
CRITIQUE, concert. PARIS, Le
Trianon,
le  12  avril  2023.  NO(S)
DAMES,  hommage  dégenré  aux
héroïnes  d’opéra.  Quatuor
Zaïde / Théophile Alexandre…
 

Nous sommes au Trianon de Paris pour un spectacle singulier
très attendu : NO(S) DAMES, un hommage dégenré aux héroïnes

d’opéra, défendu et interprété par le célèbre contreténor
Théophile Alexandre et le superbe quatuor à cordes Zaïde,

composé exclusivement de femmes.
Ce projet lyrique humaniste part du principe bien réel que, en
4 siècles de création d’opéra, le sort imposé à ses héroïnes
est toujours ou presque tragique : souffrances et violences

perpétuelles qui finissent immanquablement au meurtre
(féminicide) ou suicide. Pour illustrer le propos évident et
pertinent (mais qui, jusqu’à maintenant, n’avait pas inspiré
de créations artistiques de ce style…), les « rôles » sont

redistribués : la direction musicale revient aux femmes et les
agonies des divas au chanteur, pour « partager la beauté de

cette musique sans perpétuer ses fatalités de genre ».
Excellent !

 

 

La fin des drames de dames ?
Après  un  discours-présentation  prononcé  par  la  journaliste
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Giulia Foïs commence la première partie assurée par Claire
Diterzi et ses acolytes Nadia Simon et Maude Turet. Cette
première partie rock-alternatif est une véritable surprise,
l’auditoire est très rapidement conquis par la musique. La
sélection  de  7  chansons  aux  sujets  pertinents  est  aussi
l’occasion  pour  l’artiste  de  faire  une  démonstration,
décontractée mais saisissante, de la richesse et de l’ampleur
de son œuvre musicale ; le tout pimenté d’aveux et d’anecdotes
intimes en lien direct avec le sujet ! Une découverte heureuse
pour nous qui est aussi un geste porteur d’un certain espoir :
celui de voir plus de brassage, d’ouverture et de liberté dans
la culture et la création artistique. L’auditoire est enflammé
au départ de Claire Diterzi, sans doute encore stimulé par la
beauté troublante de la dernière chanson « Je suis un pédé
refoulé » et l’excellente qualité de la performance.

Excellence est un nom qui correspond tout aussi parfaitement à
l’interprétation des artistes lors de la deuxième partie, le
spectacle NO(S) DAMES. Charlotte Maclet, Leslie Boulin Raulet,
Sarah Chenaf et Juliette Salmona du Quatuor Zaïde sont les
cheffes du lieu : elles habitent l’espace avec une aisance
surprenante (elles sont là, seules, instruments à la main !)
et interprètent des musiques arrangées pour leur formation
avec un panache et un brio évident, jamais pompier. Elles
jouent la sélection d’airs chantés d’une certaine manière qui
fait qu’il est impossible de les voir comme accompagnatrices
musicales d’une vedette lyrique, mais comme des solistes à
part entière. Quand elles interprètent des morceaux purement
instrumentaux, comme l’arrangement décoiffant et virtuose du
célèbre deuxième air de la Reine de la Nuit, par exemple,
elles rayonnent encore davantage !

Le contre-ténor Théophile Alexandre paraît complètement habité
par le projet, et c’est très agréable de voir un artiste se
donner et s’abandonner complètement de cette façon ; il met
visiblement tout son talent lyrique dans l’exécution des airs,
très souvent remarquable, en particulier dans « Yo soy Maria »



de  Piazzolla,  «  Youkali  »  de  Weill  ou  encore  l’éternel
« l’Amour est un oiseau rebelle » de Bizet. Un autre aspect
remarquable  de  la  production  est,  outre  la  prestation  du
chanteur, le travail chorégraphique. Le contre-ténor se révèle
superbe danseur grâce au langage chorégraphique moderne et
pragmatique  de  Béatrice  Warrand  qu’il  interprète  aisément,
tout en chantant !

 

Trois actes, sans entracte
Le spectacle est présenté ainsi, de façon symbolique (la durée
est 1h10). Intellectuellement c’est tout à fait intéressant,
puisque  le  pseudo-découpage  met  en  exergue  les  chambres
étroites où les femmes d’opéra étaient cantonnées : madone,
putain et sorcière. Cependant, cet aspect de la mise en scène
(ou  plutôt  mise  en  espace)  est  le  moins  réussi  d’une
production autrement pleine de mérite. Chaque air est présenté
par une projection du nom de l’air sur scène, du début à la
fin. Ceci fait que nous avons systématiquement un schéma : nom
de l’air, puis interprétation de l’air, bis repetita. Avec
d’excellents musiciens qui se donnent à fond. Un peu comme la
forme traditionnelle de l’opéra baroque, admirée et décriée
depuis Monteverdi… et dans tout cela, le récit, qu’est-ce que
c’est ? La mise en scène le met en lumière ou l’obscurcit ?
Elle veut raconter quelque chose ou meubler, tout simplement ?
A méditer.

Ce petit bémol n’enlève rien à la singularité heureuse de la
production,  ni  à  la  qualité  des  interprétations.  C’est
pourquoi nous réitérons nos plus sincères félicitations aux
merveilleux artistes ! Le spectacle se présente dans un format
adapté à la Sainte Chapelle de Paris le 24 avril, au Théâtre
de Saint Valéry en Caux le 16 mai et à l’Opéra de Clermont-
Ferrand le 9 novembre 2023. A ne pas manquer.

A la fin de la représentation unique au Trianon, Ghada Hatem,



créatrice de la Maison des Femmes à Saint-Denis, monte sur
scène  pour  un  court  discours  d’appréciation  et  de
remerciement. La Maison des Femmes est la première structure
en France à offrir une prise en charge globale des femmes,
victimes de violences et de l’excision.

 

 

___________________________________________

CRITIQUE, concert. PARIS, Le Trianon, le 12 avril 2023. NO(S)
DAMES, hommage dégenré aux héroïnes d’opéra. Quatuor Zaïde,
quatuor à cordes. Théophile Alexandre, contreténor. Mise en
scène, scénographie, costumes, Pierre-Emmanuel Rousseau. Mise
en mouvement, Béatrice Warrand. Idée originale & direction
artistique, Emmanuel Greze-Masurel. Crédit photo © No(s) dames
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CRITIQUE,  danse.  PARIS,
Palais  Garnier,
le 25 oct 2022. Mayerling. K
MacMillan,  Hugo
Marchand,  Dorothée  Gilbert,
Martin Yates
Nous  sommes  au  Palais  Garnier
pour l’entrée au répertoire de
l’Opéra de Paris du ballet néo-
classique  de  Kenneth  MacMillan
:  Mayerling  ;  un  moment  très
attendu des amateurs de grands
ballets  narratifs,  avec  les
Étoiles  Hugo  Marchand  et  Dorothée  Gilbert  dans  les  rôles
principaux  et  le  chef  Martin  Yates  à  la  direction  de
l’orchestre de l’Opéra. Une soirée bouleversante d’intensité,
riche en drame et en virtuosité. Créé en 1978 au Royal Ballet
de Londres, Mayerling est le 6ème ballet de Kenneth MacMillan
à entrer au répertoire de la Grande Boutique parisienne. Le
public  apprécie  déjà  régulièrement  le  très  célèbre
ballet « L’histoire de Manon » de ce maître incontestable de
la danse britannique, avec les qualités singulières de son
langage  chorégraphique  néo-classique,  axé  sur  l’aspect
acrobatique  et  l’expression  dramatique  des  interprètes.
Inspiré  d’une  anecdote  historique,  le  double  suicide  (ou
meurtre ?) de l’archiduc Rodolphe, prince héritier de l’Empire
Austro-hongrois, et de sa maîtresse la baronne Mary Vetsera
dans un pavillon de chasse à Mayerling, près de Vienne ; le
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ballet est une variation résolument moderne sur le thème de…
Roméo et Juliette !

 

 

Sexe, violence, décadence
 

L’Étoile Hugo Marchand interprète Rodolphe pour la première
(il y a au total 4 distributions différentes à l’affiche). Un
rôle redoutable et intense, qui sollicite en permanence les
qualités  techniques  et  expressives  du  danseur,  presque
toujours  présent  sur  scène  au  cours  des  3  actes.  Ce
fantastique rôle de prince tourmenté, épris d’une ambiguïté
mystérieuse qu’il ne peut résoudre que par la mort, correspond
merveilleusement au danseur. En effet, Hugo Marchand est fort
d’un  magnétisme  fiévreux  dès  le  premier  acte,  effréné  et
scabreux. La fin de cet acte, terrifiante nuit de noces du
prince avec la princesse Stéphanie interprétée brillamment par
la Première Danseuse Sylvia Saint-Martin, est un duo sadique
où la perversité mène la danse ; il se termine, après un
certain nombre de portés dangereux avec une tête de mort et un
revolver  comme  compagnons  ;  …  dans  un  viol  domestique  au
milieu de somptueux décors et costumes historiques de Nicholas
Georgiadis.

Le deuxième acte est le moment où se révèle véritablement le
couple pathologique du prince avec Mary Vetsera, interprétée
magistralement par la splendide Étoile Dorothée Gilbert. Un
couple  pervers  qui  coupe  le  souffle  par  la  symbiose  des
mouvements vertigineux ; tout y fascine et effraie l’auditoire
constamment. Dans leur puissant duo à la fin de l’acte, la
baronne reprend le revolver et la tête de mort de l’acte
précédent et s’adonne à un jeu où les pulsions sexuelles des
personnages sont mises en mouvement. C’est pour elle peut-être



un  jeu  excitant  de  tension  et  de  relâche,  motivé  par  un
étrange  mélange  de  sensibilité  dévoyée  et  d’attirance
bravache. Mais pas de relâche pour lui, juste de la tension
qui  monte  en  puissance,  comme  sa  folie.  Les  Étoiles  sont
particulièrement  convaincantes  dans  l’incarnation
psychologique  des  rôles,  leur  caractérisation  ardente
dramatiquement est rehaussée merveilleusement par l’exécution
irréprochable  des  mouvements  et  enchaînements  acrobatiques,
grimpants, sinueux. Leur duo final, au troisième acte, est
virtuosité et désolation. Un couple tragique et moche avec la
plus grande harmonie de lignes ; un couple ravissant dans son
excellence  technique  et  surprenant  dans  le  haut  impact
émotionnel de l’interprétation.
Chez les très nombreux rôles solistes l’excellence est au
rendez-vous, également. Remarquons la Première Danseuse Hannah
O’Neill dans le rôle piquant de la comtesse Marie Larisch,
pleine d’esprit et techniquement géniale de sa couronne aux
pointes, mais aussi avec une certaine profondeur amère dans la
caractérisation qui la rend davantage touchante. Le Corps de
ballet est à son tour hyper réactif et hyper actif, plein de
brio, du début à la fin.
Enfin, remarquons l’autre performance étonnante, inoubliable
de la représentation : celle de l’Orchestre de l’Opéra sous la
direction  impeccable  de  Martin  Yates.  Pour  la  création
mondiale du ballet aux années 70, John Lanchberry s’est donné
la tâche de sélectionner, arranger et orchestrer uniquement
des œuvres, plutôt rares, de Franz Liszt, l’austro-hongrois.
Le résultat est intelligent, pragmatique et fonctionnel, mais
dans les mains habiles de ses interprètes à cette première
parisienne, il est d’un plus grand impact musical. Le ballet
offre aussi un joli cadeau aux amateurs du chant lyrique, avec
l’interprétation  ponctuelle  d’un  lied  sur  scène  (superbes
Juliette  Mey  et  Michel  Dietlin  au  chant  et  au  piano).
Félicitations  à  toutes  les  équipes  pour  cette  entrée  au
répertoire  incroyable.  A  l’affiche  au  Palais  Garnier  de
l’Opéra national de Paris du 25 octobre jusqu’au 12 novembre
2022.



 

 

 

____________________________________________

CRITIQUE,  DANSE.  PARIS,  Palais  Garnier,
le 25 oct 2022. Mayerling. Kenneth MacMillan, chorégraphie.
Hugo  Marchand,  Dorothée  Gilbert,  Etoiles.  Ballet  de
l’opéra.  Juliette  Mey,  artiste  lyrique  invitée.  Michel
Dietlin, piano. Orchestre de l’Opéra national de Paris. Martin
Yates, direction musicale – Photo : © Ana Ray / OnP 2022

Critique,  CD.  Virgil
Boutellis-Taft  (violon)  /
Royal  Philharmonic  Orchestra
/ Jac Van Steen (direction).
Après  un  retentissant  concert  de  présentation  affiché
complet Salle Gaveau, voici l’envoûtant nouvel album du jeune
violoniste français Virgil Boutellis-Taft dans la meilleure
des  formes  en  collaboration  avec  le  prestigieux  Royal
Philharmonic Orchestra dirigé par Jac Van Steen. Un compagnon
d’évasion aux tendres sentiments ainsi qu’un baume pour le
cœur en ces temps d’épreuve. Si le programme peut paraître
éclectique, parce qu’il y a une œuvre contemporaine et une
baroque,  et  que  cela  irait  dans  le  sens  des  jeunes
instrumentistes virtuoses qui aiment partager leurs talents
dans tous les styles ; ce qui se trouve au fond de cet album
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parfaitement romantique est d’une étonnante profondeur, même
bouleversante  de  beauté  quand  il  le  faut,  ainsi  qu’une
brillante maîtrise technique, en l’occurrence délicieusement
mise  au  service  du  thème  de  l’album,  «  l’incantation  »,
formule  magique  qui  mène  à  l’enchantement  !  Pari  réussi
dignement, avec brio et sans affectation. La volonté d’épure
stylistique  est  parfaitement  représentée  dans  les  choix
d’intervention  aux  partitions  originales,  d’abord  dans  une
nouvelle et surprenante version de la célèbre Danse Macabre de
Saint-Saëns, mais surtout dans l’incroyable Kol Nidrei de Max
Bruch qui ouvre l’album, libéré de tout artifice expressif
romantique. Virgil Boutellis-Taft exprime aisément l’intensité
grave de Bruch comme l’agitation spirituelle et sensorielle
du Nigun d’Ernest Bloch, avec son héroïque violon Montagnana.
La pièce crypto-baroque du programme est la Chaconne en Sol
mineur de Vitali, rendue célèbre au siècle dernier par Jascha
Heifetz. Il s’agît là du moment le plus pyrotechnique voire
pompier de l’album, avec la tonalité instable du mystérieux
opus. Le Royal Philharmonic Orchestra sous la direction de Jac
Van  Steen  est  un  partenaire  excellent,  que  ce  soit  dans
l’excès de la chaconne ou dans la Sérénade Mélancolique de
Tchaikovsky, où le violoniste et l’orchestre ont une entente
parfaitement  harmonieuse,  délicate,  enchanteresse,  avec  le
soliste montrant toute la finesse de son talent. Le Poème de
Chausson, pièce fétiche des violonistes, est un autre grand
moment de dialogue entre le soliste et l’orchestre : le violon
orientalisant de Chausson, avec la dextérité et la maîtrise de
Boutellis-Taft,  captive  entièrement  l’attention  !  Un  album
absolument  enchanteur  d’un  jeune  violoniste  prometteur,  à
réécouter sans modération !



COMPTE-RENDU  critique,
ballet. PARIS, Opéra Garnier,
le  9  oct  2020  :  Étoiles
d’opéra

COMPTE-RENDU  critique,  ballet.
PARIS, Opéra Garnier, le 9 oct
2020. Fokine, Forsythe, Graham,
Van  Manen,  Marriott,  Neumeier,
Robbins,  chorégraphes.  Mathieu
Ganio,  Ludmila  Pagliero,  Hugo
Marchand, Laura Hecquet, Emilie
Cozette, Étoiles. Elena Bonnay,
Ryoko  Hisayama,  piano.  Le

programme néoclassique au sens large du terme avec solos et
duos, met en valeur des Étoiles (et trois Premiers Danseurs) ;
couplé  à  un  second  programme  signé  Noureev,  il  sert
d’ouverture à la saison danse 2020 2021. La soirée éclectique
comble le public friand de danse, et quelque peu téméraire,
curieux d’œuvres plus ou moins iconiques ou caractéristiques
du 20e siècle jusqu’au nôtre, de Fokine jusqu’à l’entrée au
répertoire signée Marriott, comptant aussi Martha Graham, Hans
van  Manen,  Forsythe,  Neumeier…  C’est  un  cadeau  purement
affectif aux danseurs qu’il est agréable de revoir danser ;
ainsi  qu’à  l’auditoire  visiblement  emballé  par  les
performances malgré l’ambiance étrange, pandémie oblige.

Rentrée Etoilée en temps de
crise
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Pas de deux et solos des XX /
XXIè

L’Étoile  Mathieu  Ganio,  prince  romantique  par  excellence,
ouvre la soirée avec l’entrée au répertoire du solo « Clair de
Lune » du britannique Alastair Marriott, musique éponyme de
Debussy.  L’’intensité  émotionnelle  de  l’interprétation,  la
beauté  sublime  des  mouvements  bouleversent.  Ses  lignes  si
belles, sa musicalité enchanteresse font presque oublier sa
condition  physique  étonnamment  élyséenne…  Sa  prestation
d’Antinoüs  nous  transcende  et  nous  transforme  en  Hadrien,
épris  d’amour  divin.  Une  heureuse  et  poétique  entrée  au
répertoire mémorable.

Après un précipité viennent les Trois Gnossiennes de Hans van
Manen,  bijoux  d’abstraction  néoclassique,  de  sensualité
subtile  et  de  musicalité  !  Le  couple  d’Étoiles  Ludmila
Pagliero et Hugo Marchand forme un partenariat réussi (notre
photo  ci  dessus)  ;  lui,  assurant  sans  faille  les  portés
compliqués ; elle avec une aisance frappante, faisant de la
gravité  comme  si  de  rien  n’était.  L’aisance  de  Ludmila
Pagliero  dans  ce  langage  chorégraphique  est  évidente,  sa
prestation  dès  le  début  interpelle  par  l’excellence,
l’attitude  délicieuse,  l’extension  insolente.

Un moment très attendu de la soirée, car l’œuvre est aussi
puisante que rare : l’interprétation du solo « Lamentation »
de Martha Graham, dont certains ont peut-être le souvenir, au
moins photographique, de la chorégraphe torturée dans le tube
de tissu qu’est le costume : cette « tragédie qu’obsède le
corps ». La performance de l’Étoile Emilie Cozette fusionne
austérité pesante et dignité solaire. C’est beau, mais la
caractérisation  révèle  quelques  faiblesses.  Après  cette
respiration tortueuse sous la musique de Kodaly, voici le pas
de deux, entre désinvolture et énergie : Herman Schmerman de
William Forsythe (musique originelle de Thom Willems), par les



Premiers  Danseurs  Vincent  Chaillet  et  Hannah  O’Neill.  Le
danseur est tout simplement idéal pour Forsythe. Elle est
incroyable,  percutante  à  souhait  et  lui  un  partenaire  de
qualité, virevoltant et décalé autant que précis et tranchant
dans ses mouvements rapides.

L’œuvre la plus ancienne et iconique du programme, la Mort du
Cygne de Michel Fokine (créé par Anna Pavlov en 1907) affirme
la Première Danseuse Sae Eun Park, interprète marquante par
ses capacités dramatiques et la beauté de ses lignes. Elle est
bouleversante par son intériorité languissante, par une sorte
de sérénité, tout exultante et balsamique. Les bravos disent
alors l’enthousiasme du public.

A Suite of dances de Jerome Robbins, crée en 1994 par Mikhail
Baryshnikov, est dansé par l’Etoile Hugo Marchand (musiques de
Bach  par  la  violoncelliste  Ophélie  Gaillard  sur  scène).
L’Étoile  masculine  s’approprie  une  chorégraphie  pleine
d’humour,  inéluctablement  automnale.  Débuts  désinvoltes,  ma
non troppo, puis conclusions gaillardes, ma non tantol ; les
entrechats sont impeccables ; puis jaillit le point central du
ballet où il est le plus grave et déconcertant. La fin avec
ses enjambements pleins de candeur et de naturel.
évoque les pas de danse libre d’Isadora Duncan,

En  guise  de  fin,  le  pas  de  deux  champêtre  du  ballet  de
Neumeier, La Dame aux Camélias (musiques de Chopin par Ryoko
Hisayama  au  piano).  L’Etoile  Laura  Hocquet  y  est
époustouflante  !  Ravissante  et  rayonnante  de  bonheur  et
d’allégresse  amoureuse,  la  danseuse  s’impose  aux  côtés  de
l’Étoile Mathieu Ganio (superbes portés tout particulièrement
difficiles).

Une soirée onirique, généreusement étoilée, qui aspire à la
profondeur et à l’élévation, mais surtout un cadeau au public
et aux danseurs, où la beauté est le maître-mot. Spectacle
« Etoiles de l’Opéra » / A l’affiche de l’Opéra Garnier les
13, 14, 19, 20, 23, 27 et 29 octobre 2020.



https://www.operadeparis.fr/saison-20-21/ballet/etoiles-de-lop
era

CRITIQUE,  opéra.  PARIS,
Palais  Garnier,  le  25  nov
2022. MOZART : Les Noces de
Figaro.  Langrée  /  Netia
Jones.

Retour attendu des Noces de Figaro de Mozart par
la réalisatrice Netia Jones, avec l’excellent

Louis Langrée à la direction musicale de
l’orchestre maison et d’une distribution vocale

pleine d’esprit, orbitant autour de l’incroyable
soprano Jeanine De Bique (Susanna). Une production
drôle et pertinente qui stimule l’intellect autant

qu’elle ravit les sens…
 

 

Les  Noces,  entre  intelligence  et
humour
sont aussi une vision personnelle
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de l’opéra…
La musique avant tout… mais pas que
!
 

 

Les Noces de Figaro de Mozart est l’un des rares opéras dans
l’histoire de la musique à n’avoir jamais dû subir d’absence
au répertoire international. En effet, depuis sa création il y
a 236 ans, le monde entier n’a pas arrêté de solliciter et
d’adorer le sublime équilibre entre la géniale musique du
génie salzbourgeois et l’élégant autant qu’amusant livret de
da Ponte, d’après Beaumarchais. Si les personnages sont en
effet  atemporels,  ils  ont  cette  particularité  de  pouvoir
parler à notre époque. Les Noces, une œuvre révolutionnaire et
féministe avant son temps, offre de nombreuses possibilités de
lecture et d’interprétation.
Le pari de la metteuse en scène est en l’occurrence de faire
de l’opus un opéra sur sa vision personnelle de l’opéra ; ceci
passe par une mise en abîme affirmée et plusieurs procédés
théâtraux et cinématographiques qui rappellent en permanence
un  théâtre  d’archétypes  divers  et  variés,  le  tout  avec
l’intention évidente de faire un commentaire social invitant à
la réflexion sur de questions d’actualité comme le sexisme
dans le milieu culturel. Le pari est tout à fait réussi et
cela  s’exprime  avant  tout  par  l’incroyable  investissement
scénique  de  la  distribution,  visiblement  inspirée  par
l’intelligence  comme  l’humour  de  la  production.

Le  couple  vedette  de  Susanna  et  Figaro  est  brillamment
interprété par la soprano Jeanine De Bique et le baryton-basse
Luca Pisaroni. Figaro est espiègle, bon-enfant à souhait ; son
jeu  d’acteur  est  particulièrement  remarquable.  Si  parfois
l’action physique du rôle peut avoir un léger impact sur la



projection de la voix, la présence scénique séduisante et
magnétique du chanteur conquiert en permanence les cœurs. Avec
une présence et une prestance aussi charmante que celle de son
binôme et complice, la Susanna de Jeanine De Bique est une
révélation ! Elle est excellente dans les ensembles et les
duos (« Crudel ! Perché finora » et « Sull’aria… che soave
zeffiretto »), et tout simplement ravissante dans ses solos.
Le sublime « Deh vieni non tardar » au IV est un sommet
d’expression musicale ; dans ce bijou d’amour palpitant au
rythme de sicilienne, la Prima Donna Assoluta Jeanine De Bique
rayonne et impressionne par la beauté du timbre, la parfaite
maîtrise de l’instrument, l’émotion à fleur de peau de la
caractérisation…  L’auditoire  est  si  fasciné  par  la
magnificence de son talent, et dans une si grande exaltation,
qu’il  ne  peut  pas  s’empêcher  de  remplir  la  salle
d’applaudissements,  avant  la  fin  du  numéro.

Le  couple  aristocratique  du  Comte  et  de  la  Comtesse  est
incarné par les fabuleux Gerald Finley et Miah Persson. Elle
est touchante dans l’insécurité de son amour et captive par
une fragilité pleine de grâce dans l’expression, notamment
dans ses deux airs redoutables « Porgi amor » et « Dove sono
». Le Comte du baryton canadien est un formidable mélange de
malice et de candeur, avec un magnétisme enchanteur dans le
jeu  d’acteur,  une  musicalité  saisissante  et  une  parfaite
connaissance  du  rôle.  Son  air  redoutable  au  III  («  Vedro
mentr’io sospiro ») est un sommet de brio ; il y démontre avec
aisance les nombreuses qualités de son art, et sa voix large
et belle, est sans défaut.

Les nombreux rôles secondaires s’accordent à l’excellence du
quatuor  principal  et  sont  à  la  hauteur  des  ambitions  et
exigences de la production. Si le Chérubin de Rachel Frenkel
(en  prise  de  rôle)  est  avant  tout  percutant  au  niveau
théâtral, quel plaisir d’entendre Sophie Koch dans le rôle de
Marcelline, piquante et touchante ; James Creswell en Bartolo,
avec sa si belle voix ; Éric huchet extrêmement à l’aise en



Don Basile ou encore Ilanah Lobel-Torres émouvante et drôle
Barberine. Remarquons également les performances heureuses des
choeurs  de  l’Opéra  (sous  la  direction  d’Alessandro  Di
Stefano).

 

Enfin, l’Orchestre de l’Opéra sous la direction du génial
Louis  Langrée  se  montre  plein  de  brio  ;  très  réactif  à
l’action, dès la célèbre ouverture qui est exécutée dans le
plus grand esprit de l’opéra bouffe, avec des vents brillants
et des cordes limpides… Pendant tout l’opus, l’orchestre est
un personnage à part entière qui souligne, commente et raconte
l’histoire  autant  que  les  rôles  chantés,  voire  plus.  Un
heureux mélange d’amour et d’humour, au service de Mozart, au
service du beau. A déguster sans modération au Palais Garnier
de l’Opéra National de Paris jusqu’au 28 décembre 2022.
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Précédent événement, élu coup de cœur de CLASSIQUENEWS :

PARIS, Concours ds cheffes d’orchestre
La MAESTRA : Rebecca TONG, lauréate
2020.  C’est  Rebecca  Tong,  cheffe
d’orchestre  résidente  du  Jakarta
Simfonia Orchestra, née en Indonésie,
qui a remporté le 18 sept dernier la
finale  LA  MAESTRA  depuis  la
Philharmonie  de  Paris.  Actuellement
boursière en direction au Royal Northern College of Music
(RNCM), cheffe assistante auprès de deux grands orchestres au
Royaume-Uni  (le  BBC  Philharmonic  et  le  Royal  Liverpool
Philharmonic Orchestra), Rebecca TONG est également lauréate
en 2019 d’une bourse de recherche en direction d’orchestres

https://www.arte.tv/fr/videos/095222-005-A/la-maestra-finale/


avec  le  Taki  Concordia.  Musique  symphonique,  musique  de
chambre, opéra : le répertoire dirigé par le Maestra ainsi
couronnée est large. En 2019, elle a dirigé Le voyage du
Pèlerin de Vaughan William’s et Le Dialogue des Carmelites de
Francis Poulenc, plus récemment La Tragédie de Carmen au City
Lyric’s  Opera  (mai  2020).  Charisme  concentrée,  gestuelle
précise et diction économe, sensibilité affûtée et exigeante…
voici assurément une baguette à suivre.

VOIR Rebecca TONG : répétitions et FINALE du 18 sept 2020 ici
(répétition préalable avec la cheffe Rebecca TONG à 1h05’00)

Commentaire : Pour la finale, les cheffes choisissent une
œuvre parmi le Divertimento pour orchestre à cordes (3ème mvt)
de Bartók, la Symphonie n°3, op. 55 (4ème mvt) de Beethoven,
Roméo et Juliette, op. 17 (scène d’amour) de Berlioz, les
Variation sur un thème de Haydn, op. 56 de Brahms, le Prélude
à l’après-midi d’un faune de Debussy, la Symphonie n°2, op. 62
(2ème et 3ème mvt) de Schumann et Ramifications de Ligeti.

Concernant  la  création  contemporaine,  les  trois  candidates
doivent  diriger  Was  Beethoven  African?,  une  œuvre  du
compositeur  italien  Fabio  Vacchi.

COMPTE-RENDU,  ballet.  PARIS,
ONP, le 5 fév 2020. ADAM :
Giselle.  Corelli,  Perrot,
Petitpa,  Bart,  Polyakov.

https://www.arte.tv/fr/videos/095222-005-A/la-maestra-finale/
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Baulac…
COMPTE-RENDU, ballet. PARIS, Opéra National
de  Paris,  le  5  février  2020.  Giselle.
Corelli, Perrot, Petitpa, Bart, Polyakov,
chorégraphie.  Léonore  Baulac,  Germain
Louvet, Etoiles. Ballet de l’opéra. Adolphe
Adam, musique. Retour de Giselle, ballet
romantique  par  excellence,  à  l’Opéra
National de Paris. Le chef spécialiste Koen
Kessels est à la direction de l’Orchestre
Pasdeloup,  désormais  habitué  du  Palais

Garnier, et en très bonne forme le soir de notre venue. Les
jeunes Etoiles Léonore Baulac et Germain Louvet interprètent
les  rôles  protagonistes,  accompagnés  des  Premiers  Danseurs
François Alu et Hannah O’Neill pour un quatuor principal de
grand impact !

 

 

Reprise de Giselle à l’Opéra national de Paris

Giselle ou l’amour de l’Art
 

 

 

La soirée commence avec une annonce et diffusion d’un texte
plein d’injonctions aux public : les syndicalistes de l’opéra
nous expliquent qu’on aura droit à la représentation ce soir,
comme si c’était un cadeau quelque part, et qu’on a été prié
d’écouter  avec  «  bienveillance  ».  80  %  de  l’auditoire  a

https://www.classiquenews.com/compte-rendu-ballet-paris-onp-le-5-fev-2020-adam-giselle-corelli-perrot-petitpa-bart-polyakov-baulac/
http://www.classiquenews.com/wp-content/uploads/2020/02/giselle-adam-paris-baulac-kessels-ballet-critique-classiquenews-fev-2020.jpeg


récompensé  l’effronterie  péremptoire  des  fortes  huées  et
ahurissements. Il paraît que le public voulait regarder un
ballet où la prima ballerina « meurt d’amour » à cause de la
fausseté d’un Duc qui lui fait croire qu’il l’aime et que leur
amour  aura  un  avenir  plus  grand  que  sa  lâcheté,  toute
monarchique… Il l’a eu, son ballet, le public… mais non sans
ce  prélude,  à  la  fois  niais  et  sournois,  d’allure  Ché-
Guevariste, des syndicats. On nous laisse voir le spectacle,
mais  non  sans  rappel  que  LA  LUCHA  SIGUE.  «  Bonne
représentation  ».  Nous  ne  remercions  pas  pour  cette
introduction  ridicule  à  une  histoire  tragique.

Le nouveau Premier Danseur Pablo Legasa annoncé au départ dans
le pas de deux des paysans a été remplacé selon le feuillet de
distribution par le Coryphée Andrea Sarri. Or, le dernier est
finalement remplacé par le tout aussi nouveau Premier Danseur
Francesco Mura. Si la soirée commence avec ces faits divers
bien théâtraux, nous sommes heureux en termes généraux de la
performance  qui  a  eu  lieu.  Bien  qu’Adam  ne  soit  pas
Tchakovsky,  la  partition  de  ce  ballet  est  beaucoup  plus
amusante et riche que la plupart des musiques, souvent russes,
des ballets romantiques. Dans ce sens l’Orchestre Pasdeloup
sous la direction du chef Koen Kessels est très en forme et
offrent une prestation tout à fait dynamique et entraînante;
remarquons  les  magnifiques  performances  des  bois  et  des
cordes.

Giselle est le ballet des amoureux de la danse romantique.
L’histoire simple de Théophile Gautier d’après le folklore
allemand est un excellent prétexte à la danse. Germain Louvet,
Etoile, est un Albrecht romantique et princier à souhait. Il
se distingue tout particulièrement lors de l’acte blanc, avec
ses entrechats si interminables qui inspirent les louanges de
l’auditoire.  Léonore  Baulac,  Etoile,  est  une  Giselle
intéressante. Nous découvrons ce soir ses talents d’actrice,
avec une caractérisation de la naïveté paysanne tout à fait
charmante,  et  surtout  une  folie  et  un  abandon  dramatique



impressionnants au moment de sa mort au premier acte. Si nous
sommes plus habitués à la voir dans un répertoire néoclassique
et contemporain (qui lui va très bien), nous sommes tout à
fait sensibles ce soir à l’excellence de ses pointes, par
exemple. Hannah O’Neill dans le rôle de la Reine des Wilis
impressionne tout autant par ses pointes et ses diagonales,
ainsi que par son extension insolente et une prestance noble,
glaciale,  imposante  qui  correspond  magistralement  au  rôle.
François Alu, Premier Danseur, est un Hilarion idéal ! La
danse sans fin de sa mort, punition des Wilis au deuxième
acte,  impressionne.  L’énergie  est  idéale  et  le  dynamisme,
bondissant !

Le pas des deux des paysans par Franceso Mura et Charline
Giezendanner  ne  laisse  pas  indifférent  l’auditoire.  La
danseuse offre une première variation intéressante ; lui coupe
le souffle avec des sauts impressionnants (mais aussi avec des
atterrissages  dangereux,  notamment  lors  de  la  deuxième
variation).  Leurs  efforts  sont  bien  évidemment  vivement
récompensés d’applaudissements. Le Corps de Ballet est tonique
et délicieusement pompier au premier acte, et surtout très
digne et fantomatique au dernier acte, l’acte blanc. Superbe
production. Souhaitons bon vent à la troupe, malgré la grève
qui pèse encore sur la suite des représentations la première a
été annulée).

Un  ballet  des  amoureux  de  la  technique  et  de  la  danse
romantique, encore à l’affiche au Palais Garnier de l’Opéra de
Paris encore les 8, 9, 11, 12, 13, 14 et 15 février 2020.
Incontournable.

______________________________________________________________
__________________________________

Compte rendu, ballet. Paris. Opéra National de Paris, le 5
février  2020.  Giselle.  Corelli,  Perrot,  Petitpa,  Bart,
Polyakov,  chorégraphie.  Léonore  Baulac,  Germain  Louvet,
Etoiles. Ballet de l’opéra. Adolphe Adam, musique.

https://www.operadeparis.fr/saison-19-20/ballet/giselle#calendar


COMPTE-RENDU,  concert  sacré.
Paris,  le  29  janv  2020.
MOZART  :  Requiem.  Barath,
Wilder.  Orfeo  Orch,  Purcell
Choir. Gyorgy Vashegyi
COMPTE-RENDU,  concert  sacré.
Paris,  TCE,  le  29  janv  2020.
MOZART  :  Requiem.  Emoke  Barath,
Anthea Pichanick, Zachary Wilder,
Istvan  Kovacs.  Orfeo  Orchestra,
Purcell  Choir.  Gyorgy  Vashegyi,
direction.  Programme  latin  et
sacré  au  Théâtre  des  Champs
Elysées avec cette production des
Grandes  Voix  autour  du  chef
d’œuvre liturgique de Mozart, son
dernier  opus,  le  Requiem  en  ré
mineur. L’orchestre hongrois Orfeo Orchestra avec le Purcell
Choir sont par leur fondateur, figure importante du renouveau
de la musique baroque en Hongrie, Gyorgy Vashegyi. Le maestro
a été distingué à plusieurs reprises sur classiquenews pour
ses  excellentes  lectures  des  opéras  baroques  français
de Rameau (  Naïs, 2017  /  les Indes Galantes, 2018) à
Mondonville  (Grands  Motets,  2015).  La  distribution  des
solistes est rayonnante de talent, composée de la soprano
Emoke Barath, la contralto Anthea Pichanick, le ténor Zachary
Wilder et le baryton Istvan Kovacs.

Le Requiem de Mozart par Gyorgy Vashegyi
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Une ferveur paisible…
La première partie de la soirée révèle trois œuvres méconnues
dont les interprétations ont été tout à fait à la hauteur de
l’heureuse  découverte.  D’abord  le  motet  de  Mozart,  Sancta
Maria,  mater  Dei  K.273,  d’une  gaîté  à  la  fois  simple  et
profonde. Le Domine, secundum actum meum (1799) du viennois
Albrechtsberger (contemporain de Haydn, maître de Beethoven),
est si rare qu’il n’existe pas encore d’enregistrement de
l’œuvre.  Répons  de  la  Semaine  Sainte,  l’opus  sollicite
beaucoup  les  cuivres  et  les  bois,  pour  notre  plus  grand
bonheur. Les cordes sont pleines de caractère et le chœur a
des  passages  tout  à  fait  ravissants  !  La  première  partie
culmine avec le Requiem en do mineur de Gregor Joseph Werner
(1763), connu surtout en tant que prédécesseur de Haydn comme
maître de chapelle de la famille Esterhazy. L’œuvre est riche
et  très  souvent  exubérante,  avec  un  Kyrie  pompeux,  et  un
dialogue fulgurant, pyrotechnique même, entre les cuivres et
la soprano. Les parties vocales solo et la performances des
vents sont tout particulièrement délectables.

Après un tel début de soirée
les  attentes  sont  grandes
pour la suite. Avant l’oeuvre
phare  l’ensemble  interprète
l’avant-dernière  œuvre
religieuse de Mozart, le très
célèbre Ave verum k.618 pour
choeur  et  cordes.  Synthèse
sublime  de  l’art  mozartien,
avec  sa  polyphonie  discrète
et le traitement exquis des
voix,  c’est  beau,  tout
simplement.
Le  monument-testament

inachevé de Mozart, le Requiem en ré mineur (dans sa version

http://www.classiquenews.com/wp-content/uploads/2019/06/MOZART-wolfgang-portrait-concerto-symphonie-jupiter-don-giovanni-mozart-critique-opera-sur-classiquenews.jpg


traditionnelle terminée par Süssmayr) commence avec un peu de
tumulte au niveau des vents, un fait dissonant par rapport aux
performances précédentes, peut-être dû à la facture baroque
des instruments. Si nous sommes loin de la ferveur habituelle
pendant le Kyrie, les cordes sont tout à fait assaillantes
lors du Dies Irae, étrangement plus puissantes que les voix
masculines  du  chœur,  qui  déçoivent.  Lors  du  Tuba  Mirum
s’enchaînent  de  magnifiques  solos  vocaux,  saisissants,  qui
compensent la soudaine timidité des chœurs. Au Rex Tremendae
nous avons enfin l’impression que toutes les parties inégales
s’harmonisent enfin dans la prestation chorale. Les cordes et
les  solistes  surtout  nous  enivrent  lors  du  Recordare,
impressionnant. Puis le Confutatis est dramatique mais pas
trop,  et  le  sublime  Lacrymosa  poignant,  ma  non  tanto.  La
dynamique s’améliore par la suite et nous retenons surtout les
performances  des  solistes,  irréprochable  ;  véritables
protagonistes,  ils  sont  les  piliers  salvateurs  de  la
prestation. L’orchestre se rattrape dans le Benedictus malgré
tout et les artistes ont l’amabilité d’offrir l’Ave Verum en
bis.

Une  soirée  riche  en  découvertes  du  répertoire  latin  du
18e siècle ; elle nous permet de comprendre la difficulté et
l’exigence  requises  dans  l’interprétation  du  chef  d’œuvre
liturgique de Mozart, qui donne le titre à l’événement et dont
les bijoux sont, comme d’habitude, les voix.

______________________________________________________________
__________________________________

COMPTE-RENDU, concert sacré. Paris, TCE, le 29 janv 2020.
MOZART  :  Requiem.  Emoke  Barath,  Anthea  Pichanick,  Zachary
Wilder, Istvan Kovacs. Orfeo Orchestra, Purcell Choir. Gyorgy
Vashegyi, direction.



COMPTE-RENDU,  opéra.  Paris,
TCE, le 3 déc 2019. MOZART:
Les  Noces  de  Figaro.
Aglatova, Gleadow, Santoni… J
Rhorer / J Grey
Compte  rendu,  opéra.  Paris.  Théâtre  des  Champs-Elysées,  3
décembre 2019. Les Noces de Figaro, Mozart. Anna Aglatova,
Robert Gleadow, Stéphane Degout, Vannina Santoni… Le Cercle de
l’Harmonie. Jérémie Rhorer, direction. James Gray, mise en
scène. Nouvelle production des Noces de Figaro de Mozart par
le cinéaste américain James Gray, réalisateur des films Little
Odessa  et  plus  récemment  Ad  Astra,  ce  chef  d’oeuvre  sans
prétention. Production très attendue également par les talents
réunis dans la distribution bouleversante de fraîcheur et la
superbe  direction  musicale  du  chef  Jérémie  Rhorer  et  son
orchestre Le Cercle de l’Harmonie.

 

 

 

Prima la musica…
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Nous apprenons dans le programme de la représentation que le
réalisateur, dans sa toute première mise en scène d’opéra,
voulait prendre ce parti tout à fait sage et respectable. Si
les  personnages  de  Beaumarchais  et  Mozart  sont  en  effet
atemporels, ils ont cette particularité de pouvoir parler à
notre époque. Œuvre révolutionnaire et féministe avant son
temps, elle a un grand potentiel aux niveaux des possibilités
de lecture comme d’interprétation. Mais si nous savons pas
comment faire parler ces personnages si riches, on peut bel et
bien tout simplement les laisser chanter. Quand ils chantent
aussi  bien,  une  mise  en  scène  extrêmement  sage  et  peu
imaginative  peut  réussir  son  but  de  laisser  l’ouïe  être
protagoniste. N’oublions cependant pas que l’opéra, c’est du
théâtre lyrique.

Le Noces de Figaro de Mozart est un des rares opéras dans
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l’histoire de la musique à n’avoir jamais dû subir d’absence
au répertoire international. En effet, depuis sa création il y
a 233 ans, le monde entier n’a pas cessé de solliciter et
d’adorer le sublime équilibre entre la géniale musique du
génie salzbourgeois et l’élégant et amusant livret de Lorenzo
da Ponte, d’après Beaumarchais.

Le  couple  vedette  de  Suzanne  et  Figaro  est  vaillamment
interprété par la soprano Anna Aglatova et le baryton-basse
Robert  Meadow.  Tous  deux,  remarquables  dans  les  nombreux
ensembles, vocalement toujours ; scéniquement … quand ceci
peut avoir lieu. Pour la soprano, son « Deh vieni non tardar »
au IVème acte est un sommet d’expression ; dans ce bijou
d’amour palpitant au rythme de sicilienne, elle rayonne et
impressionne par sa ravissante maîtrise de l’instrument et
l’émotion  contenue  ma  non  troppo  qu’elle  y  imprime.  Le
baryton-basse quant à lui est tout particulièrement pétillant
sur scène, et dans son grand air au Ier acte, « Non piu
andrai » : sa voix est large et seine, le timbre charmant et
la présence belle.

Le couple aristocratique du Comte et de la Comtesse est tout
aussi brillamment interprété par la soprano Vannina Santoni et
le  baryton  Stéphane  Degout.  Ils  sont  excellents  dans  les
ensembles, parfois même sublimes, comme la première dans le
duo du IIIe acte « Canzonetta sull’aria », avec cet écho
bouleversant qui fait encore écho dans les cœurs, tellement
c’était beau. La soprano campe ses deux airs difficiles au
niveau  de  l’expression  avec  beaucoup  d’émotion  et  suscite
chaque  fois  des  applaudissements.  Stéphane  Degout  a  un
magnétisme sur scène indéniable dès son entrée et un sens aigu
de l’expression lyrique qui nous touche particulièrement. Son
air redoutable du IIIe acte « Vedro mentr’io sospiro » est une
explosion de passion et de brio, et sa voix large et belle
nous captive entièrement, presque suffisamment pour oublier la
mièvrerie de l’action ponctuelle que lui impose le metteur en
scène à ce moment : escrime dans le vide. La mezzo-soprano



Eléonore Pancrazi dans le rôle de Chérubin ravit par la beauté
du timbre ; sa performance est solide et correcte, même si
nous la trouvons presque trop sage.

Les nombreux rôles secondaires sont tout à fait à la hauteur
des  ambitions  musicales  de  la  production.  Quel  plaisir
d’entendre  Jennifer  Larmore  dans  le  rôle  de  Marcelline,
piquante et touchante au même temps, ou encore Carlo Lepore
dans le rôle de Bartolo, réactif, percutant. La Barberine de
Florie  Valiquette  est  comme  une  révélation  !  Sa  cavatine
intimiste du IVème acte « L’ho perduta » est un moment où le
temps s’arrête et fait place à la beauté nocturne du morceau
sublimement interprété par la soprano. Remarquons également la
performance heureuse du choeur Unikanti sous la direction de
Gaël Darchen.

S’il y a un protagoniste dans cette production dont le seul
défaut serait son propre investissement sans concession, c’est
l’orchestre.  Les  récitatifs  (avec  pianoforte!)  sont
délicieusement interprétés par Paolo Zenzu, habillé en costume
d’époque avec perruque pour l’occasion, et la direction du
chef Jérémie Rhorer est d’un entrain et d’un dynamisme qui
fait tout à fait honneur à la partition. L’interprétation des
musiciens sur instruments d’époque est un plaisir auditif sans
interruption ; leur performance est enjouée… mozartienne à
souhait. L’aspect transgressif de l’oeuvre est, pour une fois,
assuré  par  l’orchestre  et  non  pas  par  la  transposition
scénique.

RAFFINEMENT JUDICIEUX… L’équipe artistique de James Gray est
pleine de mérite. Les décors classiques de Santo Loquasto sont
beaux, rappelant beaucoup l’iconique mise en scène de Giorgio
Strehler,  dans  tous  les  actes  sauf  au  IIIème  avec  une
proposition d’apparence plus originelle. Les costumes d’époque
signés Christian Lacroix sont, bien évidemment, très beaux et
très  nobles.  Les  lumières  de  Bertrand  Couderc,  efficaces,
parfois poétiques même. La volonté de James Gray de respecter
quelque  chose  paraît  évidente,  et  dans  ce  sens  c’est  une



réussite indéniable qui fait penser à la préface de l’opus par
son librettiste Lorenzo Da Ponte :

« (…) Puissions-nous être ainsi parvenus à peindre fidèlement
et avec diversité les divers états d’âme qui s’y manifestent
et à réaliser notre intention d’offrir un genre de spectacle
nouveau, en quelque sorte, à un public au goût si raffiné et
au  jugement  si  judicieux.  »  Ceci  correspond  à  la  belle
production du réalisateur. Diffusé sur France 5 le samedi 14
décembre  2019  à  22h30.  Illustrations  :  photos  ©  Vincent
Pontet, 2019.

 

 

   

 

 

COMPTE  RENDU,  critique,
opéra. Versailles, le 4 déc
2019.  CARIGLIANO  :  Les
Fantômes  de  Versailles.  J
Colaneri /J Lesenger
COMPTE-RENDU, critique, opéra. VERSAILLES, Opéra Royal, le 4
déc 2019. Les Fantômes de Versailles, John Carigliano. Yelena
Dyachek,  Jonathan  Bryan,  Kayla  Siembieda,  Ben  Schaefer…
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Orchestre de l’Opéra Royal. Joseph Colaneri, direction. Jay
Lesenger, mise en scène. Création française de l’opéra du
compositeur américain John Corigliano (né en 1938), « Les
Fantômes  de  Versailles  »  s’affichent  à  l’Opéra  Royal  du
Château  de  Versailles!  Coproduite  avec  le  Festival  de
Glimmerglass  aux  Etats-Unis,  l’ouvrage  créé  en  1991  au
Metropolitan Opera de New York, se veut grand opéra bouffe
mettant en scène les monarques guillotinés par la Révolution
Française  ainsi  que  Beaumarchais  et  plusieurs  autres
personnages  phares  de  l’époque…  L’œuvre  est  d’une  grande
modernité et complexité musicale, avec le chef Joseph Colaneri
à la direction de l’orchestre de la maison.

 

 

 

A Versailles,
Carigliano expose

un post-néoclassicisme savant
et assumé

 

 

 



 

 

 

L’œuvre du compositeur contemporain américain est peu connue
dans l’Hexagone. Nous apprenons dans le programme qu’il s’agît
en effet de la première œuvre majeure de son opus à être
réalisée en France. Presque 30 ans après sa création au MET,
elle atterrit dans l’endroit le plus à-propos, et le plus
juste au regard de son sujet, dans une fantastique production
du Festival Glimmerglass. « The Ghosts of Versailles » (titre
originel) raconte une histoire fictive plus ou moins inspirée
de la pièce « La mère coupable » de Beaumarchais. Opéra dans
l’opéra et parodie de l’opéra, l’histoire a lieu en principe
dans l’au-delà : Louis XVI, Marie-Antoinette et leur cour,
sont  des  fantômes  errants  dans  l’enceinte  du  Château  de
Versailles. Le fantôme de Beaumarchais, amoureux de la Reine
décapitée, décide d’écrire un opéra pour la rende heureuse
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après  sa  mort.  Ce  «  nouvel  »  opéra  voit  le  retour  des
personnages emblématiques des Noces de Figaro et du Barbier de
Séville,  notamment  Figaro,  Susanna,  le  Comte  Almaviva  et
Rosina.  Au  cours  des  deux  actes,  nous  avons  droit  à  une
comédie plus ou moins absurde mais percutante, où toute une
palette  de  timbres  et  de  styles  musicaux  se  côtoient  et
réalisent un show idéalement divertissant.

Le beau chant vient souvent des citations et transfigurations
plus ou moins savantes des morceaux conventionnels de l’art
lyrique.  Nous  avons  ainsi  droit  à  des  duos  handéliens,
mozartiens,  rossiniens,  en  version  parodique  et  parfois
purement déjantée. Distinguons aussi un moment de délicieuse
moquerie de l’orientalisme musical avec un final au premier
acte tout à fait… ottoman ! Après diverses danses du ventre
sur scène vient une Walkyrie wagnérienne déclamer que cette
chose n’est surtout pas un opéra. Un très fin quatrième mur,
dans  un  opéra  sur  l’opéra  déjà,  victime  d’effondrement.
Sourires et fous rires permanents face à cette confrontations
de citations stylés qui s’entrechoquent.

Un tel « délire » ne peut être correctement exécuté que par un
groupe  d’artistes  très  fortement  soudés  et  tout
particulièrement investis dans le parti pris (l’opéra l’étant
déjà en soi!). En ce sens, la distribution s’avère impeccable,
implacable,  majestueuse…  et  tueuse  également  !  Les
bondissements  sans  fin  de  Ben  Schaefer  en  Figaro,  tuent
l’ennui dès le début, et sa performance vocale au milieu des
nombreuses  pirouettes  est  remarquable.  Il  plaît  aux  sens
malgré sa bouffonnerie parfois grotesque. La Susanna de Kayla
Siembieda est un sommet de comédie physique accouplé à un
chant charnu riche et une clarté expressive pleine de brio.
Joanna Latini est une Rosina à la belle voix ; la maîtrise de
l’instrument  est  excellente  ;  son  rôle  tragicomique  est
interprété avec une aisance confondante !

Jonathan Bryan dans le rôle de Beaumarchais paraît presque …
dramatique. De grande et belle allure, et très souvent présent



sur scène, il incarne un personnage touchant d’humanité la
plupart du temps, mais qui ne se prive surtout pas de moquer
brillamment Le Commandeur venu d’outre-tombe dans Don Giovanni
de  Mozart,  si  besoin.  L’objet  de  son  affection,  Marie-
Antoinette, est interprété par Yelena Dyachek, le personnage
dont la musique est la plus complexe à notre avis. Elle est
fait de frissons dans sa performance, par la force de son
chant très souvent de facture presque expressionniste, ainsi
que par son engagement scénique. Fantasmagorique à souhait.
Les nombreux rôles secondaires sont tout autant excellents. Le
Louis XVI de Peter Morgan, vraie force comique ; le Bégearss
de Christian Sanders, délicieusement maléfique ; Emily Misch
et Spencer Britten en Florestine et Léon respectivement, à la
fois mignons et toniques.

L’œuvre, qui n’est pas sans rappeler The Rake’s Progress de
Stravinsky,  ce  chef  d’œuvre  néoclassique,  en  sa  saveur
parodique délirante, est savamment conçue et très intéressante
dans les moyens expressifs. Les moments les plus originaux et
modernes  ne  sont  bien  évidemment  pas  les  citations  et
transfigurations  d’airs  classiques,  mais  plutôt  dans  la
musique d’outre-tombe, la plus dissonante et cacophonique de
l’opus. Mais il serait injuste de réduire l’originalité de
l’écriture à la dissonance ponctuelle. Car la partition, tout
méli-mélo qu’elle se veut, est à la fois populaire et savante.
L’orchestration  est  d’une  grande  richesse  au  niveau  des
timbres et les performances des musiciens sous la direction du
chef  Joseph  Colaneri  atteignent  un  véritable  exploit  !
N’oublions  pas  les  chœurs  et  les  danseurs  du  Festival  de
Glimmerglass,  très  sollicités,  et  tout  à  fait  à  la  même
hauteur.  Un  spectacle  rare,  en  langue  anglaise,  très
heureusement  accueilli  par  le  public  et  qui  réussit  sa
création française dans le palais versaillais qui rehausse sa
pertinence.
 

 



  

 

 


