
CRITIQUE,  opéra.  LILLE,
Nouveau Siècle, le 25 janvier
2024.  George  BENJAMIN  :
Written  on  skin  (2012).
Magali  Simard-Galdès  ,  Evan
Hughes,  Cameron  Shahbazi…
Orchestre National de Lille /
Alexandre Bloch

En version semi scénique, Written on skin
créé à Aix en 2012 fait le bonheur des
spectateurs lillois – heureux auditeurs
d’une œuvre puissante et onirique dont
l’Orchestre National de Lille et son

directeur musical, Alexandre Bloch
expriment les miroitements hallucinés, la

somptueuse parure symphonique.
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En  présence  de  l’auteur  Sir
George  Benjamin,  invité  depuis
une  semaine  et  qui  a  piloté
toutes  les  répétitions
préalables,  en  complicité  avec
Alexandre  Bloch,  la  partition
s’affirme  à  la  hauteur  de  sa
réputation  depuis  sa  création
aixoise, telle un chef d’œuvre
musicalement  et  dramatiquement
saisissant…  une  œuvre
phénoménale  par  sa  concision

musicale, son urgence dramatique.

Dans ce jeu de dupes, trouble et barbare, l’héroïne soumise et
illettrée, épousée trop tôt [à 14 ans], réussira-t-elle à
s’émanciper ? C’est à dire rompra-t-elle l’emprise despotique
que lui impose en l’infantilisant, son mari le « Protector »,
figure  impressionnante  d’un  tyran  domestique…  À  la  fois
séducteur et provocateur, l’Ange qui est The Boy prépare et
réalise la catastrophe, tout en permettant à l’épouse in fine,
de réaliser son destin…
Certes elle paye le prix de sa quête [de vérité et de liberté]
mais la jeune femme quitte la fonction quelle occupait jusque
là, devient « Agnès », prend possession de son corps, découvre
la force structurante de son désir, conquiert et revendique
enfin sa propre identité. Sa trajectoire est admirablement
menée; sa métamorphose, idéalement exprimée par la texture
d’un orchestre caméléon, aux harmonies proprement hypnotiques.

 

Harmonies hypnotiques,
sujet terrifique et fulgurant,…
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l’approche superlative du National de
Lille

dans Written on skin
montre que la partition est bien

ce chef d’œuvre lyrique partout célébré
 

 

Written on skin par l’Orchestre National de Lille / Alexandre
Bloch – toutes les photos © Ugo PONTE / ON LILLE 2024

 

 

La force du sujet, qui fait de l’héroïne une figure lyrique
aussi passionnante et intense qu’une Tosca, bénéficie d’une
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parure orchestrale des plus raffinées, une voie médiane et
originale entre Debussy, Bartok, Mahler… L’opéra de Benjamin
se joue allusivement des références aux opéras « classiques »
du XXe : il y a du Golaud dans ce protecteur dévoré par le
souci de sa toute puissance ; comme il y a dans le continuum
harmonique de Written on skin, des réminiscences du « Château
de  Barbe-Bleue  »,  soit  une  matière  musicale  continûment
mouvante et bouillonnante, qui exprime les zones les plus
enfouies (et les plus motrices) de la psyché humaine.
The  Boy  est  ici  une  instance  qui  pousse  chacun  dans  ses
retranchements insoupçonnés. Il est le catalyseur qui révèle
et permet la cristallisation des désirs. Il y a de l’angélique
et  du  diabolique  dans  cette  silhouette  dérangeante,
énigmatique  et  charnelle.
La force enivrante de la musique assure le prolongement avec
l’orchestre  de  Debussy,  source  des  plus  admirées  par  le
compositeur  britannique  et  qui  a  d’ailleurs,  avant  la
représentation de son opéra à Lille, dirigé les musiciens de
l’Orchestre  National  de  Lille,  dans  un  programme  qui
comprenait  Messiaen,  Ligeti  et  …  La  Mer  de  Debussy.

Ici chaque accent, timbre, harmonie est intimement lié au
texte  ;  toute  l’écriture  musicale  sert  la  nécessite
dramatique. D’où cette action qui captive irrésistiblement du
début à la fin.
L’ayant déjà abordée à Tanglewood (précisément l’ayant alors
préparée), – il y a 10 ans, pour la création américaine de
l’opéra sous la direction de l’auteur, Alexandre Bloch dirige
la partition à Lille, avec une énergie continue, une attention
d’orfèvre idéale, révélant dans la texture orchestrale tous
les ressorts qui fondent son activité allusive et qui font de
la  partition,  un  flux  psychologique  et  viscéral  d’une
sensualité fulgurante. Les tableaux s’enchaînent les uns après
les autres, comme une course à l’abîme…

 

ENTRE RÊVE ET CAUCHEMAR… LA PUISSANCE DE L’AMOUR



L’action se déroule entre rêve et cauchemar, réalité
[médiévale] et métaphore contemporaine, avec cette

distanciation opérée dans l’énoncé même du texte : chaque
chanteur est à la fois son personnage et aussi le narrateur

qui décrit l’action qu’il est censé incarner. Ce double
registre à la fois action et récit, souligne l’essence

métaphorique qui porte l’œuvre vers le symbole et son sens
universel. Force du désir, puissance de la rencontre

amoureuse, courage libérateur d’une femme au début soumise et
infantilisée qui prend possession de son corps et devient

maîtresse de sa sexualité…
Les entrées pour mesurer l’incroyable magnétisme de l’œuvre

sont multiples : aussi nombreuses en réalité qu’insuffisantes
ou incomplètes, pour en embrasser la singulière attraction. En
cela le chant de l’orchestre au moment où Agnès devient femme
désirante et s’abandonne dans les bras du Garçon, exprime un
flux émotionnel d’une exceptionnelle intensité … on éprouve
alors une expérience musicale d’une justesse inédite… guère

ressentie et vécue que chez Wagner ; ce prodige est tout
autant révélateur d’un hédonisme formel qui souligne combien

Georg Benjamin est aussi un grand sensuel.

 



Magali Simard-Galdès (Agnès) / Evan Hugues (The Protector) ©
Ugo Ponte

 

 

CAST IDEAL… Au devant du plateau, les acteurs se succèdent,
s’affrontent, s’évaluent… aucun ne résiste à l’œuvre trouble
et ambivalente menée par The Boy : le contre-ténor Cameron

Shahbazi excelle dans sa partie à la fois séductrice et
démoniaque ; même engagement pour les deux anges, Krisztina
Szabó et Alasdair Kent, qui incarnent aussi Marie et John.
Aussi diseurs qu’impliqués dramatiquement, les deux rôles

essentiels sont magistralement défendus. Evan Hughes affirme
un Protector monolithique et noir, de plus en plus ébranlé

dans ses convictions profondes, totalement saisi même quand il
lit la page où par la voix du Garçon, Agnès lui révèle sa

liaison extra conjugale. Le baryton articule chaque mot en
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totale fusion avec l’orchestre : son art prosodique est
exemplaire. Il a la violence des êtres faibles. Au final ce
despote domestique fait pitié, car il ne maîtrise rien, et
surtout pas sa jeune épouse. Celle-ci bénéficie du soprano
clair et diamantin de Magali Simard-Galdès : son Agnès se

révèle peu à peu dans sa féminité lumineuse, son courage aussi
et sa force morale ; l’illettrée soumise à son époux devient
une femme à la sensualité rayonnante, défiant son oppresseur
et sans jamais défaillir, jusqu’à la scène finale, à la fois
terrifiante et sublime (avec la brume onirique diffusée par

l’Harmonica de verre).
Alexandre Bloch montre combien il aime la partition, éclairant

et sa puissance tragique et sa sensualité organique quasi
extatique, en particulier les tableaux où se produisent

l’attraction progressive (IV), puis l’ivresse amoureuse (VI)
entre Agnès et The Boy (avec pour chacune le timbre de la

viole de gambe, comme chant de tendresse).
La parure orchestrale déborde littéralement de scintillements

de couleurs instrumentales et de vagues harmoniques d’une
exceptionnelle intensité. Aucune partition contemporaine

n’égale une telle écriture entre révélation et ravissement.
C’est assurément les deux séquences les plus hypnotiques de

l’œuvre. La force de l’amour, le désir qui conduit Agnès vers
son émancipation, sont exprimés avec une justesse fulgurante,
ce que l’intéressée résume admirablement d’ailleurs, à la fin
de la seconde scène « L’amour n’est pas une image : l’amour

est un acte ».

 

NOUVEAU JALON POUR ALEXANDE BLOCH ET L’ON LILLE
En présence de Sir George Benjamin qui vient saluer à la fin
aux côtés de ses interprètes, Alexandre Bloch signe derechef
un  nouveau  jalon  décisif  dans  l’évolution  de  l’Orchestre
lillois.  Il  aura  aussi  permis  aux  instrumentistes  de
travailler  avec  le  compositeur  (pour  préparer  le  concert
symphonique préalable, dirigé par George Benjamin), comme il



aura aussi offert aux musiciens l’expérience inestimable de
recueillir les indications du compositeur lui-même au cours
des répétitions préludant aux représentations de l’opéra (ce
soir et demain à Calais). Précis et très imagé, Benjamin a
indiqué clairement la part de mystère, l’action des forces
transcendantes de la psyché.

Après Mass de Bernstein, l’intégrale des symphonies de Mahler,
après les expériences lyriques déjà nombreuses (Les Pêcheurs
de perles, Carmen, … sans omettre La Voix humaine), cette
création lilloise de Written on skin confirme un peu plus
l’excellent  niveau  du  National  de  Lille,  sa  légitimité
convaincante à servir les écritures contemporaines. On attend
avec impatience ce que produira l’Orchestre National de Lille
dans … Wagner dont Tristan und Isolde est annoncé à l’Opéra de
Lille  du  13  au  28  mars  prochains,  les  musiciens  lillois
assurant la réalisation orchestrale depuis la fosse.
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Les saluts en présence du compositeur, Sir George Benjamin
(debout en veste bleue, à droite) © Ugo Ponte

 

 

 

______________________________

CRITIQUE, opéra. LILLE, Auditorium du Nouveau Siècle. George
BENJAMIN : Written on skin (2012). Magali Simard-Galdès , Evan
Hughes,  Cameron  Shahbazi…  Orchestre  National  de  Lille  /
Alexandre Bloch, direction.

 

 

CRITIQUE,  opéra  (en  version
de  concert).  TOULON,  Palais
Neptune, les 23 & 25 janvier
2024.  MASSENET  :  Thaïs.  A.
Edris, J. Wagner, M. Cairns…
Victorien  VANOOSTEN
(direction).
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Thaïs de Jules Massenet est un opéra pré-
expressionniste extrêmement séduisant, qui a pour
thème la décadence physique et psychique, ainsi

que la lutte entre le sacré et le profane, entre
la rédemption et la perdition. Le livret de Louis
Gallet, tiré du roman homonyme d’Anatole France,

en respecte l’intrigue, laissant toutefois de côté
les dimensions onirique, critique et mystique : le

Moine Athanaël tente de persuader la courtisane
Thaïs, pour qui il conçoit une véritable passion,

de renoncer aux plaisirs de la chair. Thaïs,
rachetée par Nathanaël, mourra sanctifiée : elle
constitue l’un des grands personnages de Massenet
et de la seconde moitié du XIXe siècle français.
Sa vocalità, d’une grande souplesse, modelée sur

la parole, changeante, fluide, qui permet au
compositeur de créer des mélodies en miniature,
est l’un des atouts majeurs de cet opéra, rare

mais intéressant. Car d’aucuns n’y voient qu’une
histoire mi-sucrée mi-surannée, avec une partition
qui comporte force tunnels, entrecoupée de ce tube
qu’est la célèbre “méditation”, mais, pour notre

part, jamais cette musique ne nous parait
ennuyeuse, bien au contraire, tant son raffinement
orchestral et ses couleurs chatoyantes continuent

d’ensorceler nos oreilles à chaque nouvelle
écoute.

 

Et c’est le cas ce soir à l’Opéra de Toulon, délocalisé (pour
ce  spectacle  du  moins)  au  Palais  Neptune  (le  Palais  des
Congrès du port maritime, vaste et confortable salle, aux
qualités acoustiques cependant assez moyennes…). Le miracle a
surtout lieu grâce à la merveilleuse baguette de Victorien



Vanoosten, protégé du grand Daniel Baremboïm auprès duquel il
travaille  depuis  de  longues  années  à  Berlin,  et  propulsé
quelques jours plus tôt Directeur musicale de la phalange
maison (ce dont on se réjouit – et comme nous l’annoncions
récemment dans ces colonnes). Car en maintenant de bout en
bout un équilibre entre les séductions contraires qui animent
cette musique, le jeune et brillant chef français redonne à la
partition du compositeur stéphanois son visage le plus juste.
Exotisme  et  spiritualité,  grand  spectacle  et  intimisme,
ivresse  et  amertume,  science  et  intuition  :  tout  est
parfaitement en place pour faire de cette exécution l’une des
meilleures que l’on ait entendue pour cet ouvrage, dans lequel
Massenet a su marier si habilement ses génies et ses démons !

 

 

Le plateau voval réuni en grande partie par Pierre Ribemont,
conseiller aux voix auprès de Jérôme Brunetière, le nouveau
directeur  général  de  l’institution  provençale,  est  l’autre
grand bonheur de la soirée. Dans le rôle-titre, la soprano
égyptienne Amina Edris confère à son personnage de courtisane
repentie une vraie émotion vocale, au-delà de l’hédonisme de
l’instrument, de son timbre empli de suavité, et de sons filés
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et autres pianisssimi de toute beauté … Devant son pupitre (on
assiste ici à une version de concert…), elle incarne une Thaïs
délicate et résignée, victime de sa beauté, et elle ne demande
qu’à  se  laisser  convaincre  par  Athanaël  pour  fuir  une
existence qu’elle ne supporte plus. Dans le célèbre air « Dis-
moi que je suis belle », où elle interroge son miroir, la
cantatrice  ne  se  contente  pas  de  triompher  d’une  page  à
panache avec ses éblouissants aigus (elle élude d’ailleurs les
fameux  contre-Ré…  mais  mieux  vaut  toujours  des  contre-Ut
réussis que des notes ratés !), elle dessine surtout une Thaïs
fine et sensible qui s’interroge, et pas seulement sur sa
beauté…

 

 

Face  à  elle,  l’Athanaël  du  baryton-basse  autrichien  Josef
Wagner brosse un fort convaincant portrait du moine Athanaël,
unissant  qualités  du  timbre,  puissance  vocale,  maîtrise
stylistique et soin apporté à la prononciation – mais il ne
parvient cependant à apporter à son personnage ce brin de
démesure (voire de folie) qu’il exige, pour être pleinement
convaincant. Dans le rôle de Nicias, le jeune ténor canadien
Matthew Cairns est une belle surprise : il déploie un timbre
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très flatteur, s’exprime dans un français quasi parfait, et
surtout  possède  le  style  requis.  Les  jeunes  chanteuses
Faustine de Monès et Anne-Sophie Vincent dans les rôles de
Crobyle et Myrtale, forment un duo efficace, doté d’un chant
soigné et délicat, tandis que la seconde revêt également les
habits du personnage d’Albine, dans lequel elle fait valoir un
registre aigu sidérant. Enfin, Jean-Fernand Setti apporte ses
impressionnants physique et voix à Palémon, tandis que le
Choeur  de  l’Opéra  de  Toulon,  superbement  préparé  par
Christophe  Bernollin,  n’appelle  aucun  reproche.  Et  il
convient, pour finir, de mentionner le violon de Laurence
Monti, qui livre une Méditation de Thaïs d’une bouleversante
intensité.

 

Une soirée qui augure du meilleur pour l’avenir de l’Opéra de
Toulon qui vient de s’adjoindre l’une des plus prometteuses
baguettes françaises de sa génération !

__________________________________________________________

 

CRITIQUE,  opéra  (en  version  de  concert).  TOULON,  Palais
Neptune, les 23 & 25 janvier 2024. MASSENET : Thaïs. A. Adris,
J. Wagner, M. Cairns… Victorien VANOOSTEN (direction).

 

VIDEO : Amina Edris chante l’air de Thaïs « Dis moi que je
suis belle »

 



CRITIQUE, opéra. LYON, Opéra
de Lyon, le 24 janvier 2024
(et  jusqu’au  4  février).
OFFENBACH  :  Barbe-Bleue.  F.
Laconi, H. Mas, J. Duffau, J.
Courcier,  G.  Andrieux…
Laurent PELLY / James HENDRY.
Après Orphée aux Enfers (1858), La Belle Hélène (1864), et la
même année que La Vie parisienne (1866), ce Barbe-Bleue de
Jacques Offenbach, sur un livret de Meilhac et Halévy, est
tiré du conte de Charles Perrault – mais ici grandement revu
et corrigé par le joyeux luron qu’était le compositeur franco-
allemand.  Cependant,  par  ces  sombres  et  tristes  temps  de
harcèlement  sexuel,  de  violences  faites  aux  femmes,  de
féminicide, et de légitime révolte féminine, ce Barbe-Bleue –
repris à l’Opéra de Lyon dans la fameuse mise en scène de
Laurent Pelly étrennée in loco en 2019 – n’a non seulement n’a
pas perdu un poil de sa vive verve satirique d’autrefois… mais
recouvre un vivante écho dans notre triste actualité !
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Dans une lumière blême (Joël Adam), le rideau se lève sur un
livide décor guère décoratif de Chantal Thomas qui défrise les
fées des contes : pas de cadre bucolique, pas de chaumière
douillette, mais une ferme où l’on patauge dans la gadoue et
le purin, ce qui n’empêche pas de s’y contenter fleurette,
même si Fleurette, la délicieuse et délicate Jennifer Courcier
ne  s’en  laisse  pas  conter  par  l’agile  et  habile  Saphir,
l’élégant Jérémy Duffau, à la mèche folle et en salopette de
fermier (mais en fait un Prince travesti !). Du pauvre linge
étendu,  une  bicyclette  rouillée,  une  niche  délabrée  et
désertée de chien, véritable lieu en déshérence, où le Conte
Barbe-bleue y cherche une  nouvelle proie, après avoir envoyé
en préliminaire mission de chasse à la vierge, à la “rosière”,
son frêle mandataire tourmenté Popolani, en imperméable, avant
de le troquer contre sa blouse blanche d’officiant médical
occulte de la clandestine morgue comtale dans le sous-sol de
son château !
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Allures et figures de dégénérés par la consanguinité sans
doute, une rustaude population rustique, aux ternes costumes
de rustres mal dégrossis et aux trognes renfrognées, évoluent
dans  cette  cours  de  ferme  au-dessus  de  laquelle  sont  par
ailleurs  placardées  des  Unes  de  journaux  à  sensation,
tronquées à nos yeux pour que l’angoisse soit plus grande qui,
évoquant des disparitions mystérieuses de femmes, pèsent et
plombent le moral.

En somptueuse et silencieuse limousine, marque Jaguar pour le
prédateur, longue et noire comme un corbillard, manteau de
cuir  noir,  œil  charbonneux  et  raides  cheveux  gominés  de
danseur de tango sur barbe taillée bleuie, déboule Barbe-
Bleue.  Commence  son  lamento  éploré,  son  récitatif  inspiré
d’opéra tragique entre Gluck et Verdi, sur les malheureux
accidents répétés qui lui arrachent successivement ses femmes
et,  après  une  cadence  cascadante  et  virtuose,  aux  aigus
éclatants, le voilà tout guilleret, « Ô gué ! Le veuf le plus
gai », dansant avec une souplesse étonnante et détonante par
rapport à son corps massif : loin de détonner en passant avec
naturel  du  parlé  au  chanté  (exercice  dont  on  ne  souligne
jamais assez la difficulté et le danger pour la voix), Florian
Laconi  déploie  une  généreuse  prolixité  vocale  de  ténor
lumineux dans l’aigu, sombrant dans des graves sonores (« Je
suis Barbe-bleue »), repris par le chœur maison frissonnant
dans  une  admirable  unanimité  d’automates  entre  respect  et
crainte (dirigé par Benedict Kearns).

 



 

Et l’on comprend le sursaut de désir qui le secoue à la vue de
la bien “roulée” Boulotte : « Un Rubens ! » il s’écrie et
s’extasie devant la plus délurée des bergères, incarnée en
belle et bonne chair (et voix !) par la pulpeuse Héloïse Mas,
pas morne paysanne comme les autres, mais saine et plantureuse
bout  de  femme,  propre  à  vivifier  un  mort.  Mais  à  peine
intronisée comtesse dans le somptueux palais, Boulotte, timbre
voluptueux et langue bien pendue, gêne aussitôt son époux.
Qui, lui préférant la princesse Hermia sur le point de se
marier avec le Prince Saphir, aspire aussitôt à épouser cette
dernière  –  destinant  sa  femme  à  la  morgue  où  sont
méthodiquement  rangées  en  leur  tiroir  réfrigéré  ses  cinq
précédentes épouses ! Barbe-Bleue vante avec fierté à Boulotte
son palmarès conjugal et mortuaire, ce caveau de famille, et
lui montre, ricanant de sadisme, le casier à son nom qui lui
est déjà destiné, mais il commet le soin de la tuer à son
médecin spécialisé affecté à ce service, son (pas si) fidèle
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Popolani,  un  Guillaume  Andrieux  aux  allures  de
Nosferatu/Frankenstein, mais en fait faux méchant… car il les
a endormies et non empoisonnées pour les sauver !

Des basses fosses du château du comte, on repasse aux fausses
risettes et vraies bassesses de la cour, de la basse-cour tant
le revêche roi Bobèche fait baisser l’échine souple de ses
courtisans, rangés en rang d’oignons de légumes en série par
le comte Oscar – impeccable Thibault de Damas ! – dont c’est
l’occasion  pour  lui,  avec  sa  mine  d’enquêteur-espion,  de
s’adonner à un superbe numéro éclatant de vitalité ironique
dans ses couplets sur le bon courtisan, au demeurant l’air le
plus célèbre de l’œuvre. 

Certes, nous avons perdu des codes, certaines clés pour ces
pamphlets d’une œuvre très ancrée dans son temps, par ailleurs
bien contrôlée par la censure. Mais, sans vendre la mèche,
dans les scènes de ménage entre le roi Bobèche (chauve mais
décoiffant  Christophe  Mortagne  !)  et  sa  guère  clémente
Clémentine  de  femme,  Julie  Pasturaud,  voix  royale  et
impérieuse. Dans ce couple aigri et en guerre, il n’est pas
interdit de voir la mésentente célèbre du couple impérial que
formaient Napoléon III et Eugénie. 

À la tête de l’Orchestre et du Chœur de l’Opéra de Lyon, le
jeune et bouillonnant chef britannique James Hendry (un nom à
retenir  !)  mène  son  monde  tambour  battant,  battue  aussi
échevelée que précise, dans la respiration vive de la musique,
bien que pressante pour les chanteurs parfois… Et le dira-t-on
jamais assez ? L’équilibre exact entre la parole et le chant
sans  qu’on  sente  de  longueur  et  l’aisance  de  tous  ces
formidables acteurs-chanteurs à passer de l’une à l’autre.

Subtile et utile mise en scène de Laurent Pelly, qui règle son
compte  au  conte  en  soulignant  et  en  révélant,  sous
l’irrésistible drôlerie de l’œuvre bouffe, la noirceur de sa
matière, réglée en mouvements et jeu comme une partition de
musique…



Un Barbe-Bleue au poil !     

___________________________________________________

 

CRITIQUE, opéra. LYON, Opéra de Lyon, le 24 janvier 2023 (et
jusqu’au 4 février 2024). OFFENBACH : Barbe-Bleue. F. Laconi,
H. Mas, J. Duffau, J. Courcier, G. Andrieux… Laurent PELLY /
James HENDRY.

 

VIDEO : Extrait de « Barbe-Bleue » selon Laurent Pelly à
l’Opéra national de Lyon

 

CRITIQUE,  comédie  musicale.
TOURCOING,  Théâtre  Municipal
Raymond Devos, le 19 janvier
2024. MATTHIEU MICHARD : Le
Chat du Rabbin. Pascal Neyron
/ Les Frivolités Parisiennes.

Depuis leur création en 2012, Les Frivolités
Parisiennes ont fait maintes preuves de leur
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originalité dans la redécouverte du répertoire
français léger des XIXe et XXe siècles. Leurs

fondateurs, le bassoniste Benjamin El Arbi et le
clarinettiste Mathieu Franot, s’attaquent

désormais à la création, avec leur compagnon de
route Pascal Neyron comme metteur en scène, en

adaptant la fameuse BD Le Chat du Rabbin de Joann
Sfar.

 

 

Algérie : Années 1920. Le chat qui vit chez un rabbin est
amoureux de la fille de celui-ci, Zlabya. Un jour, il dévore
un perroquet et prend possession de la parole. Dès lors, il
s’interroge  sur  le  lien  social,  livre  des  réflexions
philosophiques, donne son avis, prétend que l’ « on peut dire
ce qui n’est pas vrai ». Et à cause de sa parole, on lui
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interdit de communiquer avec sa maîtresse, qu’il tente de
reconquérir, en vain. Le Chat s’introduit dans les pensées du
rabbin  et  les  questions  qu’il  lui  pose  deviennent  les
questions du rabbin lui-même. Il ébranle ainsi l’ordre établi,
sème des doutes. Ce sont finalement nos propres interrogations
sur notre existence, entre la réalité et l’illusion, que nous
n’osons même pas imaginer…

Pour la création de cette pièce chantée-parlée de 80 minutes
environ, Pascal Neyron imagine une mise en scène simple autour
d’un  décor  unique  (conçu  par  Casilda  Desazars),  avec  les
musiciens des « Frivos » intégrés dans la scénographie. Les
murs de la maison du rabbin à Alger se transforment – grâce à
des projections de vidéo (Nathalie Cabrol) – en escaliers de
Montmartre ou en enseignes de néons nocturnes de la Ville
Lumière. Libre, le Chat se faufile entre ces murs, ces portes
et ces fenêtres, et va même se planter à côté de certains
musiciens,  en  observant  le  monde  humain,  en  s’adressant
parfois au public. Ainsi, l’espace fixe s’anime de différentes
manières, sans nul statisme.

Matthieu  Michard  compose  une  partition  qui  mélange
magnifiquement de nombreux styles, notamment celui de musique
arabo-andalouse  avec  laquelle  le  spectacle  commence.  Des
musiciens  spécialisés  dans  la  musique  traditionnelle
algérienne  (Yacir  Rami  et  Rabah  Hamrene),  jouant  des
instruments tels que violon arabe, oud, derbouka, tambours et
tambourins,  et  un  chant  à  la  technique  spécifique,  font
résonner avec virtuosité leurs rythmes et mélodies modales. À
d’autres moments, du jazz, des chansons françaises ou des
chants juifs prennent place, mais ces musiques sont toujours
composées avec un dosage délicieusement subtil des différentes
cultures. Les lyrics d’Oldelaf – le mot « lyric » évoque à lui
seul la nature du spectacle : celle de la Comédie Musicale –
sont  tantôt  poétiques,  tantôt  terre  à  terre,  en  bref
hétérogènes.

Dans le rôle du Chat, Richard Delestre est souple et agile,



parfois malin, tout aussi dans ses mouvements que dans ses
mots.  Jean-Michel  Fournereau  explore  avec  affection  la
contradiction et la fragilité du rabbin qui garde malgré tout
sa dignité. Zlabya est incarnée par Neima Naouri qui possède
un très beau timbre clair dans les aigus, mais les textes
parlés n’ont pas toujours la même clarté. Son fiancé et les
autres rôles sont assurés par Sinan Bertrand dont l’élégance
de l’allure apporte un grand plus à l’ensemble. Les quatre
acteurs  n’ont  pas  la  même  technique  de  chant,  mais  se
complètent merveilleusement les uns les autres, et ce qui fait
la beauté de ce spectacle original accueilli par l’Atelier
Lyrique de Tourcoing !

 

_______________________________________________________

CRITIQUE,  comédie  musicale.  TOURCOING,  Théâtre  Municipal
Raymond Devos, le 19 janvier 2024. MATTHIEU MICHARD : Le Chat
du Rabbin. Pascal Neyron / Les Frivolités Parisiennes. Photo
(c) Miliana Bidault.

 

VIDEO : Teaser du « Chat du Rabbin » par Les Frivolités
Parisiennes à l’Atelier Lyrique de Tourcoing

 

CRITIQUE,  opéra.  PARIS,
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Palais Garnier, le 20 janvier
2024.  HAENDEL  :  Giulio
Cesare.  G.  Arquez,  E.
D’Angelo,  L.  Oropesa,  I.
Davies… Laurent Pelly / Harry
Bicket.

Nous sommes au Palais Garnier pour la reprise de
Giulio Cesare de G. F. Haendel par le metteur en

scène Laurent Pelly. Le maestro Harry Bicket est à
la direction de l’orchestre de la maison et d’une

fabuleuse distribution des chanteurs, avec la
mezzo-soprano Gaëlle Arquez dans le rôle-titre et

la soprano américaine Lisette Oropesa dans le rôle
de Cléopâtre. Dans cette production étrennée en

2011 qui transpose l’action du livret
rocambolesque original dans un musée du Caire

imaginaire au 18ème siècle, le talent et l’humour
sont au rendez-vous !

 

L’incroyable éventail des sentiments
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À un mois près du tricentenaire de la création de ce chef-
d’œuvre absolu de Haendel, nous sommes toujours impressionnés
par la qualité somptueuse de la partition et l’abondance des
mélodies mémorables d’une remarquable beauté. L’opéra raconte
l’histoire  d’un  Jules  César  tout-puissant  qui  écrase  ses
adversaires,  échappe  aux  attentats  politiques  mais  qui
succombe  inexorablement  aux  sortilèges  de  l’amour  de
l’ambitieuse Cléopâtre ; dans une intrication mélodramatique
de jalousie et héroïsme, vengeance et soif de gloire, amour et
politique. Ce véritable concert d’affects baroques n’est qu’un
prétexte pour le déploiement du génie musical de Haendel.

La  distribution  finale  de  la  reprise  est  une  agréable
surprise,  après  quelques  modifications  par  rapport  à  la
distribution originalement affichée dans le programme de la
saison. La superbe Gaëlle Arquez, désormais complètement à
l’aise dans le rôle-titre, propose une belle interprétation
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qui réunit brio vocal et intensité dans la caractérisation. Sa
voix s’accorde merveilleusement au cor obbligato dans l’air
« Va tacito e nascosto » de l’acte 1, plein de brio ; elle
touche et charme l’auditoire aux côtés du violon solo lors du
très beau « Se in fiorito ameno prato » de l’acte 2, et le
galvanise complètement dans « Al lampo dell’armi » du même
acte ainsi que dans « Qual torrente, che cade dal monte » de
l’acte 3. La prestation de la soprano Lisette Oropesa dans le
rôle de Cléopâtre est tout aussi surprenante, surtout que nous
ne sommes pas habitués à l’entendre dans ce répertoire. Elle
est  tout  à  fait  piquante  et  séductrice  théâtralement,  et
possède  une  maîtrise  totale  de  son  instrument.  Elle  est
ravissante et bouleversante dans « V’adoro, pupille » et « Se
pietà di me non senti » respectivement, dans l’acte 2, puis
virtuose et légère dans son air final à l’acte 3 « Da tempesta
il legno infranto ».

La mezzo-soprano Emily D’Angelo dans le rôle de Sesto est très
touchante  :  un  sublime  mélange  de  fragilité  fiévreuse  et
d’ardeur vengeresse, notamment dans les airs « L’angue offeso
mai riposade », très poignant, puis « La giustizia » à l’acte
3, virtuose. Tolomeo est interprété par le contre-ténor Iestyn
Davies, très en forme scéniquement et vocalement, pour ses
débuts à l’opéra de Paris. Il fait preuve d’une agilité tout à
fait  sensationnelle  dans  ses  airs  S  »i  spietata,  il  tuo
rigore » et «  »Domerò la tua fierezza. Le baryton-basse Luca
Pisaroni dans le rôle d’Achilla ainsi que la basse Adrien
Mathonat (membre de l’Académie de l’Opéra de Paris) dans le
rôle de Curio, s’imposent également dans leurs prestations,
avec une forte présence scénique et une projection vocale
surprenante  pour  les  deux.  Wiebke  Lehmkuhl  offre  une
interprétation solide dans le rôle tragique de Cornelia tout
comme le contre-ténor Rémy Brès-Feuillet, épatant et pétillant
dans le rôle comique de Nireno.

L’Orchestre de l’Opéra de Paris sous la direction de Harry
Bicket est presque un personnage à part entière, tellement la



présence est riche et l’interprétation merveilleuse, avec de
nombreux soli somptueux pour le cor, le hautbois et le violon,
et  plusieurs  passages  magnifiques  où  se  distinguent  les
timbres subtils des instruments tels que les flûtes et les
bassons, ou encore la harpe et la viole ! La mise en scène de
Laurent Pelly n’est pas pour tous les goûts, mais elle est
pleine de mérite et ne nuit jamais à l’œuvre. Au contraire,
l’aspect  et  le  parti  pris  «  histoire  de  l’art  »  et
orientalisant de la production s’accordent curieusement bien à
l’extravagance baroque du livret et de la partition, avec bien
plus  d’autodérision  nonchalante  que  du  sérieux  tragico-
poussiéreux.

 

_____________________________________________________

CRITIQUE, opéra. PARIS, Palais Garnier, le 20 janvier 2024.
HAENDEL : Giulio Cesare. G. Arquez, E. D’Angelo, L. Oropesa,
I. Davies… Laurent Pelly / Harry Bicket.

 

VIDEO : « Giulio Cesare » de Haendel selon Laurent Pelly au
Palais Garnier

CRITIQUE opéra, GENÈVE, Grand
Théâtre, le 22 janvier 2024.
Hèctor  Parra  :  Justice,
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création.  Willard  White,
Axelle Fanyo, Serge Kakudji…
Chœur  du  Grand  Théâtre  de
Genève,  Orchestre  de  la
Suisse Romande. Titus Engel,
direction. Milo Rau, mise en
scène. 

OPÉRA DÉNONCIATEUR, HALLUCINÉ… Le propre
de l’opéra est bien d’être puissamment

cathartique. Il permet d’entendre ce qui
n’a pu être dit. Ce qui a été même tu…
voire acheté. La parole libère et le
chant fait exulter les victimes qui,

héros, entonnent désormais leur
déclamation libératrice. 
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À partir du scénario de Milo Rau, le
compositeur Hèctor Parra met en musique
l’inqualifiable  :  des  victimes
innocentes  brûlées,  littéralement
fondues  par  l’acide  sulfurique  que
transportait un camion citerne en 2019,
lequel a quitté la route pour heurter
les  villageois  de  Kabwe,  petit  bourg
congolais,  alors  réunis  en  plein
marché. Cette catastrophe en a rejoint
une autre : l’exploitation abusive des
minerais du pays, réalisée sans cadre

ni lois par des sociétés très cyniques. Ce camion citerne
transportait l’acide destiné à l’exploitation du cuivre et du
cobalt… Nouvelle bavure d’un système qui ne respecte rien, ni
les personnes ni la nature… 

Sur scène chaque personnage tragique chante voire crie sa
souffrance ; son impuissance d’autant plus manifeste que le
procès qui devait réaliser l’épreuve du jugement et accomplir
le salut de la réparation, n’a jamais été mené à son terme.
L’affaire de Kabwe n’a jamais connu de fin légale… et comme le
précise  le  directeur  [non  sans  cynisme],  quel  que  soit
l’aboutissement  d’un  procès,  son  verdict  si  l’appareil
judiciaire va à son terme, c’est le juge qui gagne toujours.
Les victimes, elles, peuvent toujours attendre…

Au pays de la corruption où les richesses locales [cobalt,
cuivre,…] semblent inépuisables, l’argent fait tout : acheter
le  silence  des  victimes  fussent-elles  handicapées  et
traumatisées  à  vie.

2 rescapés sont aux côtés des chanteurs : Pauline Lau Solo et
Joseph Kumbela, dignes et sublimes dans leur pudeur intense
[magnifiée encore par le cameraman sur scène qui projette leur
portrait sur le grand tableau suspendu au dessus de la scène
et des acteurs]. Leur présence rappelle combien la trauma est
encore vif, 5 ans après le drame. 

https://www.classiquenews.com/wp-content/uploads/2023/12/justice-nouvel-opera-hector-parra-grand-theatre-de-geneve-creation-lyrique-classiquenews-janvier-2024-politique-peuple-enjeux-de-pouvoir-critique.jpg


 

Willard White incarne le Prêtre © Carole Parodi / GTG Grand
Théâtre de Genève 2024

 

 

QUATUOR VOCAL… Un quatuor vocal pour nous porte les brûlures
vives de cet opéra éruptif aussi mordant que l’acide qu’il
dénonce  ;  un  quatuor  d’âmes  terrassées,  qui  restent
inconsolables et meurtries : la mère de la fillette morte
[Axelle Fanyo] dont les deux airs [« maman, maman » , puis le
chant  swaili  final]  sont  bouleversants  de  justesse
intranquille,  de  révolte  inapaisée.  Le  chant  ici  exprime
l’indicible et l’innommable…; le feu d’une prière qu n’a pas
trouvé la guérison ; le cri d’une mère endeuillée, la perte
d’une enfant qui se rêvait danseuse et chanteuse… ; le prêtre

https://www.classiquenews.com/wp-content/uploads/2024/01/justice-parra-critique-opera-willard-white-le-pretre-creation-opera-classiquenews-opera-critique.jpg


superbement incarné par Willard White, invoquant les ancêtres
et célébrant les corps fondus par l’acide mais qui reste muet
quand  l’avocate  [intense  et  fulgurante  Lauren  Michelle]
l’exhorte à lui dire quoi faire… C’est enfin le contre ténor
né à Kolwesi, non loin du lieu du drame, Serge Kakudji : son
premier air [« la pluie, ce sont des larmes… » ], puis le
chant de l’homme qui a perdu ses jambes, réalisé face au
public dans une chaise roulante, sont les plus intenses de la
soirée. Poétique et tragique se mêlent alors, électrisant les
planches. 

C’est un grand luxe de pouvoir écouter le librettiste lui-
même,  Fiston  Mwanza  Mujila,  présent  sur  scène,  introduire
l’action puis annoncer chacun des 5 actes.  Son explication
préalable  avec  l’accompagnement  du  guitariste  Kojack
Kossakamvwe, assis à cour, situe idéalement le cadre, et aussi
l’histoire, le contexte du Congo ainsi devenu la proie des
exploitants de tout bord après la chute du président Mobutu
(1997). Le Katanga qui regorge de minerais  est devenu un self
service à ciel ouvert, terre, faune et peuple, pillés pour le
profit d’une clique sans foi ni loi. 

On  comprend  dès  lors  combien  la  catastrophe  du  camion
vomissant son acide sur le marché de Kabwe, concentre l’agonie
d’une terre sacrifiée ; elle en est la métaphore. Le cynisme
est  d’ailleurs  total  dans  la  figure  du  chauffard,  qui
n’éprouve aucune once de regret, totalement beurré au moment
de  l’accident,  il  incarne  un  autre  type  de  parasite
opportuniste. La mezzo Katarina Bradic vocalement puissante et
cuivrée, apporte une réelle épaisseur à ce parfait salaud
raciste, qui de surcroît déteste l’Afrique [!]. 

 

 

Création lyrique au Grand Théâtre de Geneve



Justice d’Hèctor Parra,
l’opéra qui dénonce 

Parmi les enchaînements saisissants et dramatiquement forts,
l’action continue de l’acte III est la plus marquante :  chant
du prêtre effondré par l’horreur [« Comment paraître devant le
trône de Dieu, quand on a plus de corps, plus d’âme« ], puis
l’avocate éplorée, elle aussi saisie par l’effroi [« Voyez

vous ce que je vois, entendez vous ce que j’entends ?« ], l’un
des personnage les plus humains de l’action ; enfin comme un

crescendo à plusieurs voix, le degré ultime de l’imploration :
le chant de la mère qui assiste à l’agonie de sa fille… C’est

la séquence la plus poignante de l’opéra. Puissante,
incandescente, Axelle Fanyo y trouve des aigus veloutés, très

justes. 

 



https://www.gtg.ch/saison-23-24/justice/


Axelle Fanyo est la Mère qui a perdu son enfant © Carole
Parodi / GTG Grand Théâtre de Genève 2024

 

 

 

Dans la fosse, l’orchestre pléthorique imaginé par Hèctor
Parra rugit, hurle en séquences d’une indiscutable densité

polyphonique ; en orfèvre des sons, il explore la matière de
vaste nappes dont les effets texturés où percent rythmes ou

timbres africains très habilement intégrés, produisent
continuement une tension électrique, comme la surface d’une

onde étale, frémissante ; sujet oblige, s’y répand l’acide qui
mord, détruit, dévore et foudroie tout au long des

témoignages. 

Pendant sa présentation d’avant concert, Hèctor Parra a beau
nous parler des paysages sublimes de la terre congolaise, ses
tableaux  miraculeux  qui  disent  l’envoûtante  beauté  de  la
savane  boisée,  riche,  généreuse,  le  propos  de  l’opéra
s’inscrit  dans  la  dénonciation.  Tous  les  personnages  sont
détruits  par  la  catastrophe  et  au-delà  de  leur  destin  si
tragique, c’est tout un territoire qui n’en peut plus d’être
ainsi pillé, mutilé, assassiné. On regrette parfois que le
chef (Titus Engel) n’écoute pas assez ce qui se chante et se
dit sur scène … au point de couvrir les voix. D’un bout à
l’autre,  les  irisations  évanescentes  d’une  partition
qui bouillonne offrent au sujet, son souffle universel. Le
librettiste  comme  le  compositeur  ont  su  tirer  ce  fait
d’actualité, en un conte terrifique qui dépasse son époque et
son lieu.

 



La femme du directeur, la Mère, l’Avocate, trio lacrymal au
chevet de l’enfant mort, dévoré par l’acide © Carole Parodi

 

 

Réaliste  et  cynique,  la  musique  exprime  une  suractivité
constante, l’œuvre des puissances immorales qui broient une
nation et l’entrave toujours dans son action à perpétuer ses
traditions, à cultiver sa culture, à préserver son identité.
Les  profiteurs  y  exercent  consciemment  leur  oeuvre  de
pillage.  

Ainsi va le monde, au prix de victimes auxquelles l’opéra sait
comme ici restituer une tribune légitime. A la mère qui a
perdu  sa  fille  revient  la  clairvoyance  emblématique  :  en
s’adressant  à  la  femme  du  directeur,  autre  icône  des
opportunistes sans morale, elle dit en fin d’action :  »
pourquoi  êtes  vous  venus  ?  Vous  êtes  des  voleurs,  des
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assassins,  des  menteurs«  .  

Le  message  est  clair.  Chasser  les  opportunistes  pillards.
Permettre aux  habitants d’exploiter eux mêmes les richesses
de  leurs  terres,  sans  passer  par  la  case  esclavage,
exploitation, vol. Rendre justice. Comme l’énonce le titre de
ce formidable opéra halluciné. 

On ne peut guère citer ouvrage plus engagé aujourd’hui que
celui-ci. Saluons le Grand Théâtre de Genève de rétablir la
vocation du genre lyrique, sa part la plus noble : dénoncer,
réparer  et  par  ailleurs  susciter  l’esprit  critique  et  la
réflexion.  Beau  défi.  Belle  réalisation.  De  surcroît  en
français. 

 

 

https://www.classiquenews.com/wp-content/uploads/2024/01/justice-parra-fiston-le-librettiste-critique-opera-classiquenews.jpg


Fiston Mwanza Mujila, libretiste et présentateur © Carole
Parodi

 

 

 

à l’affiche
Justice, nouvel opéra d’Hèctor Parra, à l’affiche du Grand
Théâtre de Genève les 22 (première), 24, 26, 28 janvier 2024 –
Réservez vos places directement sur le site de l’Opéra / Grand
Théâtre de Genève : https://www.gtg.ch/saison-23-24/justice/

LIRE  aussi  notre  présentation  annonce  de  l’opéra  JUSTICE
d’Hèctor PARRA, en création au Grand Théâtre de Genève, du 22
au  18  janvier  2024  /  ENTRETIEN  avec  Hèctor  PARRA  :
https://www.classiquenews.com/grand-theatre-de-geneve-hector-p
arra-justice-creation-milo-rau-22-28-janvier-2024/

GRAND-THÉÂTRE de GENEVE. Hèctor PARRA : Justice (création
mondiale). Milo Rau / Titus Engel (22 – 28 janvier 2024)

 

 

_______________________________

Prochaine production au Grand Théâtre de  GENÈVE : IDOMENEO de
Mozart, du 21 février au 2 mars 2024 / Sidi Larbi Cherkaoui. 
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LIRE aussi notre présentation de la nouvelle saison 2023 /
2024  du  Grand  Théâtre  de  Genève  :
https://www.classiquenews.com/geneve-nouvelle-saison-2023-2024
-du-gtg-grand-theatre-de-geneve/

 

GENEVE : Nouvelle saison 2023 – 2024 du Grand-Théâtre de
Genève

 

CRITIQUE,  opéra.  BORDEAUX,
Grand-Théâtre  (du  20  au  26
janvier  2024).  BIZET  :  Les
Pêcheurs  de  perles.  J.
Hoskins, L. Foor, F. Sempey,
M.  Lécroart.  Yoshi  Oïda  /
Pierre Dumoussaud.
Alors que le Théâtre du Capitole a débuté sa saison avec ce
titre,  et  que  l’Opéra  de  Saint-Etienne  en  proposera  une
nouvelle production le mois prochain, Les Pêcheurs de perles
de Georges Bizet sont actuellement donné sous les dorures du
Grand-Théâtre de Bordeaux, dans la fameuse production imaginée
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par le plasticien japonais Yoshi Oïda pour l’Opéra Comique il
y a une dizaine années. 

 

 

Faisant de nécessité vertu, il avait imaginé une scénographie
dépouillée, toute baignée d’une lueur bleutée, avec en fond de
scène une grande toile stylisant la mer et les cieux. Quelques
barques  descendant  des  cintres,  des  bougies,  tout  cela
suffisait – et suffit toujours – à créer l’atmosphère nocturne
et mystique qui colore l’œuvre. Cette scénographie n’a rien
perdu  de  son  efficacité  ni  de  sa  poésie  grâce  à  un
orientalisme sobre et des lumières de toute beauté, servant
une direction d’acteurs d’une belle justesse et d’une grande
force, comme cette image finale qui montre Zurga se défaire de
son habit d’apparat pour accueillir, serein et digne, les
poignards de ses anciens sujets…

Côté vocal, le jeune ténor (léger) étasunien Jonah Hoskins
s’impose d’emblée et sans conteste comme un grand Nadir, qui
sait exploiter ses moyens naturels avec autant de goût que de

https://www.classiquenews.com/wp-content/uploads/2024/01/LesPecheursDePerles_credit_Frederic_Desmesure_03-1294x600-1.jpg


mesure,  surveillant  constamment  sa  ligne,  et  multipliant
l’usage du registre mixte et des pianissimi, qui agissent
comme un baume sur les oreilles des spectateurs. Délivrée avec
une sensibilité et une tendresse bouleversantes, la fameuse
(et sublime) Romance de Nadir – « Je crois entendre encore » –
s’avère comme le clou de la soirée.

A ses côtés, on découvre également et avec le même plaisir la
jeune soprano belge Louise Foor, au timbre aussi transparent
qu’un cristal de roche, qui donne à chacune de ses inflexions
un  caractère  naturellement  émouvant.  La  figure  forte  et
fragile  à  la  fois  de  la  jeune  femme  s’incarne  comme  une
évidence dans la gracieuse silhouette de la chanteuse et on se
souviendra longtemps d’un « Comme autre fois » palpitant et
frémissant, glissant le long d’un tendre legato, comme on
n’oubliera pas de sitôt non plus une confrontation avec Zurga
au désespoir rageur !

Zurga qui se révèle comme le grand triomphateur de la soirée,
et  l’on  est  heureux  de  réentendre  Florian  Sempey  dans  le
théâtre  de  ses  débuts  scéniques  (et  par  ailleurs  dans  sa
ville…), dans ce rôle emblématique de grand baryton français.
La maîtrise de la partition est totale, chaque phrase sonnant
pleine et habitée, le chanteur ne se départissant jamais,
jusque dans la colère, d’une grande majesté. En outre, on
admire  le  sombre  velours  du  timbre  qui  enrobe  une  rare
maîtrise  de  la  déclamation  lyrique,  et  on  rend  les  armes
devant un aigu inépuisable, osant un retentissant La naturel
durant le premier acte, et, témérité suprême, achevant son duo
avec Leila à l’unisson de sa partenaire, avec un rarissime Si
bémol.

Pour compléter ce trio de superbe facture, le Nourabad en
situation de Matthieu Lécroart laisse sonner sa belle voix de
baryton-basse dont on ne perd pas un mot. Un vrai quarté
gagnant, auquel il faut rajouter la superbe prestation du
Choeur de l’Opéra National de Bordeaux, parfaitement préparé
par Salvatore Caputo, qui délivre notamment un magnifique «



Sur la grève en feu ».

Enfin, galvanisant un Orchestre National Bordeaux Aquitaine
des grands soirs, profondément impliqué dans l’aventure, le
jeune chef français Pierre Dumoussaud (bien connu du public
bordelais…)  dirige  ici  avec  une  vraie  maestria,  tant  sa
compréhension de cette écriture spécifique est profonde. Le
drame reste toujours présent, l’orchestre tourbillonne et fait
sans  cesse  avancer  l’action,  mais  ménageant  cependant  aux
moments-clés  des  instants  contemplatifs  qui  permettent
l’apaisement avant l’orage…

Une bien belle soirée lyrique à Bordeaux !

 

________________________________________________

CRITIQUE, opéra. BORDEAUX, Grand-Théâtre (du 20 au 26 janvier
2024). BIZET : Les Pêcheurs de perles. J. Hoskins, L. Foor, F.
Sempey, M. Lécroart. Yoshi Oïda / Pierre Dumoussaud. Photos
(c) Frédéric Mesure.

 

VIDEO  :  Trailer  des  Pêcheurs  de  perles  de  Bizet  dans  la
production de Yoshi Oïda à l’Opéra National de Bordeaux 

 

CRITIQUE,  opéra.  COLOGNE,

https://www.classiquenews.com/critique-opera-cologne-philharmonie-le-18-janvier-2024-b-a-zimmermann-die-soldaten-les-soldats-t-tomasson-e-hindrichs-n-borchev-calixto-bieito-francois-xa/


Philharmonie,  le  18  janvier
2024. B. A. ZIMMERMANN : Die
Soldaten (“Les Soldats”). T.
Tomasson,  E.  Hindrichs,  N.
Borchev…  Calixto  Bieito  /
François-Xavier Roth.

Lorsque la commission artistique de l’Opéra de
Cologne, maison commanditaire du seul opus lyrique

de Bernd Alois Zimmermann (1918-1970), reçut la
première version de Die Soldaten, le verdict fut

sans appel : injouable ! Malgré une révision
draconienne, l’ouvrage fut finalement créé en 1965

à l’Opernhaus de Cologne, et c’est donc 59 ans
plus tard que la salle voisine de la Philharmonie

de Cologne – en partenariat avec justement l’opéra
colonais, mais aussi avec les Philharmonies de
Paris et Hambourg où le spectacle sera repris
d’ici la fin du mois -, reprend cette oeuvre

monumentale et grandiose pour une représentation
unique… et magistrale ! (lire notre annonce de la

production de Die Soldaten)
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La reprise colonaise de cette oeuvre inclassable a été confiée
au trublion espagnol Calixto Bieito, qui utilise les quatre
rangée  de  sièges  (en  grande  partie  enlevés)  derrière
l’orchestre comme espace de jeu des chanteurs, tandis que
quatre ensembles de musiciens ont été placés aux quatre points
cardinaux de la salle en plus des quelques 120 instrumentistes
du Gürzenich Orchester, réunis autour de leur chef François-
Xavier Roth sur l’immense plateau rond de la Philharmonie de
Cologne. Les spectateurs se retrouvent ainsi à la fois face à
une véritable muraille sonore mais également cernés de toutes
parts, submergés et parfois même engloutis par la violence de
la musique qui n’est pas avare de déchaînements orchestraux à
couper le souffle ! Et comme de coutume, Bieito ne recule
devant  aucun  effet  brutal  ni  angoissant  :  les  scènes  de
tortures et de viols collectifs, les coups donnés ou subis et
le  sang  qui  en  découle,  rendent  certaines  scènes  assez
insoutenables. 
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C’est pourtant du côté de la musique que la soirée réserve ses
plus grandes – et ses plus belles – surprises. Car François-
Xavier Roth cherche à humaniser, le plus possible, un langage
orchestral dont il dissèque chaque séquence avec minutie. Le
procédé met à nu les éléments structurels de la partition,
tout en donnant énormément d’impact aux citations anciennes,
comme ces moments où l’orgue entonne un extrait de la Passion
selon Saint Matthieu de Bach. 

Les  chanteurs  sont  les  premiers  à  bénéficier  de  cette
approche, les effets de virtuosité belcantiste de la scène où
Marie se laisse séduire par Desportes, la véhémence d’écriture
quasi  vériste  des  remontrances  de  Charlotte  à  sa  soeur,
s’intercalent comme des îlots de calme dans ce langage lyrique
extrême,  où  la  formule  rythmique  violemment  répétitive
l’emporte presque systématiquement sur la mélodie. Ainsi la
soprano américaine Emily Hindrichs n’a aucune difficulté à
dépeindre  les  étapes  de  la  descente  aux  enfers  de  Marie.
Judith Tielsen n’est pas en reste, prêtant à Charlotte une
voix  tantôt  onctueuse,  tantôt  mordante.  Les  deux  figures
maternelles,  incarnées  par  les  mezzos  Kismara  Pezzati  et
Alexandra Ionis, impressionnent par leurs graves profonds et
leur présence scénique confondante. 

Côté masculin, le baryton biélorusse Nikolay Borchev souligne
la tension de Stolzius, victime des circonstances et qui, tel
un nouveau Wozzeck, ne trouve d’autre issue à sa crise que
dans le crime. La basse islandaise Tomas Tomasson campe un
Wesener sombre et robuste, Lucas Singer un Colonel au chant
rayonnant et Martin Koch un Desportes idéalement cauteleux.
Quant au Choeur d’hommes de l’Opéra de Cologne, tous porteurs
de ces casques typiques de la seconde guerre mondiale, ils
parviennent  à  s’intégrer  avec  un  maximum  d’aisance
expressive.  

Un spectacle total qui fera certainement date – et vers lequel
on ne peut qu’encourager les parisiens d’aller vivre cette
expérience aussi unique qu’inoubliable le dimanche 28 janvier
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à la Philharmonie de Paris !

 

________________________________________________________

CRITIQUE, opéra. COLOGNE, Philharmonie, le 18 janvier 2024. B.
A. ZIMMERMANN : Die Soldaten (“Les Soldats”). T. Tomasson, E.
Hindrichs, N. Borchev… Calixto Bieito / François-Xavier Roth.

 

VIDÉO  :  François-Xavier  Roth  raconte  «  Les  Soldats  »  de
Zimmermann à la Philharmonie de Cologne

CRITIQUE, opéra. PARIS, Opéra
Bastille, le 16 janvier 2024.
CILEA  :  Adriana  Lecouvreur.
A. Netrebko, Y. Eyvazof, E.
Semenchuk…  David  McVicar  /
Jader Bignamini.

Parmi les grand mélodrames initiés par le courant
vériste, Adriana Lecouvreur (1902) figure parmi
les plus mémorables, tant le destin tragique de
l’héroïne reste indissociable de son personnage
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historique éponyme, une sorte de Sarah Bernhardt,
très célèbre en son temps. C’est précisément la

comédienne française qui remit au goût du jour en
1880 la vie amoureuse de l’ancienne égérie de

Voltaire, autour d’un triangle amoureux vénéneux
dont il est impossible de sortir indemne :

Maurizio, écartelé entre l’amour d’Adriana et de
sa rivale la Princesse de Bouillon, brouille les
pistes de son identité pour mieux jouer sur tous

les tableaux, laissant ses deux amantes se
déchirer pour lui, en un jeu de masques finalement

fatal pour Adriana.
 

 

Resté dans l’ombre de Puccini, Francesco Cilea composa peu et
s’illustra surtout lors d’une brillante carrière académique

https://www.classiquenews.com/wp-content/uploads/2024/01/Adriana-Lecouvreur-Opera-de-Paris-Netrebko-Eyvazov-McVicar-Begninami.jpg


d’inamovible  directeur  des  Conservatoires  de  Palerme  puis
Naples,  formant  plusieurs  générations  d’artistes.  Son  chef
d’oeuvre Adriana Lecouvreur impressionne par son inspiration
mélodique envoûtante, même si on peut lui reprocher un livret
au début peu lisible, tant les personnages s’entrecroisent en
un  ballet  tourbillonnant,  pour  mettre  en  relief  l’énergie
populaire  de  la  Comédie-Française.  Cette  vitalité  est
heureusement admirablement saisie par la production imaginée
par David McVicar, qui fait là une nouvelle halte bienvenue à
Paris (ici-même en 2015), après avoir triomphé sur les plus
grandes scènes européennes. D’emblée, McVicar donne à voir de
multiples saynètes bien différenciées pour figurer les corps
de métiers à l’ouvrage, avant de recentrer l’attention sur les
enjeux entre les personnages. Le caractère mélancolique de
Michonnet, amoureux en secret d’Adriana, s’incarne ainsi dans
ses postures passives et résignées, là où Quinault et Poisson
font preuve d’une jeunesse rayonnante, a contrario. Attentif
aux oppositions sociales, McVicar n’en oublie pas de rappeler
la condition toujours modeste d’un acteur à cette époque, au
moyen  d’une  scénographie  très  réaliste,  qui  explore  les
mirages  de  la  scène  comme  l’envers  de  son  décor,  plus
trébuchant en coulisses. Si ce travail reste finalement d’une
fidélité très classique au livret, on se délecte tout du long
de  la  splendeur  des  décors  et  costumes,  magnifiés  par  la
variété des éclairages, pour nous emporter dans un délicieux
voyage au temps d’Adriana.

Et quelle Adriana, en la personne d’Anna Netrebko ! On reste
toujours autant bluffé, pour ce type de rôle où les qualités
dramatiques  sont  déterminantes,  par  la  capacité  de  la
chanteuse russo-autrichienne à moduler ses phrasés d’infinies
nuances. Pour autant, quelques limites sont audibles dans la
projection,  qui  semble  avoir  du  mal  à  se  déployer  sur
l’ensemble de la tessiture, tandis que certaines notes sont
prises par en dessous. Si la vaillance est encore timide,
l’art de cette grande interprète nous émeut toujours autant
dans les scènes intimistes, toutes très réussies. A ses côtés,
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le ténor azéri (et son mari à la ville) Yusif Eyvazov compose
un  Maurizio  plus  monolithique  dans  l’émission,  mais  d’une
générosité toujours aussi intense dans l’expression ardente,
parfois  au  détriment  de  ses  comparses,  balayés  par  sa
puissance  sonore.  Le  chant  techniquement  très  solide
d’Ekaterina Semenchuk (Princesse de Bouillon) montre davantage
d’équilibre, autour d’un timbre suave. On attend toutefois
davantage de noirceur et d’insolence vocale dans ce rôle, à
l’instar d’un Leonardo Cortellazzi un rien trop timide dans
les  aspects  plus  troubles  de  l’Abbé  de  Chazeuil.  A  leurs
côtés, Ambrogio Maestri (Michonnet) surprend par sa présence
émouvante dans les réparties en demi-teintes, comme dans son
articulation  haute  en  couleurs,  qui  rappellent  toutes  les
qualités  d’interprète  bouffe  appréciées  ailleurs  (notamment
ici-même dans l’Elixir d’Amour).

Outre ce plateau vocal de haut niveau, jusque dans le moindre
second rôle, on découvre la direction tout en allègement et
transparence  de  Jader  Bignamini,  qui  n’en  oublie  jamais
d’imprimer une fine tension dans les passages dramatiques.
Assurément du grand art que ce geste tout en économie et en
raffinement, qui exploite à merveille la variété de coloris du
superlatif Orchestre de l’Opéra de Paris.

Florent Coudeyrat

 

Le 18 janvier, 12 jours après la Première de cette Adriana
Lecouvreur  avec  le  trio  Netrebko  /  Eyvazov  /  Semenchuck,
c’était au “cast B” de poursuivre l’aventure avec dans le
rôle-titre, cette fois, la soprano napolitaine Anna Pirozzi,
aux côtés de son compatriote Giorgio Berrugi en Maurizio – et
notre  mezzo  dramatique  “nationale”  Clémentine  Margaine  en
Princesse de Bouillon !

La première apporte toute sa dimension à la soirée grâce à la
force de son interprétation. Au-delà de la beauté intrinsèque
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et du rayonnement phénoménal de la voix, elle captive par
l’attention particulière qu’elle accorde au texte, en parant
son chant d’accents et d’inflexions admirables, pour mieux
servir une partition écrite pour de grandes diseuses : le
célèbre  Monologue  de  Phèdre  est  ici  déclamé  avec  une
merveilleuse sobriété. L’art d’Anna Pirozzi est celui d’une
immense chanteuse, au timbre généreux, à l’accent sincère, à
l’émotion  immédiate,  éloignée  de  tout  artifice  ;  il  est
impossible de ne pas succomber à cette présence vocale franche
et directe, et chacune de ses prestations nous emplit d’un
bonheur sans partage.

Un bonheur que nous procure également la voix et l’art du
chant  de  la  grande  Clémentine  Margaine,  qui  offre  une
somptueuse  interprétation  de  la  Princesse  de  Bouillon,
conférant à ce personnage maléfique toute l’arrogance vocale
qu’il requiert. Plus féline que lorsque cet emploi est confié
à des chanteuses ayant dépassé leur zénith vocal, cette rivale
s’impose ainsi comme un rôle de premier plan, rééquilibrant
les axes dramatiques du livret.

Las, la prestation de Giorgio Berrugi fait en revanche baisser
d’un cran l’enthousiasme généré par ses deux consœurs, malgré
une  couleur  vocale  séduisante  et  un  bel  investissement
scénique, mais le volume de la voix paraît bien “confidentiel”
face aux deux “mantes religieuses” qu’il affronte – qui plus
est dans l’immense vaisseau qu’est l’Opéra Bastille ! -, et le
trio se voit ainsi déséquilibré, ce qui n’était certes pas le
cas avec la première distribution…

Emmanuel Andrieu

 

___________________________________________________________

 

CRITIQUE, opéra. PARIS, Opéra Bastille, le 16 janvier 2024.



CILEA  :  Adriana  Lecouvreur.  Anna  Netrebko,  Anna  Pirozzi
(Adriana  Lecouvreur),  Yusif  Eyvazov,  Giorgio  Berrugi
(Maurizio),  Sava  Vemic  (Prince  de  Bouillon),  Ekaterina
Semenchuk,  Clémentine  Margaine  (Princesse  de  Bouillon),
Ambrogio Maestri (Michonnet), Leonardo Cortellazzi (Abbé de
Chazeuil),  Alejandro  Balinas  Vieites  (Quinault),  Nicholas
Jones  (Poisson),  Ilanah  Lobel-Torres  (Mademoiselle  Ila
Jouvenot), Marine Chagnon (Mademoiselle Ila Dangeville), Se-
Jin Hwang (Majordome), Choeur de l’Opéra national de Paris,
Alessandro Di Stefano (chef de chœur), Orchestre de l’Opéra
national  de  Paris,  Jader  Bignamini  (direction  musicale)  /
David McVicar (mise en scène). A l’affiche de l’Opéra Bastille
jusqu’au 7 février 2024. Photo : Sébastien Mathé / ONP.

 

VIDÉO : Trailer de « Adriana Lecouvreur » selon David McVicar
à l’Opéra Bastille

 

CRITIQUE, opéra, NANCY, Opéra
national de Lorraine (du 14
au  18  janvier).  M-A.
CHARPENTIER  :  David  et
Jonathas. J. C. Lanièce, G.
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Blondeel,  P.  Nekoranec…
Ensemble Correspondance / S.
Daucé.

Après le Théâtre de Caen en novembre dernier, qui
a eu la primeur de cette coproduction, l’Opéra
National de Lorraine affiche quasi complet pour
cet  opéra  encore  méconnu  de  Marc-Antoine
Charpentier. L’excellence de l’équipe musicale et
la  mise  en  scène  onirique  de  Jean  Bellorini
offrent un spectacle hors-pair d’intensité et de
beauté.
 

C’est  au  lycée  (alors  encore  collège)  Louis-Le-Grand  que
Charpentier créa David et Jonathas, avec les pensionnaires de
l’établissement,  qui  contourne  ingénieusement  l’emprise  de
Lully sur les scènes lyriques. Cette tragédie biblique d’après
l’Ancien Testament comprenait une pièce de théâtre en latin,
aujourd’hui  perdue,  qui  alternait  avec  l’opéra.  Dans  cet
esprit, Wilfried N’Sondé a écrit de nouveaux textes courts,
dans une langue de tous les jours mais cependant suffisamment
littéraire, dits avec une exquise douceur par la comédienne
Hélène  Patarot  (voix  enregistrée,  l’altération  et  la
projection  électronique  de  la  voix  rompant  malheureusement
l’atmosphère irréelle de l’ensemble) qui incarne à la fois
l’aide soignante dans un hôpital où séjourne Saül, et « la
Reine des oubliés », symbole de toutes les victimes de la
guerre.
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En effet, Saül, roi d’Israël, est un homme vivant de nos
jours, obsédé par un passé sanglant, et hospitalisé pour ses
hallucinations. Jean-Christophe Lanièce s’empare vocalement,
mais aussi dans ses gestes, de ce personnage fascinant avec
une charge cauchemardesque, torturé par les souvenirs de son
fils David dont la mort qu’il a causée le hante. Son monde
réel, celui d’aujourd’hui, se joue dans une chambre d’hôpital
aux carrelages froids, dans une cage horizontale, qui remonte
et disparaît lorsque son rêve prend le dessus. La scénographe
Véronique Chazal situe le rêve sur un plateau nu, fortement
penché, comme un symbole de fragilité d’assise d’où l’on peut
chuter  au  moindre  faux  pas.  Les  lumières,  souvent
géométriques, conçues elle aussi par le metteur en scène, sont
en  belle  adéquation  avec  la  disposition  d’esprit  des
personnages,  notamment  celui  du  peuple  (membres  du  chœur
alignés et immobiles). Ces lumières, dans les brumes ou sous
les projecteurs à nu, atténuent ou intensifient le propos, en

https://www.classiquenews.com/wp-content/uploads/2024/01/David-et-Jonathan-Charpention-Opera-national-de-Lorraine-Bellorini-Dauce-classiquenews-critique.jpg


créant des zones distinctement claires et sombres comme pour
illustrer les pensées de chacun. Le seul bémol au milieu de
cette beauté est l’absence d’une réelle direction d’acteurs,
laissant des scènes entières par trop statiques à notre goût,
malgré les costumes de Fanny Brouste ainsi que les masques et
les maquillages de Cécile Kretschmar, qui apportent un soin
particulièrement détaillé.

Autour  de  Saül,  dont  la  psychologie  en  fait  le  principal
protagoniste  du  drame,  le  Jonathas  de  Gwendoline  Blondeel
sublime l’ensemble grâce à son timbre limpide qui s’élance
avec droiture. Émotionnellement bien dosé, son chant bénéficie
d’une incroyable assurance. De son côté, Petr Nekoranec campe
un David émouvant. Si sa couleur change nettement selon les
tessitures, il sait explorer ces changements au profit de
l’expression.  Sur  le  plan  théâtral,  les  deux  chanteurs
montrent  merveilleusement  la  pureté  du  sentiment  d’êtres
adolescents. Les traits de caractère des autres personnages
sont tout aussi admirablement déployés. Pythonisse s’exprime à
travers  un  spectre  vocal  infini  de  Lucile  Richardot  dont
l’apparition est trop éphémère. Joabel autoritaire et fier se
trouve dans la voix d’Etienne Bazola, alors qu’Alex Rosen,
d’abord hésitant Achis, se montre plus assuré en Ombre de
Samuel.  L’homogénéité  du  Chœur  Correspondances  complète  le
plaisir de ce beau plateau vocal, en particulier au dernier
acte.

L’autre  protagoniste  de  cette  production,  l’Ensemble
Correspondances  restitue  la  partition  avec  une  intensité
dramatique exceptionnelle grâce à la direction avisée de son
chef Sébastien Daucé. À quatre parties, une rareté parmi les
écritures à cinq parties partout en vigueur, l’orchestre bien
fourni est déployé sous une variété de couleurs expressives.
Dans le Prologue, les bois et les cordes sonnent pleinement
pour donner une épaisseur presque glauque, alors qu’à la fin,
la grosse caisse ponctue les « Hélas ! » de la mort de
Jonathas, marquant une gravité théâtrale à couper le souffle.



 

Prochaines représentations au Théâtre des Champs-Élysées les
18 et 19 mars 2024 – puis au Grand Théâtre de Luxembourg les
26 et 28 avril 2024. Photos (c) Philippe Delval.

 

______________________________________________________

CRITIQUE, opéra, NANCY, Opéra national de Lorraine (du 14 au
18  janvier).  M-A.  CHARPENTIER  :  David  et  Jonathas.  J.  C.
Lanièce, G. Blondeel, P. Nekoranec… Ensemble Correspondance /
S. Daucé.

 

VIDEO : Jean Bellorini raconte « son » David et Jonathas de
Marc-Antoine Charpentier

 


