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

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

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

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

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



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

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

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

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



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

CRITIQUE, festival. HORSLEY,
Grange Park Opera, le 13 juin
2026. VERDI : Don Carlo. O.
Jorjikia, E. Pritchard,
Matthew Rose, Michel de
Souza.. Jo Davies / Gianluca
Marciano

Don Carlo de Giuseppe Verdi reste 1’une des
explorations les plus saisissantes de 1'opéra sur
le pouvoir, la politique et la fragilité humaine.

Rempli d’amour interdit, d’amitié, de trahison, de
fanatisme religieux et de maneuvres politiques, il
est aussi l’'une des ®uvres les plus exigeantes du
compositeur, nécessitant six chanteurs principaux
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capables de soutenir un drame qui se déploie sur
quatre actes d’intenses conflits musicaux et
émotionnels.

La reprise par Grange Park Opera de la mise en scene de Jo
Davies réussit parce qu’elle fait confiance aux personnages et
a la musique de Verdi. Plutét que de tenter de recréer
L’ampleur monumentale associée aux plus grandes maisons
d’opéra du monde, elle se concentre sur les personnes piégées
dans cette histoire sombre et sur les conséquences de leurs
choix. Le décor de Leslie Travers crée un monde lugubre et
clos, fait de murs en bois sombre, d’entrées cachées et de
perspectives rétrécies. Les personnages y semblent presque
emprisonnés. Les éclairages atmosphériques d’'Anna Watson
utilise avec brio 1’obscurité, la lumiere des bougies et les
ombres, renforcant 1’'idée que personne ne peut échapper ni au
pouvoir politique ni a son destin personnel. Cette simplicité
visuelle se révele tres efficace et, associée a la direction
dramatique serrée de Davies, elle supprime tout besoin de
décors grandioses ou de foules immenses.

La production n’est pas sans défauts. Certains changements de
décor semblent inutilement 1longs et interrompent parfois
1’élan dramatique que Verdi peine tant a installer. Plus
grave, la fin introduit un acte de violence explicite que j'ai
trouvé totalement inutile. Don Carlo possede déja 1'une des
conclusions les plus ambigués et obsédantes de tout 1’opéra.
Cette intervention supplémentaire m’a paru gratuite, réduisant
plutdét qu’enrichissant le mystere et 1’impact émotionnel des
derniers instants.

Heureusement, le niveau musical est suffisamment élevé pour
que ces réserves deviennent relativement mineures. Parmi les
principaux rdéles masculins, Michel de Souza en Rodrigo fut
particulierement impressionnant. Chanté avec chaleur et
profondeur, son interprétation a su capter a la fois 1la



noblesse et 1'humanité du marquis de Posa. Son beau baryton
alliait 1'élégance a la conviction, faisant de Rodrigo le
centre moral du drame. Son amitié avec Carlo semblait
parfaitement crédible, et ses dernieres scenes avaient un
poids émotionnel authentique. Le grand duo d’amitié « Dio, che
nell’alma infondere » fut 1'un des moments musicaux forts de
la soirée.

Matthew Rose a apporté une autorité considérable a Philippe
II. Plut6t que de le dépeindre simplement comme un tyran, Rose
a révélé la solitude et la vulnérabilité qui se cachent sous
1’immense pouvoir du roi. Son grand air « Ella giammai m’amo »
était émouvant et magnifiquement maitrisé, présentant un homme
qui peut commander un empire mais ne peut obtenir 1’affection
de ceux qui lui sont les plus proches. La basse riche de Rose
et sa présence imposante ont rendu chaque apparition
mémorable.
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Julian Close a fait une impression tout aussi puissante en
Grand Inquisiteur. D’'apparence fragile mais terrifiant par son
influence, son jeu a brillamment capté la capacité du
personnage a dominer tout son entourage. La basse sombre de
Close a traversé le théatre avec une autorité glacante,
notamment lors de sa confrontation avec Philippe, ou il
devient parfaitement clair qui détient réellement le pouvoir
dans cette société. Malgré la cécité et la faiblesse physique
apparente du personnage, Close a créé une incarnation
inoubliable de 1’absolutisme religieux et de la menace
institutionnelle.

Otar Jorjikia a relevé le défi de rendre Carlo sympathique
malgré 1’indécision fréquente et la volatilité émotionnelle du
personnage. Son ténor a apporté une grande force au roéle, en
particulier dans les grands moments dramatiques de 1'opéra.
Parfois, on aurait souhaité davantage de variations de
couleurs et de dynamique dans les passages plus introspectifs,
mais son engagement n’a jamais faibli, et ses scenes avec de
Souza ont offert certains des moments dramatiques les plus
forts de la soirée.

Parmi les femmes, Elin Pritchard a apporté chaleur, dignité et
distinction vocale & Elisabeth. Son chant alliait 1’élégance a
la profondeur émotionnelle, et elle a couronné la soirée par
une interprétation magnifiquement ciselée de « Tu che le
vanita ». Sa voix reste constamment agréable sur toute sa
tessiture, et son jeu équilibrait 1'autorité royale avec une
vulnérabilité touchante. Ruxandra Donose a 1livré une Eboli
puissante, alliant intensité dramatique et sécurité vocale
dans 1’un des roles les plus exigeants pour mezzo-soprano de
Verdi. Son « 0 don fatale » fut 1’un des moments marquants de
la soirée, chanté avec un engagement et une force émotionnelle
impressionnants. Harrison Chéné Gration a contribué avec un
Moine mystérieux a la hauteur, tandis que Rosa Sparks a fait
une impression saisissante en Voix du Ciel, son soprano



radieux s'élevant sans effort au-dessus de la scene de l'auto-
da-fé.

Dans la fosse, Gianluca Marciano a obtenu un jeu engagé et
élégant de 1’0Orchestre du English National Opera. Si les
effectifs orchestraux réduits alterent inévitablement une
partie de la grandeur que Verdi avait imaginée, Marciano a
veillé a ce que les couleurs sombres et l'urgence dramatique
de la partition restent pleinement intactes. Le Cheur de
Grange Park a produit un poids sonore impressionnant chaque
fois qu’'il était sollicité.

Ce qui rend finalement ce Don Carlo si réussi, c'est sa
concentration sur les personnages plutot que sur le spectacle.
L’univers visuel sombre de la production, la mise en scene
soignée et l1'éclairage atmosphérique créent un cadre puissant,
mais c'est la force du chant qui reste le plus longtemps en
mémoire. Le grand drame de Verdi vit ou meurt de la qualité de
ses interpretes principaux, et Grange Park a réuni une
distribution capable de rendre pleinement justice a l1'un des
chefs-d’euvre les plus exigeants de 1’'opéra. Malgré des
réserves sur la fin, ce fut une soirée captivante,
musicalement distinguée, dominée par des performances solides
de 1’ensemble de la distribution et une compréhension profonde
de la tragédie humaine qui se trouve au ceur de la partition
de Verdi.

CRITIQUE, festival. HORSLEY (Angleterre), Grange Park Opera,
le 12 juin 2026. VERDI : Don Carlo. 0. Jorjikia, E. Pritchard,
Matthew Rose, Michel de Souza.. Jo Davies / Gianluca Marciano.
Crédit photographique (c) Matthew Rose



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

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

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

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



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

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

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

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



CRITIQUE, festival. MORETON-IN-MARSH, Longborough Opera
Festival, le 7 juin 2026. HAENDEL : Orlando. B. Taylor, A.
Devin, K. Bray, A. Foster-Williams.. Sinead 0’Neill /
Christopher Moulds. Crédit photographique (c) Matthew
Williams-Ellis.
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CRITIQUE, opéra. CARDIFF,
Welsh National Opera, le 16
avril 2026. WAGNER : Der
Fliegende Hollander. Simon
Bailey, Rachel Nicholls,
James Cresswell.. Tomas Hanus
/ Jack Furness

La nouvelle mise en scene du Vaisseau fantoéme de
Richard Wagner par 1’0Opéra national du Pays de
Galles (Welsh National Opera) poursuit une mode
lyrique désormais familiere : 1’effacement du
personnage masculin titulaire au profit d’un focus
sur le role féminin principal.

Dans la production du metteur en scene gallois Jack Furness,
le Hollandais n’est plus 1l’axe du drame. Senta en devient
plutdt le centre gravitationnel, moins une rédemptrice
wagnérienne qu’une étude de cas de traumatisme psychologique.
Le dispositif encadrant, introduit durant 1’ouverture, est
sans équivoque : un enfant nait puis est traumatisé par la
mort apparente de sa mere (suggérée par une imagerie
hospitaliere évoquant le cancer), condamnée a ressasser son
passé dans une répétition obsessionnelle. A la fin, ce méme
personnage s’'effondre et est emmené sur un lit d’'hépital,
L’opéra ayant retracé non pas une malédiction mythique, mais
un effondrement intérieur. Cela reflete bien sir le cycle
éternel du Hollandais.
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Le sombre conte de Wagner s’'inspire de la légende popularisée
par Heinrich Heine, et apparemment de sa propre expérience
d’une tempéte en mer Baltique, lorsque le Hollandais ne peut
accoster que tous les sept ans dans l’espoir de trouver une
rédemption sous la forme d’une femme qui lui sera fidele
jusqu’a la mort et brisera sa malédiction. Ce glissement
interprétatif reflete une tendance plus large dans la mise en
scene lyrique contemporaine a recentrer les récits autour de
la subjectivité féminine. Pourtant, ici, cela ressemble moins
a une révélation qu’a une réduction. La métaphysique ambigué
de Wagner est réduite a quelque chose de plus littéral, de
plus clinique, et sans doute de moins intéressant.

La production n’'est pas dénuée de gestes vers la modernité,
méme si certains versent dans le gratuit. Un bref moment ou le
timonier embrasse un autre marin semble moins relever d’une
caractérisation organique que d’un clin d’eil conscient aux
attentes contemporaines, un gadget plutdét qu’'une véritable
idée. Ailleurs, on rencontre des échos, clairement
involontaires, d’anciennes productions du WNO. Le motif
récurrent du 1it, qui s’'éloigne vers le fond de la scene,
rappelle inévitablement la disparition finale dans Peter
Grimes telle que récemment mise en scene par la compagnie. La
technique est entravée par le fait que 1’on voit ce qui se
passe une fois que le lit ou le corps est censé avoir disparu.



La scénographe Elin Steele propose un environnement largement
abstrait : un panneau peint, terne et indistinct, qui s’éleve
et s’abaisse pour suggérer des changements d’espace mais ne
parvient jamais a évoquer de maniere convaincante un lieu.
Pour un opéra si ancré dans les forces élémentaires — la mer,
la tempéte, l1’horizon — 1'absence de tout paysage tangible
semble en contradiction avec les affirmations de 1'équipe
créative selon lesquelles elle serait influencée par le
paysage maritime gallois. Il n'y a pas vraiment de décor pour
que Lizzie Powell 1'’éclaire ; les accessoires vont des grandes
lampes posées sur ce qui ressemble a des paniers pique-nique,
des chaises qu’on traine, un canapé ancien et ces lits.
Curieusement, il neige de temps a autre. Bien s(ir, nous devons
ignorer le livret car il n’'y a ni navires, ni trésor, ni
photographie, ni rouets, ni grand-chose d’autre. Nous sommes
dans 1’'univers de personnes abimées et solitaires plutét que
des « vaisseaux fantdomes ». On est ici plutdét dans Vol au-

dessus d’un nid de coucou plutdét que dans Pirates des Caraibes
I

Dramaturgiquement, la production souleve plus de questions
qu’'elle n’'en résout. La décision de faire en sorte que les
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marins vivants se transforment en 1leurs homologues
fantomatiques au troisieme acte, plutdét que d’avoir deux
groupes distincts de marins, pourrait en théorie suggérer une
frontiere poreuse entre les mondes. Pourtant, cela contraste
avec les scenes précédentes ou 1’'équipage fantome est déja
visiblement présent a 1l'arriere de la scene. La logique
interne vacille ; le symbolisme s’effondre sous son propre
manque de cohérence. De méme, l’apparition intermittente de
femmes en costume d’'époque, postées a l'arriere comme des
témoins spectrales et préparant le lit pour la « victime »
suivante, semble faire allusion a une lignée de Senta ayant
échoué, de prédécesseures qui n’'ont pas su satisfaire
l'exigence de fidélité absolue du Hollandais. L’idée est
intrigante, mais insuffisamment développée, laissée entre
suggestion et obscurité.

Le Cheur des fileuses de l'acte II est également réinventé
les femmes commencent par coudre leurs robes pour le retour
des hommes, puis réarrangent leurs chaises pour s'’'asseoir
autour de Senta, et entendre le fabuleux récit du vaisseau
fantéme, évoquant une séance de thérapie de groupe. La encore,
Senta, psychologiquement abimée, sombre dans une expérience
phantasmagorique sombre. Cette instabilité mentale est
également suggérée dans les scenes avec son fiancé Erik. Il
semble étre le seul a voir que cette pauvre fille est
franchement a co6té de la plaque.

Rien de tout cela ne nie la réussite musicale. Simon Bailey et
Rachel Nicholls apportent une assurance vocale et la nuance
interprétative requise par l'équipe artistique pour les rdéles
principaux, méme si la production recadre leur relation. Cela
n'a peut-étre pas la puissance et le frisson glacant que 1’on
obtient chez certains des grands interpretes scandinaves et
allemands actuels de ces rbéles, mais Nicholls nous gratifie
d’un chant élégant et raffiné, d’un lyrisme riche, tandis
qu’'elle et Bailey apportent une grande clarté au livret
allemand.



Le pere de Senta, Daland, interprété avec une grande clarté
par James Creswell, semble n’avoir jamais regardé Mariés au
premier regard lorsqu’il pousse sa fille vers 1le riche
capitaine de passage. Peut-étre pensait-il plutdét a L’amour
est dans le pré (ou une émission similaire), le Hollandais
completement fou étant jumelé a sa fille excentrique. Quoi
qu’il en soit, cela finira mal. Trystan Llyr Griffiths (le
Timonier) et Leonardo Caimi (Erik) sont des ténors a la trop
belle voix, 1’un aspirant a sa petite amie mais, quand
1'alcool agit, se frottant a tout ce qui bouge, tandis que
1’autre, en costume gris, est un personnage sans doute censé
étre terne qui s’en sort franchement bien quand Senta le
plague pour le Hollandais.

Pour sa dernieére saison en tant que directeur musical, Tomas
Hanus obtient un jeu vigoureux de la phalange galloise, de
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beaux solos, et nous emporte avec brio tandis que ses
musiciens et les chanteurs font monter la tempéte. La
production souhaite clairement que le cheur soit le plus
possible sur le devant de la scene, et il répond présent avec
sa force habituelle. Pourtant, on repart avec un sentiment
persistant de déséquilibre. En cherchant a moderniser et a
psychologiser, ce Vaisseau fantbme risque de perdre son propre
centre de gravité. Les vastes horizons mythiques de 1’opéra
sont réduits a la vie intérieure d’'un enfant blessé, captivant
dans ses grandes lignes, peut-étre, mais finalement étouffant.

Et pour une compagnie confrontée a un avenir incertain, on ne
peut s’empécher de se demander si ce rétrécissement conceptuel
ne reflete pas une contraction culturelle plus large : moins
de ressources, des toiles plus petites, et un regard toujours
plus tourné vers l’'intérieur. C’est probablement 1la derniere
production lyrique d’'envergure créée par le WNO que nous
verrons pendant plusieurs années, et d’une certaine maniere,
son coté austere, minimaliste, presque semi-scénique, annonce
les restrictions a venir.

On ne peut que plaindre les dirigeants du WNO (Adele Thomas et
Sarah Crabtree) qui ont accepté 1la mission impossible d’une
compagnie dont les moyens de survie — les Conseils des Arts
Gallois et Anglais — sont aussi aléatoires, et que les
politiciens, comme le public gallois, ont placée tout en bas
de leur liste de priorités en termes de financement. Avec
1’'épée de Damoclés financiére au-dessus de leurs tétes, il y a
peu de raisons de s’enthousiasmer pour la programmation de
L’année prochaine, et cela continuera probablement 1'année
suivante, a moins d’un miracle en matiere de financement. Le
cycle du WNO - gquasi-catastrophe financiere, et en
redressement, en plus des abysses de la dépression économique
— semble aussi condamné a se perpétuer que la malédiction du
Hollandais. Le duo doit faire bonne figure en présentant la
maigre saison a venir, mais affirmer que c’est le début d’'une
nouvelle ere excitante, c’'est un peu trop tirer sur la corde



pour nous, vieux loups de mer.. et nous ne parlerons pas des
dépenses pour un changement d’identité visuelle..

Critique, opéra. CARDIFF, Welsh National Opera, le 16 avril
2026. WAGNER : Der Fliegende Hollander. Simon Bailey, Rachel
Nicholls, James Cresswell.. Tomas Hanus / Jack Furness. Crédit
photographique (c) Craig Fuller

CRITIQUE, opéra. MID WALES
OPERA, Cathédrale de Brecon,
le 11 avril 2026. PURCELL :
Dido & Aeneas. Richard Studer
/ Jonathan Lyness

Dans le sanctuaire de pierre lumineux de la
Cathédrale de Brecon — datant du XIe siecle au
centre du Pays de Galles -, et en écoutant 1’un
des tout premiers chefs-d’euvre de 1’opéra, il
était difficile de ne pas réfléchir a la dureté
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avec laquelle le XXIe siecle a traité cet art.
Pourtant, la production Dido and Aeneas de Henry
Purcell - présentée par le Mid Wales Opera dans le
cadre de son programme OpenStages — offrait
quelque chose de plus en plus rare dans notre vie
culturelle : non pas une simple réassurance, mais
un sentiment convaincant de continuité artistique
et, dans la lumiere pleine d’espoir du temps
pascal, une lueur de renouveau.

Si la Covidl9 a porté un coup dévastateur a 1'opéra, les
années qui ont suivi ne se sont guere montrées plus clémentes.
La reprise tant promise apres la pandémie ne s'’est jamais
vraiment matérialisée. Au lieu de cela, alors que les vaccins
étaient administrés au corps politique, une autre seringue,
plus métaphorique, semblait vider 1le secteur des arts
subventionnés de sa vie. L'opéra, toujours dépendant des
subventions publiques, a trop souvent été laissé en état de
survie artificielle. Pourtant, bien avant le confinement, un
malaise artistique s’'était installé, indépendamment de 1la
nécessité de financements publics. Dans toute la Grande-
Bretagne, les compagnies subventionnées avaient déja commencé
a dériver, souvent par obligation bureaucratique ou sous la
pression de petits groupes d’activistes vocaux, vers des
formes de programmation et de mise en scene sentant
l'ingénierie sociale et laissant une partie de leur public
traditionnel se sentir exclue.

La Covid a mis fin a la carriere de nombreux artistes
indépendants qui n'ont pas pu obtenir 1’aide gouvernementale
qui a maintenu en vie — bien qu’en léthargie — les compagnies
subventionnées. Mais apres la Covid, les organismes de
financement ont simplement baissé le curseur de la machine de
survie. Au Pays de Galles, la pression exercée sur le Welsh
National Opera a justement fait les gros titres. Mais le



retrait de soutien au Mid Wales Opera était, a bien des
égards, encore plus incompréhensible. Car c’'est une compagnie
qui tourne beaucoup et qui bénéficie d’une réelle affection du
public, offrant de précieuses opportunités aux talents
gallois. Les ventes de billets augmentaient, le public restait
fidele, des mécenes se sont manifestés, et d’autres sources de
soutien public ont été trouvées. Mid Wales Opera a survécu,
tout juste, mais non sans changements. Les publics au-dela du
centre du pays de Galles ressentiront les conséquences de ces
coupes des cet automne. Ou, plus exactement, ils ne les
ressentiront pas du tout..

Ce qui rend ce qui s'est passé a la Cathédrale de Brecon
d’autant plus significatif. Donné deux fois, en matinée et en
soirée, tirant pleinement parti de la beauté résonnante de la
Cathédrale millénaire, ce fut bien plus qu’un simple événement
lyrique. Cela marquait l’aboutissement d’une impressionnante
semaine de création musicale a travers Brecon et Hay-on-Wye,
réunissant des étudiants en musique, des musiciens amateurs,
un cheur remarquablement nombreux et des professionnels
expérimentés dans un acte musical partagé. Sous la direction
musicale assurée de Jonathan Lyness et la mise en scene habile
et intelligente de Richard Studer, le résultat était
remarquable par sa clarté, sa justesse et sa vérité
émotionnelle. Qu’une telle cohérence émerge d'une période de
répétition si courte était déja une prouesse. Plus important
encore, ce qui en ressortait semblait généreux et vivant : un
témoignage non seulement de l’'ingéniosité du Mid Wales Opera,
mais aussi de 1'appétit durable pour 1’opéra, bien au-dela des
structures des grandes institutions dépendantes des
subventions.

Le chef-d’euvre compact de Henry Purcell repose moins sur le
spectacle que sur la sincérité émotionnelle, et cette
production 1’a compris instinctivement. La grandeur intime de
la cathédrale s’est avérée étre le cadre idéal pour 1la
trajectoire de 1'opéra, de la grace courtoise a la menace



surnaturelle et a la dévastation finale. Le cheur a été
déployé avec une intelligence théatrale admirable : courtisans
élégants a un moment, émissaires inquiétants des enfers
l'instant d’apres, puis marins fiers et délurés, le tout
réalisé par de subtils changements de gestes, de postures et
de couleurs vocales. La mise en scene de Richard Studer était
sobre mais éloquente : une plateforme surélevée encadrée de
longs tissus rouges et blancs tordus, tirés et transformés
pour suggérer 1le pouvoir, le destin et 1la passion. La
décomposition stylisée de Didon était particulierement
efficace.

Au centre se tenait une Didon posée et profondément touchante
incarnée par Kathy Macaulay, dont le soprano chaud et finement
nuancé alliait richesse du timbre et retenue émotionnelle. Sa
plainte finale était magnifiquement mesurée : noble plutét
qu’indulgente, d’autant plus émouvante par sa simplicité. Face
a elle, Joshua Lane apportait une ardeur héroique et une
chaleur lyrique & Enée, et s’il luttait contre un rhume, cela
ne se remarquait guére qu’a une légere apreté du ton. Louise
Wood était une Sorciere imposante, au caractere bien trempé et
a la voix incisive, savourant 1'écriture sombre et séduisante
de Purcell. Erin Wynne Thomas (Deuxiéme Sorciere) et Grace
Wexler (Premiere Sorciere) apportaient une personnalité
vivante et une belle discipline d’ensemble aux scenes de
méfaits et de malice. Alaw Grug Evans était une Bélinda
attachante, chantant avec fraicheur et assurance musicale,
tandis que Heini Hughes (Deuxiéme Femme) faisait preuve de
sensibilité et de grace. Sébastien Sgouraditis, quant a lui,
livrait une apparition élégante et charmante dans le rdle du
Marin.

Le plus réconfortant était la qualité de ces jeunes
interpretes. Plusieurs commencent déja a se faire un nom sur
les scenes d’'opéra et de concert, et ensemble, ils offraient
une preuve éloquente de la profondeur des jeunes talents
vocaux émergeant des conservatoires et des académies royales



britanniques. Des éloges particuliers vont également aux
musiciens, menés avec distinction par Elenid Owen, Sue Brown,
Jenny Cavan, David Cooper, Stella Elliot, Olivia Geddes, Jean
Lennox, Wendy Lund et Matthew Silver (violons) ; Hugh
Dunthorne et Dorcas Wedmore (altos) ; Ann Downing, Clare
Fisher, Annie Nethercott et Patricia Price (violoncelles) ; et
Jennifer Morris (contrebasse), pour leur interprétation de la
partition de Purcell. A une époque olU l'opéra au pays de
Galles peut parfois sembler avoir disparu dans un puits de
mine désaffecté, cette production a fait résonner une note
claire et pleine d’espoir.

Cela a son importance. Le WNO reste diminué dans ses
effectifs, ayant perdu des musiciens et des choristes tout en
recevant encore des subventions publiques substantielles,
quoique malheureusement réduites, et ayant perdu des
directeurs artistiques de renom qui, bien que souvent
controversés, permettaient a 1la compagnie de dépasser son
poids. Les saisons récentes ont trop souvent été marquées par
des replis, des représentations d’une pauvreté choquante,
quelques achats acceptables, seulement éclairés par de rares
éclats d’excellence. Il est impensable que le premier opéra de
2026 n’'ait lieu qu’en avril, et que ce soit une reprise d’un
spectacle amusant de 1'année derniere dans le style « Carry on
up the Valleys ».

On ne peut qu’espérer que la nouvelle production du Vaisseau
fantome de Richard Wagner a l’affiche du WNO cette semaine
(nous y reviendrons prochainement) — confiée a Jack Furness et
sous la direction musicale de Tomas Hanus — soit un véritable
triomphe. Plus important encore, il faut croiser les doigts
pour que l’'annonce de la saison a venir restaure un peu
d’'ambition et de substance a ce qui fut jadis 1’une des
compagnies d’'opéra 1les plus admirées d’'Europe, méme
lorsqu’elle faisait face a des difficultés financieres
précaires.

Dans ce contexte, le travail du Mid Wales Opera semble non



seulement bienvenu, mais essentiel. Cette entreprise a échelle
modeste, alliant 1’engagement amateur a 1’excellence
professionnelle, était la preuve de ce qui peut encore étre
accompli grace a l'imagination, au courage et a la foi de 1la
communauté. La bonne nouvelle, c’'est que 1la compagnie
professionnelle SmallStages du Mid Wales Opera reviendra a
Brecon cet automne avec Gianni Schicchi de Puccini. Il est
d"autant plus regrettable que les coupes du Conseil des Arts
empéchent la compagnie d’effectuer certaines de ses tournées
habituelles. Néanmoins, ici, dans le pays de Galles rural,
1’opéra ne se contente pas de survivre : il conserve Ssa Vvo0iXx
et nourrit l’avenir !

CRITIQUE, opéra. Mid Wales Opera, Cathédrale de Brecon, le 11
avril 2026. PURCELL : Dido & Aeneas. Richard Studer / Jonathan
Lyness. Crédit photographique (c) Stephan Cain

CRITIQUE, opéra. CARDIFF,
Welsh National Opera (Welsh
Millenium Center), 1le 2
octobre 2025. BERNSTEIN :
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Candide. E. Lyon, S. Mafi, A.
J. Payne.. James Bonas / Ryan
McAdams

Candide de Leonard Bernstein, déja présenté au
Welsh National Opera, a fait un rapide retour sur
la scene du Welsh Millenium Center de Cardiff, et

cette production s’est avérée plus fraiche,
enivrante et irrévérencieusement amusante que
jamais. Adapté du roman satirique de Voltaire,
1’ouvrage de Leonard Bernstein demeure une cuvre
qul résiste a toute catégorisation facile. Est-ce
un opéra ? Une comédie musicale ? Un opérette ? La
démarche audacieuse du WNO lui donne de ce dernier
qualificatif.

Sous la direction de Ryan McAdams, 1’'Orchestre du WNO a offert
une restitution riche et puissante de la partition envoltante
de Bernstein, offrant une assise absolument étincelante a 1la
production, qui a glissé sans effort entre la farce bouffonne
et la satire mordante. De fait, Candide est a la fois une
joyeuse escapade et une histoire d’une profonde noirceur. Ici,
le rythme était implacable, propulsant le récit a une vitesse
vertigineuse alors qu’il entraine son héros naif d’un
événement catastrophique a un autre. Le tranchant sombre de la
critique originale de 1l'optimisme par Voltaire n’a jamais été
adouci, et cette production a pleinement embrassé ses éléments
les plus noirs. Depuis la séquence cauchemardesque de
1’Autodafé, aussi terrifiante que démente, jusqu’'a 1'humour
acerbe et ironique qui parcourt tout le spectacle, le
spectacle a veillé a ce que la satire soit incisive,
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dérangeante et, par moments, profondément inconfortable. Ce
fut une production qui a fait rire le public, méme quand il
grimacait — sans jamais perdre de vue l’'absurdité fondamentale
de l’existence humaine.

Au ceur de ce Candide se trouve une distribution puissante,
chacune et chacun apportant une singularité a son rodle.
L’interprétation du personnage éponyme par Ed Lyon est d’une
justesse absolue : chaleureuse, sincere, et suggérant avec
subtilité 1a montée du cynisme du personnage. Sa voix de
ténor, pleine de couleurs et d’émotion, capture parfaitement
l'arc du parcours de Candide, depuis son idéalisme ingénu
jusqu’'a sa vision plus désenchantée du monde. Cunégonde,
incarnée par Soraya Mafi, est une autre prouesse. Sa
performance fut a la fois éblouissante et profondément
comique, son interprétation de « Glitter and Be Gay » comptant
parmi les moments les plus palpitants de la soirée. Sa
coloratura est 1impeccable, son sens du timing comique
irréprochable, et sa capacité a dominer la scene est tout
simplement spectaculaire. Par ailleurs, Amy J. Payne, dans le
role de la Vieille Dame, lui a pratiquement volé la vedette.
Sa riche voix de mezzo-soprano, alliée a un talent comique
impeccable, ont fait de son interprétation un tour de force a
la fois vocal et théatral.

Les roles secondaires étaient tout aussi solides, avec
Paquette (Francesca Saracino) apportant un charme espiégle et
Maximilian (Jack Holton) injectant une dose irrésistible
d"humour glorieusement vaniteux. Si l’humour un peu camp frise
parfois les sensibilités contemporaines, il ne fait qu’'ajouter
a L'atmosphére enjouée et hilarante de la production. Aled
Hall et Alun Rhys-Jenkins completent 1’ensemble avec de belles
performances dans des roles plus petits, prouvant qu’ici, rien
n'est de simple remplissage.

Rakie Ayola, dans le double rdéle de Pangloss et du Narrateur,
a assuré la cohérence de l'ensemble. Son jeu malicieux et sa
maitrise vocale aisée en font 1'une des figures les plus



magnétiques de la production, alliant esprit et chaleur tandis
qu’'il guide le public a travers 1le parcours absurde de
Candide. Et il y a bien sir le Cheur du WNO, qui livre une
performance sublime, presque fuguée dans le finale « Make Our
Garden Grow ». Cet hymne a 1l’espoir, la résilience et 1la
survie, semble plus poignant que jamais, alors que notre
monde, a l’'instar du voyage de Candide, semble se précipiter
toujours plus loin dans le chaos.

Le metteur en scene James Bonas a habilement contourné
certaines des difficultés traditionnelles que pose Candide,
notamment ses lieux changeants et ses tons extrémement
variables, en ayant recours aux projections animées créées par
le Francais Grégoire Pont. Ces animations pleines d’esprit et
naives — évoquant des dessins a la craie — ont ajouté une
couche supplémentaire de charme et de clarté au récit
chaotique. Loin de détourner 1’attention de 1'action, les
projections ont servi de complément visuel parfait a 1'élan
implacable et a 1’'humour cinglant de l'cuvre.

La chorégraphie, concue par Ewan Jones, a maintenu le rythme
avec une énergie juvénile et un sens du comique parfaitement
exécuté. Les danseurs de 1l’ensemble, qui aident a faire
avancer 1'histoire, ajoutent une physicalité qui amplifie la
vitalité contagieuse du spectacle. Chaque instant
de Candide semblait faire partie d’un spectacle enivrant et
plus grand que nature, soutenu par un sens du jeu et de
L’invention.

Malgré les coupes budgétaires qui affectent le WNO, ce Candide
transcende les défis, prouvant que méme par temps difficiles,
la compagnie galloise peut offrir des productions d’une réelle
substance et d’une grande joie. Le résultat est un spectacle
qgui non seulement divertit, mais donne aussi au public
beaucoup a méditer : une joyeuse épopée débordante, doublé
d’un commentaire social acéré.



CRITIQUE, opéra. CARDIFF, Welsh National Opera (Welsh
Millenium Center), le 2 octobre 2025. BERNSTEIN : Candide. E.
Lyon, S. Mafi, A. J. Payne.. James Bonas / Ryan McAdams. Crédit
photo (c) Dafydd Owen

CRITIQUE, opéra. CARDIFF,
Welsh National Opera (Wales
Millenium Center), 1le 28
septembre 2025. PUCCINI :
Tosca. N. Romaniw, A. Presno,
D. Solari.. Edward Dick /
Gergely Madaras

Le financement public du Welsh National Opera
(Cardiff) a entrainé des réductions d’effectifs
douloureuses, avec une diminution des musiciens de
1’orchestre et des membres du cheur, ainsi que la
perte de plusieurs dates de tournée. Pour cette
ouverture de saison, cette Tosca de Giacomo
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Pucccini avec un orchestre réduit — dans une
production datant de 2018 et empruntée a 1’Opera
North — n'avait donc pas toutes les apparences
d’un événement des plus palpitants. Pourtant, la
représentation du samedi apres-midi au Wales
Millenium Center fut un moment glorieux
littéralement ovationné le public gallois,
pourtant habituellement plus réservé, au baisser
de rideau.

Il est peu probable que cela soit di a la production elle-
méme. La production d’'Edward Dick, créée a Leeds, repose sur
deux idées principales : celle que le drame peut étre
transposé a 1'époque d’'une sorte de régime autocratique
contemporain, et celle que le décor de Tom Scutt doit étre
dominé par un dome, certes beau, semblable au Panthéon a
Paris. La premiere idée implique des hommes de main avec des
mitraillettes, parlant au téléphone portable, Tosca regardant
Cavaradossi se faire torturer sur l'ordinateur portable de
Scarpia, quand les fideles qui affluent pour le Te Deum du
premier acte s’'avere un groupe hétéroclite de fashionistas
habillé de facon tape-a-1'eil et agitant des drapeaux dorés.
C'est par le déme que le prisonnier politique Angelotti
descend en rappel a l'ouverture de l'opéra, et c’est par 1la
que Tosca se jette vers 1la mort dans la scene finale. Pour une
raison quelconque, ce dbme se retrouve déplacé dans le bureau
/ salle de torture de Scarpia, puis a l’arriere des remparts
du chateau Saint-Ange. De méme, les rangées de bougies de
L’église restent en place tout au long des trois actes, un
enfant de cheur les allumant pour l’acte trois.

Mais ce furent le chant, la musique et le jeu des acteurs qui
furent électrisants, profondément émouvants et qui, je crois,
ont tant ravi le public. La représentation tournait autour de
la Tosca finement ciselée et interprétée de maniere impeccable



par Natalya Romaniw. Avoir suivi la carriere de la soprano
Natalya, née a Swansea tout proche de la, et la voir et
l’entendre étre autant appréciée sur sa terre natale, fut un
moment réconfortant. Elle avait déja brillé in loco dans Il
Trittico 1’'année derniére, mais c’'est en Tosca qu’'elle s'est
fait un nom international, et c’est dans ce role qu’elle fera
ses débuts a Glyndebourne en 2026. Son chant gagne en beauté
et en richesse, chaque mot et chaque note méritant d'étre
savourés. Ce qui est aussi captivant, c’est la facon dont elle
habite son personnage et, dans cette mise en scene, évolue au
fur et a mesure que les horreurs de sa situation deviennent de
plus en plus insupportables. Elle passe de la femme jalouse,
mais douce et innocente, a une tueuse crachant sa haine
lorsque Scarpia 1’'a poussée a bout, puis rejoint Cavaradossi
en révolutionnaire avant son funeste acte final, ou les deux
héros se tiennent 1la main et levent tous deux le poing en
signe de salut.

Le Cavaradossi d’Andrés Presno a gagné en puissance au fil de
l'apres-midi, avec un chant audacieux et éclatant, culminant
dans un déchirant « E lucevan le stelle ». Sur le plan
dramatique, il a parfaitement réussi la transformation de
l'artiste idéaliste du premier acte en épave torturée et
désespérée du troisieme acte. Cependant, 1’utilisation de
l’ordinateur portable et 1la mise en scene de 1’acte II ont nui
a l'efficacité de la torture hors scene imaginée par Puccini.
Ce deuxieme acte était de nouveau dominé par ce dome, mais
aussi par un 1lit a quatre colonnes disgracieux qui, a un
moment donné, a semblé devenir un ring de lutte entre Scarpia
et Tosca, et sur lequel il trouve finalement son chatiment.

Le personnage de Scarpia, chanté par le baryton argentin Dario
Solari, était fascinant, comme sa facon, a la fin de 1’acte I,
de se prendre la téte dans les mains, et comme plongé dans une
sorte de transe religioso-sexuelle, pour un effet glacant !
Dans le second acte, il filme Tosca avec son téléphone
portable alors qu’elle est en proie a une agonie émotionnelle



en chantant « Vissi d’arte ». On peut l’imaginer revisionnant
la vidéo plus tard. Son chant est plus beau que le Scarpia
menacant auquel nous sommes habitués, et lorsque Tosca semble
presque succomber a son charme feint (lui étreignant les
jambes) vers la fin de 1l’acte I, on comprend pourquoi.

La production a aussi laissé de l'espace aux rOles secondaires
pour briller, que ce soit le Spoletta d’Alun Rhys-Jenkins ou
le Sacristain de Ross Fettes. Si le r6le du Jeune Berger de
Max Fokkens est court, il 1’a magnifiquement chanté et 1’image
du garcon assis dans 1’'ouverture du dome au début de 1l'acte
IIT était exquise. C'est aussi d’'autant plus poignant que
c'est de la que Tosca tombera pour trouver la mort.

Que le chef d’orchestre Hongrois Gergely Madaras et les
musiciens malmenés de 1'Orchestre du WNO aient produit une
apres-midi de musique aussi envo(tante tient d’un petit
miracle ou, plus exactement, est un témoignage de leur art et
de leur métier. Le public a quitté le Wales Millenium Center
enthousiasmé, porté par un chant, un jeu et une musicalité qui
rendent le Welsh National Opera si important a Cardiff et pour
tout le Pays de Galles. Mais en définitive, cette
représentation valait surtout pour 1la prestation de Mme
Romaniw...

CRITIQUE, opéra. CARDIFF, Welsh National Opera (Wales
Millenium Center), le 28 septembre 2025. PUCCINI : Tosca. N.
Romaniw, A. Presno, D. Solari.. Edward Dick / Gergely Madaras.
Crédit photo (c) Dafydd Owen



CRITIQUE, festival. TORRE DEL
LAGO, 7l1le Festival Puccini
(Amphithéatre de plein air),
le 23 aolut 2025. PUCCINI :
Madama Butterfly. V. Sepe, V.
Costanzo, C. Mogini.. Manu
Lalli / Francesco Ivan Ciampi

La mise en scene 2025 de Madama Butterfly au
Festival Puccini de Torre del Lago a présenté une
interprétation moderne de 1’opéra de Giacomo
Puccini, le présentant comme une méditation sur la
domination masculine et la vulnérabilité des
femmes dans les structures patriarcales. La
soprano napolitaine tres demandée Valeria Sepe a
remplacé au dernier moment Maria Agresta,
initialement prévue. Elle a été éblouissante dans
les exigences du role déchirant de Puccini,
maitrisant la partition avec une profondeur
émotionnelle et une assurance technique, dotée
d’une voix lustrée, capturant 1’espoir juvénile,
la dévotion et le désespoir ultime de Butterfly.

Valeria Sepe a été constamment passionnante, répondant aux
formidables exigences de Puccini avec une sensibilité
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dramatique. La soprano a fait preuve d’une souplesse vocale et
d’un controle envoltants, que ce soit dans un excitant « Un
Bel Di Vedremo » ou la puissance dramatique de « E Questo?
Egli Potra Pure Scordare? » : 1l'aria a conservé son impact,
méme si le public avait déja vu l'enfant. Son timbre clair et
sa pureté lyrique, combinés a une forte projection, ont fait
d’elle une Cio-Cio-San délicieuse et redoutable.

Pinkerton, incarné par Vincenzo Costanzo, alliait un charisme
scénique irrésistible a un ténor doré, le rendant captivant
tant vocalement que dramatiquement. Il est apparu dans un
uniforme naval américain sombre historiquement exact plutét
que dans un costume blanc conventionnel, et a chanté
magnifiquement avec un ténor solaire totalement envoltant. Sa
présence scénique confiante et fanfaronne, combinée a une
volonté d’enlever sa chemise pendant la séduction de la jeune
Cio-Cio-San a 1'Acte I, a souligné a la fois le déséquilibre
de pouvoir sexualisé au ceur du récit et 1’exploration par
1’'opéra du désir et de la domination.

Dans un choix de distribution plutét luxueux, le fin
baryton Luca Micheletti (Sharpless) a ajouté de la dignité et
a chanté avec aisance et raffinement. Le personnage de Goro,
doté d’'une caractérisation parfaitement répugnante, était tenu
par Nicola Pamio, et Yamadori, 1’amoureux éconduit, était
interprété par Manuel Pierattelli, complétant ainsi une
distribution solide. Toujours centrale dans le succes d’une
production de Butterfly, la Suzuki de Chiara Mogini a offert
chaleur et contrepoint, en servante sensée et dévouée. La
jeune mezzo-soprano a chanté avec assurance. Enfin, Kate
Pinkerton, jouée par Francesca Paoletti, a efficacement
communiqué la critique plus large de la production concernant
la subordination féminine.

Francesco Ivan Ciampi, en remplacement d’Antonino Fogliani, a
dirigé avec clarté et sensibilité. Il a superbement mis en
lumiere 1l'orientalisme de la partition de Puccini et a
travaillé en tenant compte des chanteurs.



Installée dans 1'emblématique amphithéatre en plein air du
festival sur les rives du lac Massaciuccoli, la production a
démontré la rigueur conceptuelle de 1la metteuse en scene,
scénographe et costumiere Manu Lalli, qui a faconné tous les
aspects visuels et dramatiques de la mise en scene. Le travail
de Lalli s’'est avéré minimaliste : plutd6t que de tenter de
présenter la culture japonaise de maniere authentique, elle a
utilisé une chorégraphie et des décors stylisés pour
1’'évoquer. Les femmes étaient vétues de nuances de rouge et de
noir, symboliques a la fois de 1la passion et de
Ll’emprisonnement. Le décor était treées conceptuel : il n'y
avait pas de maison réelle avec des murs de papier. Le premier
acte comportait plut6ét un grand portail japonais Torii. Celui-
ci a été retiré aprés l’entracte alors que 1'opéra se
transforme en tragédie déchirante. Cependant, cela ne
constituait pas une dramaturgie parallele a 1la propre
narration de Puccini, comme c’est l’'obsession de tant de
metteurs en scene.

A ce stade, le décor s’était transformé en une scéne hivernale
alors que Cio-Cio-San regardait les saisons passer. Le choix
de ne pas avoir de maison a rendu certaines références
textuelles au batiment illogiques, et la célebre scene du
fredonnement, traditionnellement mise en scene avec Cio-Cio-
San, Suzuki et le petit garcon faisant des trous dans le
papier pour guetter Pinkerton, a perdu son impact dramatique
conventionnel. Au lieu de cela, les trois étaient placés au
centre de la scene avec le cheur apparaissant en arriere-plan.
Le choc des cultures était principalement signalé par les
officiels du mariage en tenue occidentale formelle, et par les
tentatives mélancoliques de Cio-Cio-San d’assumer 1le réle
d’'une « vraie » épouse américaine, ce qui soulignait les
themes de 1'opéra sur 1le déplacement culturel et
L’impossibilité de 1’'assimilation. De petites touches ont bien
fonctionné, comme Cio-Cio-San se brilant les doigts en
essayant d’allumer une cigarette pour Sharpless.



Crucialement, 1la production a souligné 1le détachement et
l’indifférence morale de Pinkerton. Dans le choix de mise en
scene le plus provocateur, il est apparu avant le suicide de
Cio-Cio-San, tenant un bouquet de fleurs et regardant
passivement. Cela pouvait suggérer que, malgré ses
protestations passionnées de culpabilité et de désespoir, sa
mort était « appropriée » a ses yeux. Ce tableau le dépeignait
presque comme un spectateur d’un « théatre oriental »
ritualisé et stylisé, un autre spectacle a observer avant de
retourner aux Etats-Unis avec sa femme occidentale idéale. De
plus, la participation de Kate Pinkerton a 1la chorégraphie
féminine finale, et 1le port d'un costume qui, bien
gu’'occidental, <correspondait aux teintes japonaises,
suggéraient 1’'idée que méme 1'épouse ostensiblement américaine
est piégée dans ce systeme.

D’autres choix de mise en scene, comme la révélation du fils
de Cio-Cio-San avant le dénouement final avec Sharpless, ont
déplacé 1’accent narratif de la tragédie personnelle de
Butterfly vers un commentaire plus large sur
l'irresponsabilité masculine. Pourtant, Lalli a maintenu
l’engagement émotionnel grace a une narration visuelle
intelligente : l’interaction ludique de Suzuki et de 1l’enfant
avec des bateaux en papier origami, se terminant par Suzuki
froissant le papier avec dégolt face a la trahison de
Pinkerton, symbolisait l’innocence détruite par 1’exploitation
masculine. Si la Madame Butterfly de Lalli pourrait ne pas
satisfaire les puristes cherchant une production fideéle a
1’'époque, elle a réussi a offrir une perspective moderne sur
le genre, le pouvoir et la responsabilité morale. A travers
des motifs visuels symboliques, une chorégraphie stylisée et
de fortes performances vocales sous la direction de Fogliani,
la mise en scene a invité le public a reconsidérer l'ecuvre de
Puccini a travers un regard contemporain, mettant en lumiere
le détachement de l'autorité masculine, la vulnérabilité des
femmes et les dissonances culturelles au ceur de 1'opéra.



Le Festival Puccinli 2025 se poursuit jusqu’au 6 septembre,
avec un programme qui inclut Tosca, Madame Butterfly, Manon
Lescaut, La Bohéme, Suor Angelica, et une variété de concerts
et d’événements spéciaux. La combinaison du cadre iconique, de
l'architecture dramatique et de 1la beauté naturelle du lac
Massaciuccoli continue de faire de Torre del Lago un lieu
unique dans le calendrier estivalo-lyrique !

Pour plus de détails sur le programme complet et les billets :
Tél. (+39) 0584 359322
E-mail : ticketoffice@puccinifestival.it

CRITIQUE, festival. TORRE DEL
LAGO, 7l1le Festival Puccini
(Amphithéatre de plein air),
le 22 aout 2025. PUCCINI :
Turandot. C. A. Mills, Y.
Eyvazof, C. Lopez Moreno..
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Alfonso Signorini / Renato
Palumbo

La mise en scéene de Turandot au Festival Puccini
2025 a Torre del Lago a proposé une interprétation
traditionnelle et a grande échelle de la derniere
cuvre inachevée du compositeur toscan, tirant le
meilleur parti de son cadre lacustre
spectaculaire. Peu de salles d’opéra peuvent
rivaliser avec l’'impact visuel de cet Amphithéatre
de plein air en bordure du Lac Massaciuccoli, avec
vue sur la villa de Puccini, et la toile de fond
naturelle reste partie intégrante de 1’expérience..

Le metteur en scene Alfonso Signorini a présenté une
production fermement ancrée dans la tradition. Cette reprise
de sa fastueuse mise en scene de 2017 évite les
réinterprétations modernistes pour une vision traditionnelle
quli se complait dans le fantasme orientaliste de Puccini,
évoquant une Chine imaginaire de spectacle et d’opulence. Les
couleurs vives dominent, avec des reflets dorés et des
surfaces laquées rouge brillant sur le décor obscur, tandis
que des motifs ornementaux et des scenes au clair de lune
fournissent une toile de fond atmosphérique au drame.

L'immense scene exige des décors monumentaux, créés par Carla
Tolomeo, avec des costumes fantastiques concus par Fausto
Puglisi, et un éclairage dramatique de Valerio Alfieri. Tout
cela évoquait le fantasme orientaliste familier depuis 1la
création de l'opéra en 1926. Il n'y eut aucune tentative de
questionner ou d’atténuer la vision exotisée de la Chine par
Puccini pour le public moderne. Si certains peuvent trouver
cette approche en décalage avec 1les sensibilités
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contemporaines, elle a offert une esthétique visuelle
cohérente et une focalisation claire sur la musique.

En effet, le manque apparent de considération pour Tles
sensibilités modernes fut peut-étre plus évident dans la
présentation du trio comique Ping, Pang et Pong. Leurs gestes
élaborés et leur jeu de pieds délibérément stylisé « a la
chinoise » penchaient vers la caricature, soulignant combien
cette mise en scene restait fermement ancrée dans les
traditions lyriques d’une époque révolue. Que cela soit vu
comme une couleur théatrale ou un anachronisme culturel
dépendra du point de vue de chacun, mais cela a souligné
1’engagement de la production envers le spectacle plutdét que
la réinterprétation.

Musicalement, la soirée fut impressionnante. Sous la direction
de Renato Palumbo, 1’'Orchestre du Festival Puccini a joué avec
précision et une riche palette de couleurs. Les cuivres et les
percussions ont donné a la scene des énigmes une touche
menacante, tandis que 1'Acte III s’ouvrit sur une palette plus
retenue, les cordes produisant un frisson glacé avant le cheeur
de 1’'aube. La sonorité peut varier dans 1’auditorium en plein
air : pres de la scene, les détails et 1’'immédiateté dominent
; plus loin, les textures se fondent en un ensemble plus
atmosphérique, parfois au détriment de la clarté.

La soprano américaine Courtney Ann Mills a donné une
performance magistrale en Turandot. Vocalement slre et
dramatiquement concentrée, elle a projeté 1’autorité glaciale
de la princesse a l'Acte II, son registre supérieur résonnant
d’un éclat métallique, tout en permettant a son timbre de
s’'adoucir au fil de l'opéra. Le défi de rendre convaincante la
transformation de vengeuse impitoyable a amoureuse passionnée
est bien connu, mais Signorini a introduit deux éléments
visuels frappants qui lui ont conféré une certaine
plausibilité. Pendant la fameuse aria de Calaf « Nessun dorma
», Mills est apparue en hauteur sur les murs du Palais
Interdit tandis que Yusif Eyvazov chantait en contrebas, un



tableau qui accentuait le gouffre entre eux tout en suggérant
la premiere faille dans ses défenses. Plus tard, le geste de
Turandot placant sa propre couronne sur le corps de Liu apres
la mort de l'’esclave offrit un moment de remords qui
approfondit son humanité sans s’'écarter de la mise en scene
traditionnelle. Eyvazov a apporté endurance et poids vocal a
Calaf, maintenant le contrd6le et un timbre rond tout au long
de ce role exigeant. Son « Nessun dorma » fut interprété avec
une phrasé s(r et des aigus inébranlables, lui valant les
inévitables et prolongés applaudissements.

En Liu, Carolina Lépez Moreno a chanté avec une chaleur
expressive et une élégance lyrique qui ont donné a ses deux
principaux arias un impact émotionnel. La soprano boliviano-
albanaise, née et élevée en Allemagne, a offert le plus beau
chant de la soirée qui s’'est pleinement exprimé dans son
magnifique aria ou elle se sacrifie pour Calaf. Il y eut une
grande délicatesse dans ses scénes avec Andrea Vittorio De
Campo, qui a campé un Timur riche et sonore. Les ministres
quasi-comiques Ping, Pang et Pong étaient interprétés par
Stefano Marchisio, Andrea Tanzillo et Tiziano Barontini, avec
un jeu d’ensemble bien équilibré, particulierement dans leur
scene réflexive de 1’'Acte II. Ils ont chanté avec
individualité mais ont aussi formé un mini-cheur en trio. Ils
ont réussi a jongler entre 1'humour et 1’'horreur de leurs
personnages.

La réaction du public fut chaleureusement enthousiaste pour
tous les chanteurs principaux, avec des applaudissements
prolongés apres chaque aria majeur et pendant les saluts.
Mills en particulier a semblé savourer 1l’'ovation, ses saluts
confiants confirmant une artiste a 1l’'aise tant avec son role
qu’'avec le cadre. Les représentations du festival commencent
généralement apres que la chaleur de la journée s'est
dissipée, ce qui signifie que de nombreux spectacles se
poursuivent bien apres minuit, ajoutant a la sensation de
L’'opéra comme une expérience nocturne et immersive.



Pour plus de détails sur le programme complet et les billets :
Tél. (+39) 0584 359322

E-mail : ticketoffice@puccinifestival.it
www.puccinifestival.it

CRITIQUE, festival.
SALZBOURG, Grosses
Festspielhaus, le 17 aolt
2025. VERDI : Macbeth. V.
Sumlinsky, A. Grigorian, T.
Nazmi, J. Guerrero.. K.
Warlikowski / P. Jordan

Il est tentant de rejeter le Macbeth de Giuseppe
Verdi mis en scene par Krzysztof Warlikowski au
Festival de Salzburg en reprenant la célebre
réplique du grand Shakespeare évoquant « du bruit
et de la fureur, qui ne signifient rien ». Ce fut
une puissante soirée de théatre, mais 1l y eut des
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moments ou 1’imagination fiévreuse du metteur en
scene sembla aller a l’encontre de la musique et
du drame.

Warlikowski a remanié les fondements psychologiques de 1’opéra
avec une ferveur presque obsessionnelle. Chez Shakespeare,
Lady Macbeth meurt en coulisses, consumée par sa propre
ambition. Ici, elle survit, sombrant dans une folie démente,
tandis que Macbeth est réduit a un toxicomane fragile en
fauteuil roulant. Le théme de sa chute fut introduit des les
premiers instants : une femme élégamment vétue attendant un
examen gynécologique, semblant sur le point de découvrir son
infertilité. La stérilité devint le moteur de 1’action, la
folie naissant de la certitude que les héritiers de Banquo
triompheraient inévitablement.

Le décor monumental de Matgorzata Szczesniak remplissait toute
la scéne du GroBes Festspielhaus. Un groupe de sorcieéeres
glissait d’un co6té, une civiere attendait le corps de Duncan
de 1'autre ; les scenes de triomphe et de banquet étaient
jouées sur des rangées de sieges ; une passerelle surélevée
servait de galerie pour 1les entrées, tandis que des
projections vidéo omniprésentes dominaient 1'image scénique.
L'univers visuel évoquait une dictature moderne. Lady Macbeth,
chantée par Asmik Grigorian, et Macbeth, par Vladislav
Sulimsky, étaient stylisés comme des dirigeants péronistes,
élégamment vétus, saluant leur peuple avant de s’effondrer en
un rire cruel une fois portes closes. La scene du banquet -
avec la brindisi (toast) étincelante de Grigorian et la vision
de Banquo par Sulimsky — révéla grotesquement que le festin
n'était rien de plus qu’une poupée. D'autres poupées
inquiétantes firent surface tout au long de 1la soirée.

L’imagerie enfantine hantait 1la mise en scene. Dans « Patria
oppressa », Lady Macduff empoisonnait ses enfants, dont les
corps étaient alignés a 1l’avant de la scene. Les héritiers de



Banquo apparaissaient comme des miniatures grotesques aux
tétes surdimensionnées ; les sorcieres étaient des enfants
masqués. L’immense Cheur de 1’Opéra d’Etat de Vienne portait
des brassards frappés du symbole nucléaire. La vidéo finale
montrait un garcon — peut-étre Fleance, l'héritier de Banquo —
errant dans un paysage désolé. Les Macbeth restaient liés 1'un
a l'autre, Lady Macbeth s’étant tranché les poignets, avec le
cordon d'une lampe qu’elle avait trainée tout au long de son
délire.

Warlikowski empila les images : des joueurs de tennis frappant
des balles sur un court de style médiéval, des clins d’eil aux
films de Pasolini, de grotesques échos du Massacre des
Innocents, des poupées vaudou brandies comme accessoires.
L'effet était cumulatif et écrasant. Moins, franchement,
aurait été plus. Aux cdtés des sorcieres et de leurs doubles
prophéties, le public fut confronté a des cartes de tarot, a
l’oracle d'Gdipe et a une pléthore d’autres symboles, diluant
souvent le drame.



Face a cette surabondance symbolique, 1les chanteurs
triomphérent. Grigorian n'’est peut-étre pas une Verdienne
naturelle, mais elle fut une Lady Macbeth magnétique,
maitrisant toute 1’étendue de sa voix et captivante par sa
présence scénique. Initialement glamour, la déchéance de son
personnage fut retracée de maniere fascinante. Son « La luce
langue » de 1'Acte II et 1la scene de somnambulisme « Una
macchia é qui tuttora ! » eurent une force terrifiante, moins
une transe réveuse qu’un rituel perturbé. Sulimsky lui donna
la réplique en Macbeth écrasé par la volonté de sa femme.
Alors que les meurtres se multipliaient, il se désintégra en
un homme brisé, s’accrochant a peine a la réalité. Son air de
1'Acte IV, « Pieta, rispetto, amore », fut profondément
émouvant, bien que son personnage ne flat alors que 1’ombre du
guerrier qu’il avait été. Ensemble, Sulimsky et Grigorian
formérent un couple perturbant de conviction, leur force
vocale étant égale a une intense physicalité.
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Bien que Macbeth soit largement un opéra pour deux voix, la
distribution secondaire impressionna. Tareq Nazmi apporta
noblesse et pathos a Banquo ; Joshua Guerrero offrit un
lyrisme verdien ardent dans « Ah, la paterna mano » ; et
Davide Tuscano traita le role plus petit de Malcolm avec
dignité.

Le Cheur de 1’Opéra d’Etat de Vienne offrit au public une
soirée de chant magnifique, exubérant et passionné quand il le
fallait, et doux a d’autres moments. Ils remplirent la scene
et leur son remplit 1’auditorium. En fosse, placé a la téte de
L’incomparable Orchestre Philharmonique de Vienne, Philippe
Jordan dirigea la partition de Verdi avec finesse, équilibrant
les éruptions démoniaques et les cherurs patriotiques, et
donnant a la musique toutes les chances de s'élever.

Le Macbeth de Warlikowski était provocateur et souvent
saisissant. Pourtant, il ensevelit Verdi sous des couches de
symbolisme surchargé, souvent superflu a l'histoire ou a la
partition. Ce fut un théatre vacillant au bord de 1la
psychologie de pacotille. Malgré tout, grace a ses chanteurs
et a son orchestre, la soirée retrouva finalement sa véritable
essence : l'opéra de Verdi, a la fois intense, dramatique et
profondément humain.
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