
CRITIQUE, danse. LYON, Maison
de la Danse de Lyon, le 25
mai 2026. « Ima » de Sharon
EYAL  &  «  Cold  Song  »  de
Marcos  MORAU  par  la
GöteborgsOperans Danskompani

La GöteborgsOperans Danskompani, de retour à la
Maison de la Danse de Lyon, offre un double

programme d’une incroyable intensité, confiant ses
interprètes exceptionnels à deux des chorégraphes

les plus en vue de la scène contemporaine :
l’israélienne Sharon Eyal et le catalan Marcos

Morau. Deux univers radicalement différents, deux
esthétiques puissantes, qui se répondent et se

complètent cependant dans une soirée
particulièrement marquante. L’engagement physique
des danseurs suédois, leur technicité ahurissante

et leur capacité à incarner des mondes aussi
opposés forcent le respect et l’admiration.

 

Avec ima, la chorégraphe israélienne Sharon Eyal plonge le
public  dans  une  expérience  sensorielle  unique,  presque
hypnotique. Dès l’ouverture, les interprètes, vêtus de ces
fameux académiques beiges transparents conçus par Maria Grazia
Chiuri pour Dior, apparaissent comme des êtres nus, vêtus
d’une  seconde  peau  qui  souligne  chaque  muscle,  chaque
frémissement. La danse se fait alors viscérale, organique, une
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succession d’ondulations étranges et sensuelles qui semblent
traverser les corps de l’intérieur.

Ce qui frappe d’emblée, c’est la précision chirurgicale des
mouvements,  alliée  à  une  énergie  presque  excessive.  Les
danseurs de la GöteborgsOperans Danskompani s’engagent dans
une performance physique extrême, où chaque geste semble pulsé
par une musique interne, un rythme sourd qui ne laisse aucun
répit.  La  compagnie  suédoise  maîtrise  à  la  perfection  ce
langage si particulier, fait de contractions, de vibrations et
de suspensions, portant la signature d’Eyal à un niveau de
maîtrise impressionnant. Le public est saisi, littéralement
happé par cette transe collective qui se déploie sous ses
yeux, dans une atmosphère à la fois intime et dévastatrice.

 

 

Après l’envolée sensuelle d’ima, Marcos Morau signe avec Cold Song une
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plongée vertigineuse dans son univers déroutant. La scénographie de Max
Glaenzel Ribas impose d’emblée sa présence : une estrade de tuyaux noirs
aux compartiments mystérieux, dressée sur un plateau en noir et blanc,

évoque un futur dystopique hanté par les vestiges du passé. Sur ce décor,

des créatures aux yeux rougis, au teint pâle, errent comme des zombies

sortis  d’une  société  bien  ordonnée.  Le chorégraphe catalan, qui
nourrit  son  travail  d’une  esthétique  surréaliste  et  d’un
humour grinçant, pousse l’exercice jusqu’à la déconstruction
des  corps.  Ses  interprètes  deviennent  des  pantins
désarticulés, animés de spasmes, pivotant tête et membres à
des angles inhumains, se contorsionnant sans fin. La gestuelle
explose dans une virtuosité impressionnante, où la maîtrise
technique le dispute à une forme de folie douce. On pense à
une bande de chats, aux aguets, réagissant aux moindres sons,
avec une agilité et une énergie débordantes.
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Mais Morau ne se contente pas d’une démonstration de force. Il
convoque l’opéra de Henry Purcell, King Arthur, pour instaurer
un  dialogue  étrange  entre  ces  êtres  dépossédés  et  les
réminiscences d’un temps révolu. Il tourne en dérision les
figures  du  pouvoir,  s’interroge  sur  la  nature  humaine  et
laisse  planer  une  noirceur  saisissante,  tempérée  par  des
éclats d’humour. Les lumières de David Stokholm découpe les
tableaux  avec  une  précision  remarquable,  soulignant
l’étrangeté des corps et la puissance visuelle de cette pièce
sans répit.

Mais  ce  qui  rend  cette  soirée  exceptionnelle,  c’est
l’incroyable  plasticité  de  la  GöteborgsOperans  Danskompani,
capable de passer de la transe sensuelle et organique d’Eyal à
la gestuelle mécanique et surréaliste de Morau, démontrant une
polyvalence et un engagement physique hors du commun. Marcos
Morau, qui n’a pas lui-même été danseur, semble trouver avec
ces interprètes un terrain de jeu idéal pour exprimer toute
l’étendue de son imaginaire. Cold Song, piéce présentée pour
la première fois en France, confirme le statut de Morau comme
l’un des chorégraphes les plus inventifs de sa génération. Son
univers à la croisée du sacré et du profane, du passé et du
futur, fascine autant qu’il déstabilise. À ses côtés, Sharon
Eyal continue d’explorer les abysses du corps humain avec une
intensité rare. Le double programme présenté à la Maison de la
Danse  restera  comme  l’un  des  temps  forts  de  la  saison
culturelle lyonnaise, une célébration de la danse dans ce
qu’elle a de plus puissant et de plus viscéral.

 



 

_______________________________

CRITIQUE, danse. LYON, Maison de la Danse de Lyon, le 25 mai
2026. Sharon EYAL : « Ima » / Marcos MORAU : « Cold Song » par

la GöteborgsOperans Danskompani. Crédit photographique (c)
Tilo Stengel

 

 

CRITIQUE,  opéra.  TOULOUSE,
Théâtre du Capitole, le dim
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24  mai  2026.  R.  STRAUSS  :
Salomé.  F.  Stucki,  J.
Boutillier,  S.  Koch,  N.
Schukoff…  Frank  Beermann  /
Matthias Goerne

Au Théâtre du Capitole de Toulouse, on attendait
une reprise attendue de Salomé de Richard Strauss,
chef-d’œuvre des outrances et des fascinations. On
a découvert bien davantage : une lecture scénique

inédite, signée par nul autre que le célèbre
baryton allemand Matthias Goerne pour sa toute

première mise en scène. Et quel choc !
 

L’artiste,  grand  habitué  des  planches  toulousaines  comme
chanteur (on se souvient de son Wozzeck ou de son Hans Sachs
in loco...), s’essaie donc à la mise en scène… et c’est un
pari réussi ! Avec son scénographe Hernan Penuela, il plonge
la tétralogie straussienne dans un univers sans âge, entre
bunker et chantier à ciel ouvert. Des treillis militaires, des
bottes,  des  projecteurs  crus.  Hérode  en  officier  véreux,
Hérodias en femme d’apparat glaciale. Et au centre, cette
prisonnière adolescente, Salomé, que l’on promène comme un
trophée. La scénographie, verticale et métallique, écrase les
corps. Iokanaan, prisonnier, surgit d’une citerne – évocation
discrète, mais brûlante, des geôles d’aujourd’hui. Goerne ose
un parallèle contemporain avec le conflit au Moyen-Orient,
mais sans jamais trop appuyer (nous y reviendrons plus loin…).

La  direction  musicale  revient  à  un  autre  familier  de  la
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maison, Frank Beermann. Rarement aura-t-on entendu la phalange
toulousaine aussi transfigurée : le chef allemand, qui a déjà
dirigé  ici  Le  Vaisseau  fantôme,  Tannhäuser,  Lohengrin  ou
encore Le Chevalier à la rose, connaît les fulgurances et les
pièges de Strauss. Il choisit la clarté rageuse, des cordes
d’une précision clinique et des cuivres hallucinés. Sous sa
baguette, l’Orchestre national du Capitole de Toulouse ne se
contente  pas  d’accompagner  :  il  devient  le  personnage
invisible du drame, haletant, oppressant, puis d’une beauté
sidérale  quand  Salomé  se  délecte  du  corps  sans  vie  de
Iokanaan.

Côté distribution, le Capitole déploie une fois de plus sa
marque de fabrique : un plateau avec de nombreux chanteurs
français  d’exception,  que  chérit  son  directeur  Christophe
Ghristi.  On  retrouve  avec  bonheur  le  couple  Sophie  Koch
(Hérodias,  redoutable  de  froideur  calculatrice)  et  Nikolai
Schukoff (Hérode, lâche et fasciné). Leur face-à-face crève
les yeux, tant ils savent jouer de cette complicité malsaine.
Et que serait une cour d’Hérode sans ses complices et ses
victimes ? Fabien Hyon, en Narraboth, capitaine de la garde,
incarne avec une touchante vulnérabilité le jeune officier
dévoré par son désir interdit pour Salomé. Son ténor clair,
aux aigus vaillants, exprime à merveille la lente agonie d’un
homme tiraillé entre son devoir et sa passion. On retient son
duo avec le Page, où la nuance piano frôle le murmure du
désespoir. Quant à Floriane Hassler, qui campe ce même Page
avec une présence remarquable, elle déploie un mezzo-soprano
chaud et rond, d’une maturité surprenante pour un rôle souvent
relégué au second plan. La diction est exemplaire, le timbre
rassurant d’abord, puis déchirant lorsqu’elle tente en vain de
retenir Narraboth au bord du gouffre. Tous deux, par leur
engagement  dramatique  et  leur  tenue  vocale  sans  faille,
confirment que le Capitole sait tisser des ensembles où chaque
maillon brille. 

 



 

Mais  c’est  Jérôme  Boutillier,  pour  sa  prise  de  rôle  en
Iokanaan, qui a littéralement électrisé la soirée. Figurant
parmi les deux ou trois meilleurs barytons français actuels,
il  aborde  ce  prophète  exigeant  avec  une  science  vocale
confondante. Dès sa première sortie de la citerne, la voix
frappe par son mordant et sa noblesse rocailleuse : les aigus
claquent comme des anathèmes, le médium possède une rondeur
presque lunaire, et la projection, jusque dans les fortissimos
les  plus  rageurs,  ne  force  jamais  l’aigu.  Il  module  la
malédiction avec un legato rare, et la fameuse phrase sur le «
Seigneur » parvient à être à la fois terrifiante et d’une
beauté désespérée. À l’applaudimètre – et Dieu sait que le
public toulousain est expert –, Boutillier a été le grand
gagnant de la soirée, salué par une ovation qui n’a laissé
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aucun doute : nous tenons là un Iokanaan de haute volée,
taillé dans le roc et la flamme !

Et bien évidemment, la question de Salomé tient en haleine. On
rappelle que Marie‑Adeline Henry, initialement prévue, a dû
déclarer forfait. Dimanche, c’est la Suisse Flurina Stucki qui
a relevé le défi, après Nicole Chevalier qui assure toutes les
autres  représentations.  Et  reconnaissons-le  :  vocalement,
Stucki est une révélation (vocale). Ce timbre clair, cette
aisance dans l’aigu, cette capacité à faire vibrer l’obsession
grandissante de la princesse – jusqu’à la fameuse dernière
scène, où chaque note devient un couteau. Du très grand art !
L’incarnation  nous  laisse  cependant  sur  notre  faim,  car
Flurina Stucki impose par son physique : rien à voir avec
l’adolescente frêle que l’on imagine. Certains spectateurs ont
semblé déroutés : où est la nubile de la légende ? En même
temps, cette Salomé-là n’est pas forcément une enfant gracile,
mais un corps trop lourd pour son propre désir, malmené par
les  soldats,  et  dont  le  jeune  âge  n’est  plus  qu’une
abstraction tragique. Quand vient la fameuse « Danse des sept
voiles  »,  scène  capitale,  exit  toute  grâce  orientale  ou
exotisme de pacotille. Sept hommes en tenue paramilitaire –
une  allusion  à  quelque  milice  sortie  du  Hamas  ou  autre
Hezbollah  (?),  osée  mais  assumée  –  violentent  (la  juive)
Salomé. Elle ne danse pas : elle subit. Un à un, ils lui
arrachent ses voiles, dans une mécanique de harcèlement et
d’agression collective, qui se termine même par un viol. Un
huitième homme tente de s’interposer, repoussé. C’est brutal,
malaisant,  exactement  ce  que  Strauss  avait  murmuré  :  que
l’érotisme  côtoie  ici  la  domination  pure.  Flurina  Stucki,
visiblement peu préparée à la mise en scène (l’urgence du
remplacement ?), peine dans cette séquence. Ses gestes sont
hésitants, son corps ne trouve pas la soumission ou la rage
nécessaires. La chorégraphie, qui devrait faire basculer le
drame, paraît floue. Dommage, car l’idée est forte.

Mais ce léger accroc ne ruine pas l’ensemble. Car cette Salomé



de Goerne est une proposition rare : un opéra qui n’oublie
jamais qu’il parle de la guerre, du viol des corps, de la
fascination  du  pouvoir.  Et  quand,  à  la  fin,  la  princesse
épuisée chérit la dépouille du prophète, la fosse tonne – et
l’on  sort  sonné  et  reconnaissant.  Toulouse  tient  là  une
production qui fera date, portée par le duo Beermann / Goerne
qui, chacun à sa manière, signent ici un pacte avec le feu.

 

 

_________________________________________

CRITIQUE, opéra. TOULOUSE, Théâtre du Capitole, le dim 24 mai
2026. R. STRAUSS : Salomé. F. Stucki, J. Boutillier, S. Koch,

N. Schukoff… Frank Beermann / Matthias Goerne. Crédit
photographique (c) Mirco Magliocca

 

 

CRITIQUE,  concert.  TOULOUSE,
Halle aux grains, le 23 mai
2026. RESPIGHI / CHAUSSON /
ROPARTZ.  Stéphane  Degout
(baryton), Orchestre national
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du  Capitole  de  Toulouse,
Roberto  Gonzalez-Monjas
(direction)

La Halle aux Grains de Toulouse vibrait encore
sous les derniers arpèges des Pins de Rome

d’Ottorino Respighi lorsque le public, debout, a
offert une ovation méritée à l’Orchestre national
du Capitole de Toulouse et au jeune (et brillant

!) chef espagnol Roberto González-Monjas. Un
concert qui a été une véritable fresque en quatre

tableaux – où l’eau, le rêve, les sentiments et la
lumière éternelle de Rome se sont succédé avec une

grande intensité.
 

Dans les fameuse Fontaines de Rome du même Respighi, données
en début de soirée, Roberto González-Monjas a installé une
transparence  lumineuse.  La  fontaine  Valle  Giulia  à  l’aube
(allegro moderato) naissait dans un bruissement délicat des
cordes, presque impressionniste. Puis, la fontaine du Triton,
avec ses cuivres éclatants et ses appels de cors, a déployé
une joie dansante. Moment de pur ravissement : la fontaine de
Trevi à midi, où l’orchestre, sous la baguette précise du chef
espagnol, a fait rugir les trompettes et les trombones en une
marée solennelle. Enfin, la fontaine de la Villa Médicis au
crépuscule, murmurante et nostalgique, s’est éteinte comme une
promesse.

Puis vint le Poème de l’amour et de la mer d’Ernest Chausson.
Stéphane  Degout,  déjà  acclamé  en  entrant  en  scène,  s’est
révélé  comme  un  poisson  dans  l’eau  dans  cette  mélodie
française sublime. Sa voix de baryton, chaude, profonde et
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d’une clarté parfaite, a porté les vers de Maurice Bouchor
avec une tendresse déchirante. Dans La Fleur des eaux, on
entendait la houle ; dans La Mort de l’amour, la résignation
tragique. L’Orchestre national du Capitole de Toulouse, d’une
pâte sonore veloutée, accompagnait sans jamais couvrir. À la
fin du dernier poème, un long silence très révélateur s’est
installé  parmi  l’auditoire,  gage  d’une  émotion  forte  et
partagée !

En deuxième partie de soirée, place d’abord à Guy Ropartz,
beaucoup moins connu, et qui a été une révélation. Ses Quatre
poèmes d’après l’intermezzo d’Heinrich Heine ont vu Degout se
muer en tragédien lyrique. La mer y est tour à tour miroir du
désir (« Le ciel, la mer et la bien-aimée ») et tombeau. Dans
le troisième poème, « Et ta vie et ta mort seront chantées »,
le  baryton  Français  a  touché  au  sublime,  soutenu  par  des
cordes graves presque chuchotées. González-Monjas a dessiné
des clairs-obscurs d’une intelligence rare, et le baryton a
reçu des acclamations renouvelées.

Enfin, l’apothéose : Les Pins de Rome de Respighi. Comme un
retour au plein soleil après la mélancolie. Les pins de la
Villa  Borghèse  :  un  tourbillon  d’enfants  imaginaires,  les
cordes piquées et légères. Pins près d’une catacombe : un
mystère sourd, puis un chant religieux du hautbois. Pins du
Janicule : le rossignol (avec une musique enregistrée, mais
comme  une  astuce  technologique  intégrée  avec  naturel)  a
fasciné par sa poésie crépusculaire. Et enfin, l’inévitable,
l’impressionnante  Voie  Appienne  :  une  montée  lente,
irrésistible, des tambours lointains aux cuivres éclatants,
l’orchestre entier déchaîné, l’aigle romaine planant au-dessus
de la Halle aux Grains. Le chef González-Monjas, ce jeune
maître espagnol à la gestuelle élégante et incandescente à la
fois, a tenu la tension jusqu’à la dernière note, laissant
l’orchestre rugir dans une lumière de fin du monde.

Hier soir, l’eau de Rome, la mer d’amour et de mort, et les
pins millénaires ont coulé dans nos cœurs comme une seule et



immense vague. Un magnifique concert !

 

 

_________________________________________

CRITIQUE, concert. TOULOUSE, Halle aux grains, le 23 mai 2026.
RESPIGHI / CHAUSSON / ROPARTZ. Stéphane Degout (baryton),

Orchestre national du Capitole de Toulouse, Roberto Gonzalez-
Monjas (direction). Crédit photographique (c) Emmanuel Andrieu

 

CRITIQUE,  concert.
MONTPELLIER,  Opéra  Comédie,
le  21  mai  2026.  DVORAK  /
WAGNER  /  BRAHMS.  Orchestre
national  Montpellier
Occitanie,  Jean-François
VERDIER (direction)

En ce 21 mai, l’écrin de l’Opéra Comédie, avec ses
dorures et son acoustique moelleuse, accueillait
les musiciens de l’Orchestre national Montpellier

Occitanie pour un voyage en terres slaves et
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germaniques, dans un programme intitulé « La Voix
des Vents« . Mais la véritable clé de voûte de ce

concert très attendu fut la baguette aussi précise
que malicieuse du chef Français Jean-François

Verdier, actuel directeur musical de l’Orchestre
Victor-Hugo Franche-Comté, dont l’énergie – et la

« tchatche » – communicatives… ont fait des
étincelles !

 

Avec la Sérénade pour vents en ré mineur opus 44 d’Anton
Dvořák, la soirée est placée d’emblée sous le signe de la joie
et de la nostalgie. Les bois de la phalange montpelliéraine –
bassons, clarinettes, hautbois – y déploient un art subtil du
contrepoint qui semble tout droit sorti d’un village tchèque
en fête. Jean-François Verdier en sculpte les contrastes avec
une légèreté désarmante : les danses villageoises bondissent,
les mélodies plus rêveuses nous prennent à la gorge. Un pur
joyau de spontanéité !…

Puis  vient  le  sublime  Siegfried-Idyll  de  Richard  Wagner.
L’atmosphère change : des sons de cors enveloppants émergent
comme un secret déposé à l’aube. On songe à Cosima, l’épouse
de  Wagner,  pour  qui  ce  poème  symphonique  fut  un  cadeau
d’amour. Sous la direction de Verdier, l’œuvre n’est jamais
pompeuse, mais intimiste, presque murmurée. Les bois, déjà,
portent cette nostalgie préromantique qui annonce le reste du
programme. L’ovation est déjà enthousiaste, mais le public
sent que le meilleur reste à venir.

La Sérénade n°1 en ré majeur opus 11 de Johannes Brahms est
une œuvre-monstre, une première Symphonie « déguisée », une
page immense que le compositeur écrivit à 24 ans, n’osant pas
encore affronter le genre symphonique et l’héritage du géant
Ludwig  van  Beethoven.  Un  détour  génial  qui  lui  permit  de
déployer déjà toute sa science du contrepoint, sa tendresse



mélancolique et son énergie dansante. Dès l’Allegro initial,
les cuivres ont posé un thème de chasse lumineux, aussitôt
repris par les bois. L’Adagio suivant fut un moment de pure
grâce : le hautbois solo de l’orchestre a chanté une mélodie
infinie, soutenue par des cordes graves d’une douceur rare.
Les deux Menuets ont dansé avec un swing discret, ni trop
rigide ni trop libre, tandis que le second Scherzo (Brahms en
propose  deux,  originalité  rare)  a  déchaîné  une  cavalcade
joyeuse. Enfin, le Rondo final a emporté tout le monde dans un
crescendo effréné, jusqu’à l’accord final, libérateur comme un
grand éclat de rire.

Mais les instants les plus savoureux de la soirée sont peut-
être  ceux  avant  chaque  pièce  du  programme,  où  le  chef,
véritable showman pédagogue, prend la parole, avec malice et
humour. Avec un amour contagieux du répertoire, il raconte
Dvořák, Wagner et Brahms comme on conterait des histoires au
coin du feu. La salle, conquise, sourit et apprend. Ce geste
de pédagogie joyeuse transforme le concert en une fête de
l’intelligence partagée.

Bravo maestro ! 

 

 

___________________________

CRITIQUE, concert. MONTPELLIER, Opéra Comédie, le 21 mai 2026.
DVORAK / WAGNER / BRAHMS. Orchestre national Montpellier

Occitanie, Jean-François VERDIER (direction). Crédit
photographique (c) Droits réservés

 



11e  FESTIVAL  DE  GLANUM.
Saint-Rémy de Provence : les
16,  17  et  18  Juillet.
Gwendoline Blondeel, Philippe
Jaroussky,  Les  Accents,
Thibault Noally, Romain Leleu
Sextet,  Marina  Viotti,
Orchestre  Apasionnato,
Mathieu Herzog…

Du 16 au 18 juillet 2026, sur le Site antique de
Glanum à Saint-Rémy-de-Provence, trois soirées

d’exception seront proposées cette année – entre
répertoire sacré, grands airs de la nuit et
création mondiale de West Side Story 2.0.

 

La 11ᵉ édition du Festival de Glanum se tiendra du 16 au 18
juillet 2026 dans l’écrin saisissant du site archéologique
antique de Glanum, au pied des Alpilles, à Saint-Rémy-de-
Provence. Placée sous le signe de « La Nuit » — entre rêve,
mystère, poésie et vertige — cette nouvelle édition tissera un
dialogue audacieux entre les esthétiques baroque, romantique,
jazz, cinéma et comédie musicale. Trois soirées, trois
univers, un même lieu d’exception où les vestiges gallo-
romains s’illuminent à la tombée du jour dans une
scénographie-lumière unique.
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_____________________________

 

Jeudi 16 juillet – Splendeurs du baroque
italien
À 21h30, le festival s’ouvre par une soirée d’une intensité
rare avec le Stabat Mater de Pergolèse, mis en lumière par la
rencontre  exceptionnelle  entre  Philippe  Jaroussky  (contre-
ténor) et la soprano Gwendoline Blondeel. Ils sont accompagnés
par  l’ensemble  Les  Accents  sous  la  direction  de  Thibault
Noally. Au programme également : Vivaldi et ses pages sacrées
étincelantes.

 

Vendredi 17 juillet – Les grands airs de
la nuit
Double  plateau  virtuose.  En  première  partie,  le
trompettiste  Romain  Leleu  et  son  sextet  explorent  un
répertoire éclectique allant de Schubert à Dizzy Gillespie. En
seconde partie, la mezzo-soprano Marina Viotti – en trio avec
le  guitariste  Gabriel  Bianco  et  le  violoncelliste  Léonard
Disselhorst – donne vie aux grands airs de la Nuit, mêlant
Tchaïkovski, Massenet, Piazzolla, Barbara et des traditions
maroco-andalouses.

 

Samedi 18 juillet – West Side Story 2.0
Point d’orgue du festival : la création mondiale d’une version
audacieuse et résolument contemporaine de West Side Story,
imaginée spécialement pour Glanum. Réunissant les meilleurs
jazzmen français, l’Orchestre Appassionato dirigé par Mathieu
Herzog et un plateau vocal d’exception – Kaïna Blada, Neïma



Naouri, Bastien Jacquemart et Loäi Rahman – cette fresque
symphonique réinvente l’univers de Leonard Bernstein dans un
souffle nouveau. Une expérience unique, entre jazz, orchestre
et comédie musicale.

 

———————-

 

Réservations et programme détaillé sur le site du festival

 

 

CRITIQUE,  opéra.  AVIGNON,
Opéra  Grand  Avignon,  le  17
mai 2026. PUCCINI : Turandot.
C. Hunold, M. Spadaccini, C.
Antoine…  Paco  Azorin  /
Federico Santi

Les 15, 17 et 19 mai, l’Opéra Grand Avignon
proposait une Turandot hors norme qui restera dans

les mémoires. Loin des fastes orientalistes
habituels, cette production signée Paco Azorín a
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fait le choix rare et bouleversant de s’arrêter là
où Giacomo Puccini s’est tu, offrant à la tendre
Liu une stature insoupçonnée et à la princesse de

glace son mystère intact.
 

Lorsqu’en octobre 1924 la mort surprit Giacomo Puccini alors
qu’il travaillait encore au duo final de ce qui devait être
son chant du cygne, le compositeur laissait derrière lui une
œuvre magnifique et inachevée, interrompue précisément à la
mort de Liu. La tradition a longtemps préféré les finales
ajoutés par d’autres — celui, célèbre, de Franco Alfano —
refermant comme un pansement maladroit la blessure laissée par
le maître disparu.

L’Opéra Grand Avignon a eu l’intelligence et le courage de
rouvrir cette blessure. En choisissant la version « sans final
», celle-là même que dirigea Toscanini lorsqu’il déclara au
public : « Ici s’achève l’opéra, car c’est ici que le maître
est  mort  »,  la  maison  provençale  redonne  à  l’œuvre  sa
dimension tragique originelle. L’effet est saisissant : plus
de happy end, plus de baiser rédempteur venu miraculeusement
briser  la  glace  de  la  princesse.  À  la  place,  après  le
sacrifice de la jeune esclave, un silence. Un vide. Et ce
vide, loin de frustrer, laisse chaque spectateur face à la
puissance  crue  de  l’inachevé.  Ce  parti  pris  métamorphose
profondément l’équilibre dramatique. Turandot demeure enfermée
dans sa froideur, Calaf reste un prince obstiné mais désormais
sans récompense, et Liu — elle — devient la véritable héroïne.
Son  sacrifice  cesse  d’être  une  simple  étape  vers  la
réconciliation  finale  pour  s’imposer  comme  le  véritable
aboutissement de l’œuvre. Une manière de rapprocher cet opéra
des grandes tragédies pucciniennes, de La Bohème à Tosca, où
l’amour finit moins dans la joie que dans la mort ou le
désespoir.

La mise en scène de l’Espagnol Paco Azorín, déjà salué ici



même  pour  son  Samson  et  Dalila  en  2023,  accompagne  cette
lecture avec une intelligence remarquable. Adieu les fastes de
pacotille et l’exotisme de carton-pâte. Le décor, sobre et
puissant, remplace la Cité interdite traditionnelle par un
univers intemporel où dominent la terre rouge et la boue des
rizières, surplombées par une passerelle écarlate qui semble
un échafaud. Le peuple est là, anonyme sous ses chapeaux de
bambou, corps pliés sous le joug d’un pouvoir aussi brutal
qu’abstrait. Mais ce qui frappe le plus, c’est la dimension
féministe assumée par le metteur en scène. Turandot n’est pas
seule : elle est entourée d’une garde rapprochée d’Amazones,
figures  glaçantes  de  la  violence  d’État  au  féminin.  Le
bourreau Pu-Tin-Pao devient une femme, interprétée par une
saisissante Catherine Pollini. La princesse de glace n’est
plus simplement une femme cruelle par caprice : elle incarne
désormais un système de domination, une mécanique de peur qui
écrase les corps et les consciences. Face à elle, Liu n’est
plus la petite esclave résignée mais une figure de résistance
silencieuse — celle qui, dans l’ombre, souffle peut-être les
réponses à Calaf et oppose à la violence institutionnalisée
une douceur qui devient révolte. À cela s’ajoute une démarche
citoyenne remarquable : dix-huit figurants en situation de
handicap, en partenariat avec l’Association des Paralysés de
France  et  le  Centre  de  Réhabilitation  Psychosocial  de
Montfavet, sont présents sur scène. Appelés « les piliers »,
ils incarnent ce peuple que l’on ne veut pas voir, brouillant
les frontières entre professionnels et amateurs, entre norme
et différence.

Dans ce dispositif où tout converge vers la servante, encore
fallait-il une interprète à la hauteur. Ce fut chose faite
avec  Claire  Antoine.  La  jeune  soprano  française,  ancienne
membre de l’Opéra Studio d’Amsterdam, a littéralement volé la
vedette à ses prestigieux partenaires. Sa prise de rôle dans
ce répertoire exigeant force l’admiration. Dès le déchirant
Signore, ascolta ! », la voix séduit par sa ligne souple, son
velouté délicieux et ce sens inné du phrasé qui fait naître

https://www.classiquenews.com/critique-opera-avignon-opera-le-11-juin-2023-saint-saens-samson-et-dalila-m-laho-m-gautrot-n-cavallier-p-azorin-n-kruger/
https://www.classiquenews.com/critique-opera-avignon-opera-le-11-juin-2023-saint-saens-samson-et-dalila-m-laho-m-gautrot-n-cavallier-p-azorin-n-kruger/
https://www.classiquenews.com/critique-opera-avignon-opera-le-11-juin-2023-saint-saens-samson-et-dalila-m-laho-m-gautrot-n-cavallier-p-azorin-n-kruger/


l’émotion sans jamais la forcer. Mais c’est dans « Tu che di
gel sei cinta » que l’artiste atteint au sublime. Les aigus
sont étincelants, les piani aériens, les crescendos menés avec
un dosage exceptionnel. Rarement ce personnage n’aura semblé à
ce  point  le  pivot  moral  et  émotionnel  de  l’ouvrage.  Son
incarnation  allie  humilité  et  dignité,  fragilité  et
détermination.  Une  interprète  bouleversante  qu’il  faudra
suivre de très près.

Face à elle, Catherine Hunold abordait pour la première fois
le redoutable rôle-titre — une partition si exigeante qu’elle
est aujourd’hui la seule cantatrice française à la défendre.
La soprano dramatique, rompue à l’univers wagnérien, impose
d’emblée  une  princesse  singulière.  Son  timbre  est  chaud,
lumineux,  ses  graves  particulièrement  sonores.  Dans  le
redoutable In questa reggia, elle habite le personnage avec
une douleur contenue et farouche. Les attaques sont incisives,
les contre-ut lancés avec une puissance qui domine orchestre
et chœurs. Reste un bémol, le Calaf de Mickael Spadaccini. Le
ténor  italo-belge  possède  des  moyens  évidents  et  une
projection  naturelle  confondante.  Dans  «  Nessun  dorma  »,
l’engagement et le volume sont bien là. Mais l’ensemble manque
de cette poésie intérieure, de ce fameux sotto voce qui fait
la  magique  montée  de  l’air.  La  virilité  démonstrative
l’emporte trop souvent sur la nuance, et les rapports avec
l’orchestre paraissent parfois tendus. Face à une Turandot
aussi subtile, le contraste est flagrant. Autour des rôles
principaux, la distribution tient honorablement sa place. Le
trio Ping, Pang, Pong — Vincenzo Nizzardo, Sébastien Droy et
Carlos Natale — apporte une respiration bienvenue, mêlant avec
malice les touches de commedia dell’arte aux gestes empruntés
aux  rituels  asiatiques.  Le  Timur  de  Luciano  Batinic
impressionne par ses graves sonores et son émotion contenue,
tandis  que  Victor  Dahhani  compose  un  Altoum  d’une  noble
présence.

La fosse apporte également des satisfactions de taille. Sous



la direction de Federico Santi, l’Orchestre national Avignon-
Provence  relève  avec  sérieux  le  défi  considérable  que
représente cette partition pour une maison aux effectifs plus
réduits.  Le  chef  italien  choisit  souvent  des  tempi  assez
larges, laissant le temps aux masses orchestrales de respirer
et aux climats de se construire progressivement. Les couleurs
orientalisantes,  les  éclats  barbares  du  premier  acte,  les
raffinements  harmoniques  les  plus  modernes  émergent  avec
clarté. Le Chœur, renforcé pour l’occasion, joue pleinement
son rôle de protagoniste collectif, tandis que la Maîtrise de
l’Opéra Grand Avignon apporte une douceur angélique dans les
interventions enfantines, contrastant magnifiquement avec la
violence du monde adulte.

Le public, venu en nombre, a réservé à cette production un
accueil  triomphal.  Et  l’on  ne  peut  que  se  joindre  à  ces
applaudissements nourris pour saluer le courage artistique de
l’Opéra Grand Avignon depuis qu’il est placé sous la houlette
du talentueux homme de théâtre qu’est Frédéric Roels !

 

 

____________________________________

CRITIQUE, opéra. AVIGNON, Opéra Grand Avignon, le 17 mai 2026.
PUCCINI : Turandot. C. Hunold, M. Spadaccini, C. Antoine… Paco

Azorin / Federico Santi. Crédit photographique © Barbara
Buschmann-Cotterot

 

 



CRITIQUE,  opéra.  ANGERS,
Grand-Théâtre,  le  10  mai
2026.  OFFENBACH  :  Robinson
Crusoé.  P.  Derhet,  C.
Trottmann,  G.  Boché,  F.
Caton… Guillaume Tourniaire /
Laurent Pelly

Une île déserte au cœur de Manhattan, des sans-
abri sous des tentes Quechua, un abattoir

industriel halluciné et des sauvages grimés en
Donald Trump : bienvenue dans le Robinson Crusoé
de Jacques Offenbach selon Laurent Pelly ! Créée
en grande pompe au Théâtre des Champs-Élysées en

décembre dernier, cette production a fait une
escale au Grand-Théâtre d’Angers, en ce dimanche
10 mai, pour une unique représentation angevine

avant une série de quatre dates au Théâtre Graslin
de Nantes (les 29 et 31 mai, puis les 2 et 4

juin), dans le cadre de la saison 25/26 d’Angers
Nantes Opéra. Le public, conquis, a réservé à

cette équipe artistique (quasi entièrement
renouvelée) un accueil triomphal, digne des

grandes soirées offenbachiennes.
 

On pouvait légitimement s’interroger sur la manière dont cette
reprise  s’inscrirait  dans  le  sillage  des  représentations
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parisiennes,  portées  à  l’époque  par  Marc  Minkowski  aux
commandes et une distribution étoilée. Pari réussi grâce la
direction musicale virevoltante de Guillaume Tourniaire, à la
tête  de  l’Orchestre  National  des  Pays  de  la  Loire,  la
partition d’Offenbach retrouve toute sa superbe — tour à tour
étincelante, caustique et profondément élégiaque. La lecture
du  chef,  qui  connaît  parfaitement  les  arcanes  de  ce
répertoire,  magnifie  l’instrumentation  chatoyante  de
l’ouvrage.

Mais c’est bien la mise en scène de Laurent Pelly qui imprime
sa marque avec une cohérence remarquable. Disparus les clichés
colonialistes du livret original de Cormon et Crémieux : plus
question  ici  de  sabir  indigène  ou  de  bons  sauvages  de
pacotille : Agathe Mélinand a procédé ici à une adaptation des
dialogues d’une modernité incisive. Les pirates sont devenus
des militaires en treillis, les anthropophages des ouvriers
zélés d’un abattoir high-tech, et Vendredi — merveilleusement
campé par Mathilde Ortscheidt — un émigré hispano-américain au
passé  douloureux,  loin  du  serviteur  complaisant  de  la
tradition.

C’est sans doute sur le plateau vocal que se jouait le pari le
plus  risqué.  La  distribution  parisienne  alignait  des  noms
prestigieux  —  Sahy  Ratia,  Julie  Fuchs,  Laurent  Naouri.  À
Angers, c’est un tout autre plateau qui se présente, et l’on
est heureux de constater que l’excellence n’est pas l’apanage
de la capitale. Dans le rôle-titre, le ténor wallon Pierre
Derhet est une révélation. Il incarne un Robinson tour à tour
juvénile  et  cabossé,  avec  une  voix  franche,  une  diction
impeccable et des aigus sûrs, conférant au personnage une
vulnérabilité touchante. Son air du premier acte, « Voir,
c’est avoir » — ou plutôt son récit de voyage empreint d’un
idéalisme presque baudelairien —, est mené avec une maîtrise
des nuances qui augure d’une belle carrière. En face de lui,
Catherine Trottmann campe une Edwige de haut vol. Passant
d’une  jeune  fille  compassée  en  quête  d’amour  à  une  femme



libérée, presque survoltée, la soprano alsacienne, aux aigus
stratosphériques et maîtrisés, donne à la célèbre romance «
S’il  fallait  qu’aujourd’hui  »  une  couleur  à  la  fois
cristalline  et  charnelle.  Du  très  grand  art  !

 

 

Mention  spéciale  aussi  au  duo  formé  par  Apolline  Raï-
Westphal (Suzanne) et Kaëlig Boché (Toby). Dans un numéro
d’une énergie communicative, leur duo de la mort imminente — «
La même broche nous unira » —, où chacun tente de sauver sa
peau avec une mauvaise foi jubilatoire, a déclenché l’hilarité
générale.  La  diction  éclair  de  la  soprano,  la  présence
scénique irrésistible du ténor, tout concourt à faire de ce
moment un des sommets de l’après-midi. Côté « méchants » — si
tant est que le terme ait un sens chez Offenbach —, Marc
Scoffoni  est  un  Jim  Cocks  proprement  inoubliable.  Affublé
d’une salopette ensanglantée et de lunettes de soleil, le

https://www.classiquenews.com/wp-content/uploads/2026/05/Robinson3.jpg


baryton impose une voix mordante et charnue, à la hauteur de
la  charge  sociale  que  Pelly  fait  peser  sur  ce  personnage
nouveau, contremaître d’une usine à viande où les naufragés
deviennent des steaks. Frédéric Caton (Sir William Crusoé)
et  Julie  Pasturaud,  seule  rescapée  de  la  distribution
parisienne, forment un couple parental compassé, dont le duo
rigide souligne par contraste l’appel du large de leur fils.

Scéniquement, Chantal Thomas a livré un travail d’orfèvre. Le
premier acte, situé dans un intérieur bourgeois londonien aux
accents années cinquante — mécanique et compassé —, tourne sur
une plateau tournant qui dévoile successivement les différents
protagonistes.  L’ennui  feutré  de  cette  famille  Crusoé  est
presque palpable, et l’on comprend que Robinson prenne le
large. Puis vient le deuxième acte, et le choc visuel : l’île
déserte est devenue un coin reculé de Manhattan, dominé par
des gratte-ciel lointains et jonché de tentes de SDF. C’est là
que vit Robinson, barbu, hagard, véritable naufragé de la
société  capitaliste.  La  tente  Quechua  devient  le  métonyme
tragique de son royaume. Plus loin, l’usine d’où s’élève une
gigantesque  enseigne  lumineuse  «  EAT  »  fonctionne  comme
un memento mori industriel. Le gag visuel — il ne restera
bientôt plus que la lettre « T » — est à la fois hilarant et
profondément noir. Laurent Pelly ne se contente pas de faire
rire : il dénonce, sans jamais perdre la légèreté qui est la
marque du genre.

Là où Offenbach et ses librettistes concluaient par un mariage
et  un  retour  triomphal  en  Angleterre,  Pelly  choisit
l’ambiguïté. Dans le troisième acte, les « pirates » endossent
l’uniforme  kaki  de  soldats  américains,  mercenaires  de  la
cupidité. L’atmosphère vire au glauque, l’humour noir prend le
pas sur la franche rigolade. Et la conclusion est inattendue :
seul, assoupi à l’ombre d’un palmier sous un ciel d’azur peint
— un palmier bien réel, incongru et magnifique —, Robinson
semble avoir choisi la solitude définitive. Pas de retour à
Bristol, pas de rédemption par l’amour. Juste un homme qui,



ayant  vu  la  vacuité  du  monde  et  l’absurdité  de  la  «
civilisation », opte pour le silence et l’isolement. Ce choix,
vertigineux, a saisi le public angevin. Après un moment de
silence  chargé  d’émotion,  les  applaudissements  ont  éclaté,
nourris, sincères, et le rappel collectif à la chanteuse ayant
interprété Vendredi — une Mathilde Ortscheidt au timbre rond
et velouté, émouvante en compagnon travesti au grand cœur — a
été l’un des temps forts de cette ovation.

 

 

Il serait injuste de ne pas mentionner l’apport considérable
du Chœur d’Angers Nantes Opéra, préparé par Xavier Ribes. Que
ce soit dans les ensembles endiablés du premier acte ou dans
la litanie grotesque de l’abattoir, les choristes font preuve
d’une  présence  scénique  et  d’une  homogénéité  vocale
remarqaubles. L’Orchestre National des Pays de la Loire, sous
la baguette alerte de Guillaume Tourniaire, s’empare de cette
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partition oubliée avec une évidence confondante. Les bois,
incisifs et facétieux, les cordes, tour à tour moelleuses et
nerveuses, les cuivres, éclatants sans jamais être vulgaires :
tout concourt à servir un Offenbach à la fois électrique et
raffiné.

Alors que certaines reprises de productions à succès peinent à
trouver  leur  second  souffle,  ce  Robinson  Crusoé  angevin
s’impose comme une réussite totale. Grâce à Angers Nantes
Opéra, le public venu nombreux a eu le privilège d’assister à
une représentation unique, mais ceux qui n’ont pas pu faire le
déplacement auront l’opportunité de se rattraper au Théâtre
Graslin de Nantes (du 31 mai au 4 juin), puis à l’Opéra de
Rennes (du 16 au 24 juin), avec la même distribution. Une
seule  certitude  :  si  vous  aimez  Offenbach,  si  vous  aimez
l’opéra qui ose tout, si vous voulez voir comment un chef-
d’œuvre  oublié  peut  résonner  avec  les  angoisses  du  XXIe
siècle, ne manquez pas cette odyssée déjantée – en profitant
par exemple de la retransmission du spectacle en direct dans
le cadre d’OPERA SUR ECRANS, le 18 juin 2026 !

 

 

___________________________________________

CRITIQUE, opéra. ANGERS, Grand-Théâtre, le 10 mai 2026.
OFFENBACH : Robinson Crusoé. P. Derhet, C. Trottmann, G.

Boché, F. Caton… Guillaume Tourniaire / Laurent Pelly. Crédit
photographique (c) Romain Boulanger

 

 



CRITIQUE, danse. MONTPELLIER,
Domaine d’Ô, le 9 mai 2026.
« Ce que le jour doit à la
nuit » par Hervé Koubi (et sa
Compagnie)
A  l’occasion  d’un  nouvel  enregistrement  particulièrement
convaincant de la Walkyrie, publié par l’éditeur australien
Melba (distributeur : intégral), et dont le plein enseignement
interprétatif devrait mieux se dévoiler en perspective avec
les autres opéras du Ring annoncés par la suite, chez le même
éditeur, voici un court aperçu de la partition de Wagner, en
s’attachant  surtout  à  la  personnalité  de  Brünnehilde,  la
Walkyrie qui donne le titre à la Première Journée du Ring.
L’individualité des

CRITIQUE,  opéra.  MARSEILLE,
Opéra  municipal,  le  7  mai
2026. WAGNER : L’Or du Rhin.
A.  Duhamel,  M.  Lebègue,  Z.
Nagy,  S.  Camps,  E.  Hache…
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Michele  SPOTTI  /  Charles
ROUBAUD

Il avait trente ans que la musique de L’Or du
Rhin n’avait plus enveloppé les murs art déco de
l’Opéra de Marseille. Et le retour du Prélude du
Ring de Richard Wagner dans la cité phocéenne,
trente ans après sa dernière apparition, s’est

avéré comme un véritable manifeste : celui signé
par Michele Spotti pour un chantier monumental –
la Tétralogie – dans une superbe mise en scène

imaginée par Charles Roubaud. La gageure était de
taille : comment capturer la naissance du monde,
la fluidité du Rhin primitif et la suffisance des

dieux dans un écrin qui n’a rien d’une fosse
sacrée comme celle de Bayreuth ? Pari réussi, et
même au-delà. Cette production offre une lecture

aussi limpide que sophistiquée qui prouve que
Marseille n’est pas qu’un temple du belcanto !

 

Le parti pris du metteur en scène marseillais Charles Roubaud
est assumé dès le lever de rideau. Adieu les fonds vaseux et
les ondines échevelées : nous pénétrons ici dans les bureaux
feutrés de la « Rheinbank ». Les célèbres filles du Rhin, ici
en banquières glacées, se jouent d’un Alberich réduit au rang
d’agent  d’entretien.  Cette  relecture,  qui  doit  beaucoup  à
l’éclairage savant de Jacques Rouveyrollis – mêlant chaleur
bleutée et ruissellements dorés – ainsi qu’aux projections
déliées de Julien Soulier, installe d’emblée un parallèle avec
le capitalisme sauvage. On pense à l’audace de Chéreau, mais
Roubaud possède sa propre grammaire. L’or du Rhin n’est donc
plus  un  métal  convoité  au  fond  de  l’eau,  mais  un  actif
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financier  enfermé  sous  blindage.  Ce  faisant,  la  répulsion
qu’Alberich inspire aux trois banquières tient autant à son
physique  ingrat  qu’à  son  statut  social  infime  –  comme  si
Wagner, relu sous l’angle des classes, devenait soudain plus
brûlant que jamais.

Les  décors  d’Emmanuelle  Favre  jouent  sur  une  épure
sophistiquée : des colonnes rectangulaires, véritable colonne
vertébrale du dispositif, que les projections métamorphosent
selon les tableaux. Un plan incliné donne de la profondeur et
offre  une  lisibilité  parfaite  aux  chanteurs,  tandis  qu’un
cercle pivotant hiérarchise visuellement les dieux, les nains
et  les  géants.  Ce  mécanisme,  brillant  dans  son  intention
symbolique,  a  parfois  tendance  à  alourdir  la  machine  –
notamment  lorsqu’il  cache  une  partie  du  fameux  trésor
d’Alberich – mais l’ensemble respire une clarté dramatique
souvent  introuvable  dans  les  productions  contemporaines.
L’autre trouvaille majeure concerne le Walhalla. Ni temple
païen, ni forteresse médiévale : un curieux hybride entre
palais byzantin et building art-déco, vers lequel les dieux
s’élèvent serrés dans un ascenseur lors du final. On sourit
devant cet embourgeoisement céleste, mais jamais la musique de
Wagner n’en souffre.

Katia  Duflot  a  composé  des  costumes  qui  disent  tout  des
rapports  de  force.  Les  nains  esclaves  portent  des  tenues
d’ouvrier usées, sueurs et crasse suggérées ; les déesses
(Fricka en argenté, Freia en tons clairs) flottent dans des
robes longues ; les dieux mâles arborent vestes boutonnées et
cols officiers. Seul Loge dénote : une veste en simili cuir
échancrée, un tatouage apparent, une allure de transfuge –
comme  si  le  dieu  du  feu  refusait  d’entrer  dans  le  moule
bourgeois.  Les  vidéos  de  Julien  Soulier,  intégrées  avec
intelligence,  rendent  avec  habileté  des  effets  scéniques
délicats : la disparition d’Alberich sous l’emprise du heaume
magique, ses métamorphoses fulgurantes, ou encore la descente
d’une colonne qui engloutit brutalement le pommier d’or au



moment  de  l’enlèvement  de  Freia.  On  notera  également  le
recours à des effets vocaux amplifiés lors des persécutions de
Mime – une idée qui souligne la cruauté mécanique du monde des
Nibelungen.

 

 

Dans la fosse, Michele Spotti confirme ses affinités électives
avec  le  répertoire  germanique.  Le  jeune  chef  transalpin,
Chevalier des Arts et des Lettres et directeur musical de
l’institution phocéenne, ne se contente pas d’accompagner : il
tisse. Son approche rappelle cette grande tradition italienne
de  direction  wagnérienne  chère  à  Toscanini,  où  la  clarté
architecturale prime sur la brume mystique. Spotti connaît la
puissance  tellurique  de  la  musique  de  Wagner  et  utilise
l’orchestre marseillais à bon escient. Là où certains chefs
noient  les  chanteurs,  lui  sculpte  un  écrin  sonore  d’une
lisibilité rare. L’incipit, avec ses 136 mesures de crescendo
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sur un unique accord de mi bémol majeur, fut un moment de
suspension  magique  :  un  gargouillis  primal  sorti  des
contrebasses, qui a grandi organiquement jusqu’à devenir cette
vague sonore enveloppant le public. La spatialisation pensée
par Spotti (cordes à jardin, cuivres à cour, percussions dans
les  loges  d’avant-scène)  crée  cette  illusion  d’un  théâtre
total où la musique envahit la salle sans jamais écraser les
chanteurs.  Les  harpes,  quasiment  dissimulées,  jetaient  des
pépites d’argent sur les vocalises aqueuses des Filles du
Rhin, tandis que les enclumes des Nibelungen résonnaient avec
une précision métronomique terrifiante dans les souterrains.

 

 

Mais la véritable pépite de cette production est l’hommage
vibrant rendu à la jeune garde lyrique française. Là où trop
de  grandes  maisons  internationales  puisent  dans  un  vivier
interchangeable,  Marseille  affiche  un  plateau  de  solistes
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majoritairement  francophones  d’une  homogénéité  confondante.
Après son écrasant succès dans le rôle du Hollandais en début
d’année à Rouen, Alexandre Duhamel s’avère à nouveau comme le
pilier central de la soirée. Sans le râle germanique parfois
forcé, son baryton-basse possède l’autorité naturelle et la
noblesse de timbre qui conviennent au père des dieux. Il évite
l’écueil du colosse beau mais faible ; son Wotan est rusé,
tourmenté, et sa prestation vocale s’achève avec une fatigue
divine parfaitement incarnée. Samy Camps, dans le rôle de
Loge, est le météore de la distribution. Volubile, intelligent
vocalement, son ténor a su trouver les couleurs acides et la
souplesse serpentine nécessaires à ce rôle caméléon. Marion
Lebègue  (Fricka)  est  une  autre  une  révélation.  Loin  de
l’épouse  acariâtre,  elle  incarne  une  déesse  du  foyer
souveraine. Son timbre est chaud, projeté avec une autorité
naturelle ; son mezzo possède cette largeur qui a fait les
grandes Fricka. De son côté, Élodie Hache incarne une déesse
de la jeunesse (Freia), dont le soprano éclatant et généreux
traverse la fosse avec une facilité désarmante. Eric Huchet
(Froh), avec un timbre parfaitement projeté, incarne un dieu
de  la  joie  et  du  printemps  dont  la  légèreté  vocale  fait
cruellement défaut dans trop de distributions. À ses côtés,
Yoann  Dubruque  (Donner)  est  une  petite  merveille  de
caractérisation, un Dieu dont la voix tranche superbement sur
les graves de l’orchestre.

Face aux dieux, il faut un Nibelung répugnant vocalement. Le
baryton  hongrois  Zoltan  Nagy  n’est  pas  répugnant…  il  est
fascinant.  Son  baryton  possède  une  puissance  de  nuisance
incroyable. La malédiction de l’anneau, dans sa bouche, n’est
pas un cri de cartoon, mais une prophétie caverneuse qui glace
le sang. Le ténor roumain Marius Brenciu campe Mime, le frère
geignard d’Alberich, mais sans être la simple caricature du
nain  pleurnichard  :  il  en  donne  une  lecture  vocale  d’une
subtilité confondante. Le timbre, aigu et presque métallique
là où il faut, se fait tour à tour obséquieux, terrifié et
rageur. Sa voix traverse la fosse avec une clarté étonnante,
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notamment  dans  les  scènes  de  persécution  où  les  effets
d’amplification  utilisés  par  la  production  renforcent  son
statut de victime expiatoire. Du côté des Géants, Patrick
Bolleire campe un Fasolt taillé dans le granit. Sa basse,
sombre et rocailleuse, possède juste ce qu’il faut de velours
pour que la plainte amoureuse du géant bâtisseur ne devienne
pas une simple rumination grave, mais un authentique moment
d’humanité.  Quant  au  jeune  Louis  Morvan,  dans  le  rôle  de
Fafner, il est sans doute la plus belle découverte de cette
production. Sa basse, d’une noirceur presque tellurique, n’a
rien à envier aux grandes voix germaniques. Il y a dans ce
Fafner une autorité naturelle, un chic dans la menace, mais
aussi un grain de voix singulier qui permet d’espérer le plus
bel avenir. Cornelia Oncioiu, dans le rôle d’Erda, n’a qu’une
scène, celle de l’avertissement, et pourtant elle la marque au
fer rouge. Sa voix monte des profondeurs de la terre (ou des
dessous de la scène marseillaise) avec une gravité chthonienne
irrésistible. Enfin, les Filles du Rhin – Amandine Ammirati,
Marie  Kalinine  et  Lucie  Roche  –  forment  un  trio  d’une
précision d’orfèvre. Leurs voix se mêlent et se répondent avec
une  légèreté  qui  contraste  superbement  avec  la  lourdeur
tragique à venir.

Marseille  réussit  son  entrée  dans  le  Ring,  et  la  cité
phocéenne  rappelle  qu’elle  est  une  terre  d’opéra  vivante,
audacieuse et vocalement somptueuse. On ressort de là avec une
seule envie : entendre La Walkyrie braver les orages de cette
même fosse. Espérons que cette Tétralogie, débutée sous les
meilleurs auspices, ne s’arrêtera pas en si bon chemin !…

 

 

_____________________________

Critique, opéra. MARSEILLE, Opéra municipal, le 7 mai 2026.
WAGNER : L’Or du Rhin. A. Duhamel, M. Lebègue, Z. Nagy, S.
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RECONDUCTION.  La  ville  de
Lyon reconduit NIKOLAJ SZEPS-
ZNAIDER au poste de Directeur
musical  de  l’Orchestre
national  de  Lyon  jusqu’en
2029

La Ville de Lyon et l’Auditorium-Orchestre
national de Lyon viennent d’annoncer une

excellente nouvelle pour la vie symphonique
française : le contrat de Nikolaj Szeps-Znaider,

directeur musical depuis 2020, est reconduit
jusqu’au 31 août 2029. Un engagement qui scelle
une ambition artistique claire, entre intégrale
Mahler, opéras en version concert et un nouveau

coffret Richard Strauss.
 

C’est une décision qui réjouira les fidèles de l’Auditorium de
Lyon.  Grégory  Doucet,  maire  de  Lyon,  Philomène  Récamier,
adjointe à la Culture, et Nicolas Droin, directeur général de
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l’Auditorium-ONL, ont officialisé la prolongation du contrat
de Nikolaj Szeps-Znaider en tant que directeur musical de
l’Orchestre  national  de  Lyon.  Une  marque  de  confiance
renouvelée pour ce chef d’orchestre et violoniste de renommée
internationale, arrivé à la tête de la formation lyonnaise en
septembre 2020.

Dans son sillage, l’ONL entend bien poursuivre un travail de
fond sur son répertoire, avec une figure centrale : Gustav
Mahler.  Szeps-Znaider  compte  placer  les  symphonies  du
compositeur autrichine au cœur de sa démarche, les concevant
comme  un  carrefour  entre  ses  propres  influences  et  les
compositeurs qu’il a inspirés. Parallèlement, le chef souhaite
proposer un opéra en version concert chaque saison, avec un
moment  fort  dès  2027  :  Elektra  de  Richard  Strauss.  La
politique discographique suivra cette impulsion. Au printemps
prochain, sous le label Alpha, sortira un coffret entièrement
dédié  au  même  Richard  Strauss,  signant  ainsi  la  nouvelle
ambition enregistrée de l’orchestre.

La prochaine saison – la première de ce nouveau mandat –
s’annonce  déjà  flamboyante.  Elle  s’ouvrira  sur  une  œuvre-
monstre d’Olivier Messiaen, la Turangalîla-Symphonie, avant de
plonger  dans  les  couleurs  de  la  musique  de  Bohême  et  de
Moravie, qui serviront de fil rouge à la programmation. Une
nouvelle ère s’ouvre pour l’ONL, placée sous le signe du grand
répertoire  européen,  de  l’exigence  symphonique  et  d’une
fidélité assumée à la scène lyrique.
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