
CRITIQUE,  ballet.  PARIS,
Opéra  Bastille,  le  11  déc
2023.  CASSE-NOISETTE  (Rudolf
Noureev,  1985).  Inès
McIntosch, Paul Marque…

Grand retour (et d’autant plus attendu
qu’il n’avait pas été donné in loco

depuis … 9 ans) du ballet Casse-noisette
dans la chorégraphie de Rudolf Noureev,

laquelle date de 1985 (d’après celle
originale de Marius Petipa de 1892).

 

 

Contrairement à ce qui est dit de cette reprise, la vision de
Noureev n’a rien perdu de sa sensibilité ni de son équilibre
structurel : propre au travail du chorégraphe réformateur, les
parties réservées au Corps de ballet, aux solistes (féminin et
masculin)  sont  équitablement  distribuées.  L’écriture  du
chorégraphe redouble de virtuosité équitablement réservée à
chaque élément de la troupe. 

Pour le reste qu’il s’agisse d’un spectacle dont la vision «
heurte » l’entendement contemporain (auprès des wokistes de
tout  poil),  la  liberté  du  concepteur  Noureev  cultive
l’évocation  et  l’onirisme  :  tout  le  ballet  relève  de  la
fantasmagorie,  la  jeune  Clara  à  qui  est  offert  le  pantin
Casse-Noisette, dévoilant peu à peu les personnages de son
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propre rêve. On aurait tort ainsi de tout sur interpréter en
recevant  ce  qui  relève  de  l’étrange  comme  une  réalité
supposée.

 

 

Reprise à Bastille
Le Casse-Noisette
à la fois tendre et terrifiant
de Rudolf Noureev
Inès McIntosch (récemment nommée Première danseuse) en Clara
demeure mémorable (technicité et expressivité sont servies par
un jeu naturel et très flexible qui campe une Clara pré ado,
déjà mâture et affirmée), comme l’Étoile Paul Marque, qui
incarne  le  Prince  et  Drosselmeyer  (ce  dernier  délirant,
comique) de première valeur, altier, vivant, naturel, parfait
acteur. Ici Drosselmeyer tire les ficelles: il suit pas à pas
les étapes de la trajectoire de Clara à travers les visions du
songe. Son Prince est d’une sensibilité délectable, en rien
schématique, et enfin investi d’un charme très juste.



 

Noureev suggère la magie de la nuit de Noël avec beaucoup de
justesse et aussi fidèle au texte illusoire d’ETA Hoffmann, de
noirceur (sollicitant les Petits rats de l’Opéra de Paris,
opportunément) : tout ici peut survenir ; la féerie (Valse des
flocons)  emboîtant  le  pas  au  fantastique  fût-il  parfois
terrifiant (la scène du cauchemar au II quand la famille de
Clara refait irruption)…  Même implication pour les « seconds
rôles » : Luna Peigné (Luisa) et Chun-Wing Lam (Fritz). En ce
11 décembre, où la grève à l’Opéra de Paris ne sévit pas, la
distribution était en tout point convaincante. 

 

https://www.operadeparis.fr/saison-23-24/ballet/casse-noisette


Photos © A Poupeney / OdP
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CRITIQUE,  ballet.  PARIS,  Opéra  Bastille,  le  11  déc  2023.
CASSE-NOISETTE (Rudolf Noureev d’après Marius Petipa – Musique
de Tchaikovski), jusqu’au 1er janvier 2024. Avec Inès McIntosh
(Clara), Paul Marque (Drosselmeyer / le Prince), Luna Peigné
(Luisa),  Chun-Wing  Lam  (Fritz),  Anéome  Arnaud  (la  Mère),
Adrien Bodet (le Père), Ninon Raux (la Grand-mère), Jean-
Baptiste Chavignier (le Grand-Père), Lorenzo Lelli et Benjamin
Adnet (le Roi des Rats), Mathieu Contat, Bianca Scudamore et
Clara  Mousseigne  (la  Pastorale)…  À  l’affiche  jusqu’au  1er
janvier 2024. PLUS D’INFOS sur le site de l’Opéra de Paris :
https://www.operadeparis.fr/saison-23-24/ballet/casse-noisette

https://www.operadeparis.fr/saison-23-24/ballet/casse-noisette
https://www.operadeparis.fr/saison-23-24/ballet/casse-noisette


CRITIQUE, danse. PARIS, Opéra
Bastille, le 5 décembre 2023.
Casse-Noisette  (chorégraphie
: Rudolf Noureev). Guillaume
Diop,  Dorothée  Gilbert,
Jérémy-Loup Quer…

Casse-Noisette– dans la version de Rudolf Noureev
(1985) – se devait tôt ou tard de reprendre

possession des planches de l’Opéra Bastille, chose
faite pour les fêtes de fin d’année 2023. Ces 9

ans d’absence permettent aujourd’hui de mesurer ce
qui fait toujours l’éloquente réussite de la

chorégraphie, où participe l’ensemble du Corps de
Ballet, et destinée à toute la famille.
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Le mouvement des grèves si fréquentes à l’Opéra de Paris, a
passablement  bouleversé  le  bon  fonctionnement  des
représentations  et  des  distributions  requises  –  après  les
premières (préservées) avec le duo marquant réunissant les
très  convaincants  Inès  McIntosh  (Clara)  nommée  Première
Danseuse, et l’exceptionnel Paul Marque, voici un autre couple
tout aussi séduisant et peut-être mieux accordé à notre avis :
la  nouvelle  Étoile  Guillaume  Diop  (le  Prince  Blanc  /
Drosselmeyer),  et  Dorothée  Gilbert  en  Clara,  deuxième
distribution  de  grande  classe.  Comme  Marque,  Diop  soigne
chaque figure qui exprime la beauté altière du Prince, avec
cette élégance naturelle et flexible, occupe l’espace avec
caractère ; leur esthétisme continu porte la marque de l’École
parisienne.

Sourires radieux, aisance et souplesse, Guillaume Diop met à
l’aise et forme un pendant, un égal à Dorothée Gilbert dont
l’équilibre et l’esthétique sont tout autant délectables. Le
jeune homme déploie une facilité qui compense parfois son
manque de profondeur dans l’approche du personnage : un prince

https://www.france.tv/spectacles-et-culture/theatre-et-danse/5559405-casse-noisette.html


idéal  capable  d’éblouir  la  jeune  Clara  qui  à  ses  côtés
d’adolescente endormie, devient jeune femme désirée. Gilbert
quand à elle n’a pas la même expérience que son partenaire :
sûre, et plus mature, la danseuse allie idéalement technicité
et sobriété, précision et naturel. Tout le second acte célèbre
leur couple d’une beauté irrésistible… la concrétisation d’un
absolu, amoureux et romantique.
Aux côtés des deux Étoiles, réunies avec charme, comme un
modèle de transmission générationnelle, le ballet de Noureev a
le mérite de solliciter tous les danseurs de l’Institution :
jeunes  apprentis  de  l’Ecole  de  danse  (les  enfants  agités
devant le théâtre de marionnettes et sous le sapin immense ;
peuple des rats paraissant au début du rêve de Clara…) ; sans
compter le Corps de ballet très sollicité (24 danseuses en
tutu enneigés, puis 12 couples pour le Finale) : on note ici
et là des défaillance de synchro, des pas incertains, des
ports de mains qui sont négligés… en réalité vétilles.
Qu’importe, ailleurs, dans la série des tableaux enchanteurs
qui forment le songe de Clara, l’élégance efface toute réserve
face au pas de deux des danseurs arabes : le Premier danseur
(depuis 2022) Jérémy-Loup Quer y éblouit par sa prestance
longiligne, sa souplesse et son naturel, sa grâce qui perce et
atteint un absolu visuel… prochaine Étoile ? Pour nous c’est
une  évidence,  car  il  balaie  par  sa  présence  tous  ses
partenaires…

 



 

La suite des tableaux collectifs éblouit toujours autant, –
musique flamboyante et raffinée de Tchaikovsky à l’appui :
ainsi se concrétise le rêve de Clara endormie, son Casse-
noisette dans les bras, selon les didascalies de Noureev. En
réalité le ballet d’environ 1h40 ne rend pas compte de la
fabuleuse épopée de Clara / Marie dans le texte originel de
ETA Hofmann, sa quête de la clé qui lui ouvrira l’oeuf magique
et  musical  offert  la  veille  de  Noël  par  son  parrain
Drosselmeyer  ;  la  découverte  des  quatre  royaumes,  les
manigances  de  la  fée  Dragée,…  autant  d’épisodes  que  l’on
retrouve  dans  le  2è  acte  et  qui  en  explique  l’étonnante
diversité narrative. Du reste superbement mis en musique par
Piotr  Illiytch,  orfèvre  narrateur…  La  Valse  des  fleurs
enchante dans un trio percutant ; même la Pastorale Louis XV
déploie  style  et  costumes  justes  qui  renvoient  à  la
délicatesse des porcelaine de Saxe XVIIIè. Noureev connaît son
affaire et ses choix visuels, la conception des ensembles
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prend en compte la péripétie originelle.

Contre certains qui fustigent une chorégraphie « dépassée »,
poussiéreuse, de surcroît « suspecte », en particulier dans la
pseudo relation du vieux Drosselmeyer avec la jeune Clara, la
part du rêve, la conception globale de Noureev qui permet à
tous les éléments du Ballet de l’Opéra de Paris de participer
(Étoiles,  Premiers  danseurs,  Sujets,  Coryphées,  Quadrilles,
…et les plus jeunes écoliers) demeure un modèle inégalé de
spectacle équilibré et contrasté. Que Drosselmeyer caresse le
visage  rassuré  de  Clara  en  fin  d’action,  quand  après  les
séquences du rêve, la scène a retrouvé la réalité de Noël en
famille, – que faut-il y voir en effet ? N’est ce pas un geste
de tendresse ? ; celui d’un vieux magicien attendri, qui le
temps d’une soirée aura exaucé les vœux d’une jeune fille à
qui les poupées et autres parures conformes, ne convenaient
plus. De Clara / Marie, le ballet de Noureev souligne l’ardent
désir  d’émancipation,  la  volonté  de  vivre  des  aventures
épiques,  l’imaginaire  de  fait  délirant  mais  fabuleux  qui
convoque des personnages fantastiques (dont les jouets qui
s’animent). Ceux du génial ETA Hoffmann dont il faut relire le
conte  de  1816  pour  en  retrouver  les  véritables  enjeux
dramatiques et poétiques. L’Opéra de Paris sera bien avisé de
ne  pas  céder  aux  sirènes  wokistes  de  tout  bord  dont  les
raccourcis discutables ne doivent en rien nous déposséder de
ballets  aussi  riches  et  oniriques  que  ce  Casse-Noisette
chorégraphié par le légendaire Noureev.
Photos : ©  Agathe Poupeney / Opéra national de Paris
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CRITIQUE, danse. PARIS, Opéra Bastille, le 5 décembre 2023.
Casse-Noisette (chorégraphie : Rudolf Noureev). Guillaume

Diop, Dorothée Gilbert, Jérémy-Loup Quer… Crédit photo (droits
réservés)

 

 

CRITIQUE,  danse.  PARIS,
Festival  d’Automne  à  Paris
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(Grande  Halle  de  la
Villette),  le  1er  décembre
2023.  «  LUCINDA  CHILDS  X
100  »  par  des  danseurs  et
musiciens  du  Conservatoire
national supérieur de musique
et de danse de Paris

Le 1er décembre 2023, la Grande Halle de La
Villette a vécu un événement chorégraphique

exceptionnel. Dans le cadre du Festival d’Automne
à Paris, la légende américaine Lucinda Childs,

figure tutélaire de la post-modern dance,
transmettait son héritage à plus de cent jeunes
danseurs et musiciens du Conservatoire national
supérieur de musique et de danse de Paris. Une

expérience scénique monumentale, fusionnant
l’énergie de la jeunesse avec la rigueur d’une

écriture chorégraphique devenue mythique.
 

Le concept, imaginé par Cédric Andrieux, alors directeur des
études chorégraphiques du CNSMDP, a déjà fait ses preuves.
Après avoir célébré Merce Cunningham en 2019 et Trisha Brown
en  2021,  le  Conservatoire  réitère  l’expérience  avec  un
troisième pilier de la danse américaine. Mais cette fois-ci,
le projet revêt une dimension particulière : Lucinda Childs
est vivante, active à 83 ans, et a supervisé elle-même les
répétitions.  Quelle  expérience  inestimable  pour  ces  jeunes
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élèves,  âgés  de  14  à  22  ans,  que  de  travailler  sous  la
direction d’une artiste qui a marqué l’histoire de la danse ! 

Childs a sélectionné six extraits de son répertoire des années
1970, dont le solo emblématique Particular Reel (1973), pour
les confier à une centaine d’interprètes. La chorégraphe a
tenu à mélanger les cursus classique et contemporain, brisant
les frontières pour créer une communauté unie par la danse. Le
résultat  donne  naissance  à  «  Lucinda  Childs  x  100″,  un
spectacle  abouti,  bien  loin  d’un  simple  exercice
d’école.  L’œuvre  s’articule  autour  de  pièces  courtes
comme Radial Courses, Reclining Rondo ou Katema, auxquelles
s’ajoutent deux compositions plus amples sur des musiques de
Terry Riley et Henryk Górecki, interprétées par les musiciens
du Conservatoire. La présence de la musique minimaliste et
spirituelle de Riley, compositeur de la première heure de la
scène post-modern, résonne comme un écho aux origines de la
démarche de Childs, que l’écoute du public vient intensifier.
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Ce qui frappe d’emblée, c’est la force visuelle du spectacle.
L’image inaugurale est à couper le souffle : les danseurs,
répartis en plusieurs diagonales, jouent des volumes et de
l’espace, certains debout, d’autres au sol, créant un tableau
vivant en perpétuel mouvement. Mais cette beauté hypnotique
est le fruit d’un travail d’une exigence redoutable. La danse
de  Lucinda  Childs,  a  priori  dépouillée,  se  révèle  d’une
complexité diabolique. Elle demande une concentration absolue,
une  maîtrise  parfaite  du  tempo  et  des  silences,  une
coordination sans faille. Le haut du corps doit rester droit,
presque rigide, alors que les bras sont maintenus dans une
tension  dissimulée,  un  équilibre  subtil  entre  lâcher  et
contrôle. Les déplacements sont précis, les courses rapides,
les sauts et les tours rythmés par un métronome, sans la
moindre place pour l’improvisation.

Ce processus de répétition, poussé à son paroxysme, est le
cœur de l’esthétique de Childs. En démultipliant une phrase
chorégraphique par cent interprètes, le solo Particular Reel
perd sa solitude poétique pour gagner une puissance inconnue,
presque  monumentale.  Le  spectacle  tout  entier  devient  une
expérience immersive, une méditation sur la danse et le temps,
où la répétition même des gestes transfigure l’énergie brute
des jeunes danseurs, créant un spectacle à la fois hypnotique
et laborieux. Lucinda Childs x 100 est la preuve vivante que
la danse de Lucinda Childs, née dans les espaces alternatifs
new-yorkais  des  années  1970,  reste  d’une  intemporalité  et
d’une modernité saisissantes. Elle continue d’inspirer et de
fasciner, comme en témoigne la présence attentive de Robert
Wilson dans la salle, venu assister à la soirée.

Mais la véritable magie du spectacle réside dans la rencontre
entre la légende et la jeunesse. On ne peut qu’être saisi par
l’énergie, la discipline et la foi quasi religieuse que ces
jeunes  danseurs  investissent  dans  la  transmission  de  cet
héritage. Lucinda Childs x 100 n’est pas une rétrospective



poussiéreuse : c’est une célébration flamboyante de la danse,
un  geste  artistique  unique,  une  expérience  collective  et
fédératrice qui restera gravée dans les mémoires. Un véritable
« effet Lucinda » qui a soufflé un vent de libération sur la
Grande Halle de La Villette !

 

 

_____________________________________________

CRITIQUE, danse. PARIS, Festival d’Automne à Paris (Grande
Halle de la Villette), le 1er décembre 2023. « Lucinda Childs

x 100 » par des danseurs et musiciens du Conservatoire
national supérieur de musique et de danse de Paris. Crédit

photo (c) Lucie Jansch
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CRITIQUE,  danse.  MASSY,
Opéra, le 28 novembre 2023.
Trisha  Brown  [For  MG,  the
movie / Working title] , Noé
Soulier  [in  the  fall,
création]  –  Trisha  Brown
Dance Company

Après l’ensorcelante Alice revisitée,
revivifiée par la compagnie taïwanaise B

DANCE [lire notre critique ici / 18
novembre dernier], l’Opéra de Massy

accueille l’un des programmes phares du
Festival d’Automne : un mixte heureux,

esthétique, cohérent entre deux
chorégraphes majeurs, Noé Soulier … et
l’intemporelle Trisha Brown qui inspire

le premier.

 
Très  influencée  par  l’apologie  de  la  lenteur  et  d’une
suspension antigravitationnelle propre au duo Merce Cunningham
et John Cage, Trisha Brown a toujours questionné le mouvement
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du danseur et le lieu où se déploie la chorégraphie. Le corps
et son espace : deux termes d’une équation tendue qui n’est
jamais courue d’avance. 

L’œuvre de Trisha Brown était au centre de cette soirée à
travers deux pièces majeures qui permettent de mesurer son
écriture  fascinante,  à  la  fois  abstraite  et  pourtant
suractive.  «  Working  title  »  [1985],  tout  en  fluidité  et
vibration énergique, en intelligence collective ; puis « For
MG, the movie » [1991], plus conceptuel voire déroutant mais
non moins méditatif. 

 

 

Fascinante soirée Trisha Brown 
à l’Opéra de Massy 
 



Working title © DR

 

La gestuelle apparemment éclectique et qui semble improvisée,
avec arrêt, silences, pauses… illustre le travail central de
la chorégraphe américaine qui s’est toujours intéressée au
corps agissant, en particulier la souplesse des bras et des
mains,  contraints  pourtant  par  l’inexorable  gravité,  à
l’effort qui fait naître le mouvement, et à l’espace dans
lequel les corps s’émancipent. Le cadre de la représentation
implose  pour  des  aires  ouvertes,  indéterminées,  jamais
présupposés… ce que signifie la bande sonore de la dernière
pièce, avec ses inserts réels comme des collages sonores, qui
citent les bruits [et les cris] de la rue. L’indétermination
du reste est majeure ici en permettant tous les possibles
d’une scène qui s’est toujours interrogée sur le sens de sa
propre mise en forme. À croire que ce que l’on voit reste l’un
des  scénarios  possibles  d’une  chorégraphie  instable  qui
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s’improvise au moment où elle est réalisée. Ceci est surtout
manifeste là encore, dans la pièce finale. 

N’en déplaise aux partisans de la pure performance, chacun des
8 danseurs de la Compagnie excelle dans la précision et la
synchronicité, comme dans cette élasticité maîtrisée qui se
pose comme un questionnement permanent. 

Pour  autant  les  corps  n’agissent  pas  comme  s’ils  se
traversaient les uns les autres ; ils agissent simultanément
comme  des  solitudes  parallèles,  porteurs  chacun  d’une
trajectoire  spécifique  qui  déroule  et  incarne  sa  propre
énergie. 

 

INTELLIGENCE COLLECTIVE 

Évidemment dans le déroulement de la soirée, « Working title »
[1985] reste une pièce particulièrement accessible voire

séduisante dans ses enchaînements collectifs et fluides, comme
si l’énergie du groupe formait une nuée active et heureuse,

ininterrompue. Les corps semblent se livrer l’un à l’autre, se
relier en un flux global qui produit ses effets

d’entraînement. Véritable chorégraphie pour le corps de
ballet, la pièce est la plus lumineuse qui soit, aussi vive et
agissante qu’une eau printanière. De surcroît, pacifiée, quasi

insouciante grâce à la bande musicale signée Peter Zummo. 

 

 

PARCOURS SIMULTANÉS

Le contraste est total avec le plus récent « For MG, the
movie » (1991), qui est un hommage à Michel Guy, fondateur du
Festival d’automne ; c’est une fresque  plus abstraite et en
même temps narrative, où la scène semble être un échiquier où
des  pions  étrangers  et  dissemblables  se  croisent  sans



véritablement  partager  ni  communier.  

Là, au démarrage, un danseur suit son parcours à la course
dessinant  le  même  parcours,  répété,  inlassablement  :  le
mouvement  génère  l’espace.  D’autres  figures  paraissent
successivement et élargissent la perception de la scène en
suggérant  une  toute  autre  activité  hors  champs.  Cependant
qu’un couple de dos reste immobile ; lui tout le long du
tableau,  ailleurs,  continument  statique  comme  une  statue
énigmatique, scrutant un horizon présent mais invisible. 

For MG, the movie © DR / Trisha Brown Dance Company

 

 

 

CRÉATION HOMMAGE
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Au début de la soirée, les mêmes danseurs créent la nouvelle
pièce de Noé Soulier : « In the fall » [À l’automne], hommage
à Trisha Brown et que l’ascétisme et l’épure des mouvements
inscrivent résolument dans une approche tout aussi physique ;
l’effort  des  silhouettes  qui  s’élèvent,  s’étirent  puis
retombent, est la plus claire référence au langage brownien.
Quasi sans musique, dans un silence qui sculpte les corps,
chaque  silhouette  dialogue  aussi  avec  la  lumière  [froide,
crépusculaire]  qui  en  souligne  la  structure  géométrique.
Triangles,  équerres,  carrés  à  l’équilibre  jaillissent  et
disparaissent  au  gré  des  tableaux  grâce  à  la  précision
suspendue  des  danseurs  funambules.  C’est  un  balancement
continue  entre  architecture  et  déséquilibre,  figures  et
déconstruction mobile, agilité et décentrement, grâce à un
formidable déplacement des points de tension et d’équilibre.
Captivante filiation. 

 

Prochain ballet à l’Opéra de Massy : Toulouse Lautrec de Kader
Belarbi,  les  20  et  21  janvier  2024  :
https://www.opera-massy.com/fr/toulouse-lautrec.html?cmp_id=77
&news_id=1004&vID=63

 

 

____________________________

In the Fall (2023)

Chorégraphie, Noé Soulier / Musique, Florian Hecker / Lumière,
Victor Burel / Costumes, Kaye Voyce / Interprètes, Christian
Allen, Cecily Campbell, Burr Johnson, Lindsey Jones, Catherine
Kirk, Patrick Needham, Jennifer Payán, Spencer Weidie

 

Working Title (1985)
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Chorégraphie, Trisha Brown / Musique, Peter Zummo, extraits de
Six Songs (Sci-Fi, Slow Heart, Song VI, Song IV) / Interprété
par  The  Peter  Zummo  Orchestra  Mustafa  Khaliq  Ahmed
(percussion),  Guy  Klucevsek  (accordéon),  Dave  Phillips
(basse), Bill Ruyle (marimba et table), Peter Zummo (trombone)
/ Costumes, Elizabeth Cannon / Lumière, Beverly Emmons

For M.G.: The Movie (1991)

Chorégraphie, Trisha Brown / Musique, Alvin Curran / Costumes
et décors, Trisha Brown / Lumière, Spencer Brown with Trisha

Brown

Interprètes, Christian Allen, Cecily Campbell, Burr Johnson,
Lindsey Jones, Catherine Kirk, Patrick Needham , Jennifer

Payán, Spencer Weidie

 

Toutes les photos DR / © Trisha Brown Dance Company

In the Fall, Noé Soulier © Delphine Perrin

For M.G.: The Movie, Trisha Brown Dance Company © Steven
Pisano

Working Title, Trisha Brown Dance Company © Sandy Korzekw

 

 

VIDÉO teaser festival d’Automne 2023 

 

 

VIDÉO : For MG, The movie à l’Opéra de Lyon (2021) – Ballet de
l’Opéra de Lyon



https://www.youtube.com/watch?v=4b29JksDdMI

CRITIQUE, danse. LYON, Maison
de la Danse, le 26 novembre
2023.  «  For  M.G.  :  The
movie » et « Working Title »
de Trisha BROWN et « In the
fall » de Noé SOULIER par la
TRISHA BROWN DANCE COMPANY

La célèbre Trisha Brown Dance Company était de
passage à la Maison de la Danse de Lyon, ce 24

novembre 2023, avec un programme audacieux mêlant
deux pièces historiques de la chorégraphe

américaine – Working Title et For M.G. : The
Movie – et une création mondiale signée Noé

Soulier, In the Fall. Une rencontre entre deux
écritures, deux époques, portée par des

interprètes exceptionnels.

Pour la première fois de son histoire, la compagnie fondée par
Trisha Brown a invité un chorégraphe extérieur à créer pour
ses danseurs. Ce geste, à lui seul, dit l’importance du moment
:  confier  à  Noé  Soulier,  figure  majeure  de  la  scène
contemporaine française et directeur du Cndc d’Angers, le soin
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de dialoguer avec l’œuvre de la pionnière de la post-modern
dance. Noé Soulier ne s’est pas contenté d’un hommage convenu.
Il  a  plongé  dans  la  matière  vivante  de  la  compagnie,
s’imprégnant  de  ce  que  l’on  pourrait  appeler  l’archive
charnelle des interprètes, pour In the Fall. Cette pièce, dont
le titre évoque à la fois la saison et l’acte de choir,
explore avec une maîtrise confondante le jeu des équilibres et
des déséquilibres. Les danseurs, saisis dans une lumière de
clair-obscur, semblent défier la gravité, le corps s’étirant
jusqu’aux confins de la chute avant de se relever. La musique
linéaire  de  Florian  Hecker  renforce  ce  sentiment  d’un
mouvement perpétuel, presque en apesanteur, où chaque geste
naît d’une énergie intérieure, d’un transfert de poids subtil.
C’est une chorégraphie qui s’inscrit avec puissance et grâce
dans l’histoire de la danse.

Après  cette  ouverture  introspective,  Working  Title,  pièce
emblématique de Trisha Brown datée de 1985, agit comme un
véritable souffle de vie. Les danseurs, vêtus de costumes
colorés aux accents seventies, envahissent l’espace dans une
série de courses, de sauts et de variations joyeuses. Trisha
Brown s’est inspirée ici de la course folle de l’enfance, de
cette liberté à traverser la forêt en choisissant à chaque
instant où poser le pied. Sur scène, cette idée se traduit par
une énergie collective et communicative, un flot ininterrompu
de  gestes  asymétriques  et  imprévisibles.  Les  corps  se
répondent,  s’attirent,  se  séduisent  dans  une  intelligence
collective qui fait de cette pièce un moment lumineux, porté
par la musique enlevée de Peter Zummo.

 



 

Le ton change radicalement avec For M.G. : The Movie, créé en
1991 en hommage à Michel Guy, fondateur du Festival d’Automne
et soutien indéfectible de la chorégraphe. La pièce baigne
dans  une  atmosphère  mélancolique,  presque  funèbre.  Dès
l’ouverture, une image forte : un couple dos au public, dont
l’homme restera figé, statue énigmatique, tout au long de la
pièce. Autour de lui, les danseurs évoluent comme des figures
flottantes  dans  un  clair-obscur,  traversant  l’espace  en
courses silencieuses ou en séquences complexes.

Trisha Brown évoquait elle-même l’idée d’une « fabrication
d’un  personnage  qui  se  matérialise  sur  scène  »,  comme  au
cinéma, sans que l’on en voie la mécanique. La gestuelle,
dépouillée, semble suspendue entre deux mondes. Les bruits de
la ville – portes qui claquent, canette qui roule – font
irruption dans la partition sonore d’Alvin Curran, ancrant
cette méditation sur le temps et la perte dans une réalité
tangible . Une œuvre aussi déroutante que fascinante, qui ne
livre ses secrets qu’au prix d’une attention soutenue.

Le  pari  de  cette  soirée  était  osé  :  faire  dialoguer  la
radicalité  post-moderne  de  Trisha  Brown  avec  la  recherche
contemporaine de Noé Soulier. Il est brillamment réussi. La
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soirée témoigne d’une filiation féconde, d’un héritage qui
n’est pas un musée mais un terrain de jeu pour de nouvelles
explorations.  La  direction  artistique  de  Carolyn  Lucas,
ancienne danseuse de la compagnie, assure une transmission
fidèle, tandis que le regard de Noé Soulier, par In the Fall,
réaffirme  la  vitalité  de  cet  héritage,  revisité  par  une
écriture  précise  et  sensible.  Les  interprètes  –  Christian
Allen, Cecily Campbell, Burr Johnson, Lindsey Jones, Catherine
Kirk, Patrick Needham, Jennifer Payán et Spencer Weidie – sont
éblouissants, passant avec une aisance déconcertante de la
course endiablée de Working Title à la lenteur méditative
de For M.G., en passant par les défis d’équilibre d’In the
Fall. Leur présence scénique, leur engagement total, font de
ce triptyque une expérience intense.

Cette soirée, à la Maison de la Danse de Lyon comme lors de sa
tournée dans toute la France, restera comme un moment fort de
la saison, une célébration de l’art de la danse dans ce qu’il
a de plus exigeant et de plus émouvant. Un programme qui, à
n’en pas douter, continuera à faire date dans l’histoire de la
compagnie et de la danse contemporaine.

 



 

________________________________________

CRITIQUE, danse. LYON, Maison de la Danse, le 26 novembre
2023. «  »For M.G. : the movie » et « Working Title » de

Trisha BROWN et « In the fall » de Noé SOULIER par la TRISHA
BROWN DANCE COMPANY. Crédit photographique (c) Droits réservés

 

 

CRITIQUE,  festival.  24ème
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Festival  International  de
Danse de Cannes (Palais des
Festivals),  le  24  novembre
2023. « Into the hairy » par
Sharon EYAL et la Compagnie
L-E-V

En ouverture du 24ème Festival International de
Danse de Cannes, désormais placé sous la houlette

de Didier Deschamps, l’Auditorium Louis Lumière du
Palais des Festivals a vibré au rythme hypnotique

d’Into the Hairy, la nouvelle création de la
chorégraphe israélienne Sharon Eyal.

 

D’emblée, les spectateurs sont enveloppés par un univers à la
fois obscur et lumineux, une signature que l’ancienne danseuse
de la Batsheva Dance Company maîtrise à la perfection. Pour
cette pièce conçue avec son complice de toujours, Gai Behar,
et  interprétée  par  les  sept  danseurs  exceptionnels  de  la
Compagnie L-E-V, Eyal opère un virage artistique audacieux et
salutaire. Elle délaisse son collaborateur musical de longue
date, Ori Lichtik, pour s’associer au compositeur britannique
Koreless,  figure  montante  de  la  scène  électronique.  Le
résultat  est  saisissant  :  une  bande-son  d’une  modernité
fulgurante, où se mêlent avec une fluidité déconcertante des
sonorités  aquatiques,  des  éclats  de  guitares  aux  accents
moyen-orientaux et des pulsations rythmiques haletantes.

Cette nouvelle alliance musicale insuffle à la chorégraphie
une  énergie  inédite.  On  retrouve  bien  la  grammaire  si
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particulière de Sharon Eyal – ces petits pas sur les pointes,
les genoux fléchis, les torsions de buste et les isolements
d’articulations  qui  semblent  défier  les  lois  de  la
biomécanique.  Mais  ici,  les  corps,  kaléidoscopiques  et
envoûtants, ne sont plus soumis à une unité impeccable. Ils se
libèrent,  se  cherchent,  s’entrechoquent  et  se  recomposent,
formant un magma évolutif constamment en mouvement.

 

 

La  pièce  nous  plonge  au  cœur  d’une  animalité  esthétisée,
presque  vénéneuse.  Vêtus  de  somptueuses  et  fascinantes
combinaisons  en  dentelle  noire  signées  par  la  directrice
artistique de Dior, Maria Grazia Chiuri, les danseurs semblent
tout droit sortis d’un songe. Les costumes, véritables seconde
peau  aux  reflets  miroitants,  subliment  les  moindres
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contractions  et  allongent  des  lignes  déjà  infinies.  Le
maquillage, avec son trait noir qui s’écoule des yeux, ajoute
à ce mystère, conférant aux interprètes une beauté troublante,
presque irréelle. Sous les lumières tamisées d’Alon Cohen, qui
passent de l’ombre la plus profonde à des rouges sanglants,
ils  se  métamorphosent  en  une  colonie  de  créatures
fantomatiques,  à  la  fois  angéliques  et  démoniaques.

Mais au-delà de cette plastique époustouflante, Into the Hairy
est une œuvre d’une profondeur rare. Le titre, énigmatique,
évoque  l’hirsute,  le  touffu,  mais  aussi  la  complexité
inextricable de notre époque. La chorégraphie de Sharon Eyal,
si elle conserve une part de mystère, se fait plus politique
que jamais. On devine dans ces corps enchevêtrés, qui émergent
d’une brume artificielle, les fantômes d’un monde en proie au
chaos, aux conflits et à l’effondrement. La pièce devient une
métaphore saisissante de la condition humaine contemporaine,
une plongée vertigineuse dans une époque sombre, oscillant
constamment entre la force du collectif et l’isolement de
l’individu.

C’est une chorégraphie de fin du monde, certes, mais d’une
beauté fascinante, qui ne laisse personne indifférent. Les
danseurs de L-E-V, d’une virtuosité confondante, insufflent à
cette  œuvre  une  énergie  vitale  et  contagieuse,  tout  en
explorant les abysses de la psyché humaine. Porté par une
bande-son envoûtante et des costumes d’exception, Into the
Hairy  s’impose  comme  une  réussite  éclatante,  un  tournant
décisif dans la carrière de Sharon Eyal. Le public, subjugué,
a  réservé  une  interminable  ovation  méritée  à  ce  septuor
haletant, une œuvre qui ne demande qu’à être redécouverte pour
en percer tous les secrets.

 

 



________________________________________

CRITIQUE, festival. 24ème Festival International de Danse de
Cannes (Palais des Festivals), le 24 novembre 2023. « Into the

hairy » par Sharon EYAL et la Compagnie L-E-V.  Crédit
photographique (c) Droits réservés

 

 

CRITIQUE,  danse.  MASSY,
Opéra, le 18 nov 2023. ALICE.
B  DANCE,  Po  Cheng  Tsai
(création francilienne).

Présenté en création française et européenne cet été dans
divers festivals hexagonaux (Vaison Danses, Opéra de Vichy,
Sisteron,,…), le nouveau ballet du chorégraphe taiwanais Po-
Cheng TSAI (2021), commande du Tanz Luzerner Theater (créé à
Taichung en août 2021), accoste à l’Opéra de Massy : le choc

visuel et sonore est bien au rendez-vous. L’excellence et
l’originalité du spectacle sont dignes des plus grandes scènes
internationales et l’on se félicite que l’Opéra de Massy ait

l’initiative de sa création francilienne.

 

La compagnie B.DANCE (créée en 2014, il y a presque 10 ans par
Po-Cheng TSAI) a posé les jalons d’un échange culturel entre
l’Europe et Taïwan, invitant même les créateurs occidentaux à
venir travailler à Taïwan lors d’ateliers créatifs. Ainsi les
langages  de  la  danse,  traditionnelle  asiatique,  les  arts
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martiaux, le hip hop, la danse contemporaine se mêlent dans un
mixte équilibré et heureux.
Le  ballet  Alice  mêle  l’humour,  une  étonnante  sensualité
acrobatique  des  mouvements,  la  précision  millimétrée  des
gestes, un éclectisme très rythmique… une élégance mesurée,
associée  à  l’énergie  kinétique  des  ensembles,…  autant
d’éléments habilement combinés qui offrent une bouillonnante
relecture du mythe créé par Lewis Carroll. Contrairement à ce
qui  a  été  dit,  l’enchaînement  des  tableaux  suit  le  fil
narratif du conte, mais ici revisité et réinterprété, ce qui
produit la valeur de la chorégraphie entre Asie et Occident.

 

Po Cheng Tsai revisite Alice
une féerie zen aussi athlétique

qu’onirique

 

https://www.bdance.com.tw/project/76


La violence reprochée ici et là par divers critiques, est
toujours très soft – comparée à d’autres chorégraphes plus
directs. La fluidité marine des silhouettes, l’enchainement
très graphique des positions des mains dessinent à l’inverse
une lecture simultanée aux corps, qui renvoie précisément aux
bas reliefs indiens et bouddhiques (le fameux art des mudras),

mais aussi, autant à l’art de Nijinsky.
Toutes les scènes d’affrontements sont plus suggérées

qu’explicites. Les tableaux collectifs sont structurés par une
figure centrale, en noir, avec manteau flottant style Albator,

comme l’agent du destin et le guide pour Alice jusqu’à son
épreuve finale (serait-il alors le Chapelier fou obnubilé par
la partie de thé ?) : le danseur Hsing Tseng, du fait de sa

grande taille qui l’apparente au Commandeur, par la souplesse
étonnante de sa performance, se distingue dans toutes les
séquences où la Compagnie est au complet (13 danseurs).

Le lapin (Li-An Lo, tout en fluidité) est un elfe au masque
diamanté et aux somptueuses plumes effilées : toute la

posture, les mimiques, la suractivité expriment le stress
amusé de l’animal pressé.

Alice elle-même souvent à quatre pattes, avec son bonnet blanc
ressemble à un bébé baigneur encore mal dégrossi mais dont les
socquettes blanches renvoient aussi au fantasme japonais de la

collégienne ; le chorégraphe combine symboles et références
avec facétie.

A travers l’action de la petite fille, c’est le monde de
l’enfance, sa capacité à s’émerveiller et à basculer dans le
songe animé qui prend forme, avec les thèmes du miroir et du
double  ;  dans  cette  course  inexorable,  aux  séquences
parfaitement structurées, les personnages en blanc et noir,
revêtent une fonction à la fois initiatique et cathartique ;
car au final, Alice petite fille prend conscience d’elle-même
et de sa « normalité » ; à l’issue de cette course échevelée,
où l’excès règne à travers les personnages tous caricaturaux,
Alice rencontre sa propre image mais inversée (en rouge, comme
le négatif de sa robe et de sa coiffe blanches) ; c’est la



figure féminine de plus en plus présente voire agressive et
qui paraît à la fin, royale (associée aux chapeaux rouges
laqués)… en Reine de cœur, hautaine, implacable, et finalement
vaincue.  Le  dernier  tableau  indique  clairement  la
transformation qui s’est produite : Alice debout, a mûri ;
elle peut courir bras dessus bras dessous avec le lapin agile.

Saluons l’Opéra de Massy de programmer ainsi un ballet parmi
les plus innovants. C’est d’ailleurs après les premières dates
de cet été, un spectacle qui les 17 et 18 nov aura réalisé la
création  francilienne  de  la  pièce.  Moins  surréaliste
qu’onirique, servie par une bande son hypnotique (signée du
compositeur familier et complice Rockid Lee), Alice fusionne
l’esprit  Zen  de  l’épure  et  la  motricité  électrique  d’une
vision très rythmique et acrobatique accordée à une esthétique
ultra élégante. Alice est l’un des ballets les plus envoûtants
présentés depuis ces 5 dernières années. On comprend dès lors
que le magazine allemand Tanz ait reconnu en Po Cheng Tsai,
l’un des jeunes chorégraphes les plus prometteurs de la scène
actuelle, en 2017 et 2018. Le ballet  de 2021 ne dément en
rien cette distinction.

 



La Reine de cœur et les chapeaux rouges (DR)

 

_________________________________

CRITIQUE, danse. MASSY, Opéra, le 18 nov 2023. ALICE. B DANCE,
Po Cheng Tsai (création francilienne). Danseurs de la tournée

2023 – 2024 : Chien-Chih Chang, Ho-Chien Chang, Li-An Lo,
Ming-Hsuan Liu, Chen-Ning Chang, Yu Chang, Ming-Fen Wu, Yi-
Ying Chao, Chieh-Wen Liu, I-Ling Lin, Hsing Tseng, Yu-Hung

Wang, Hsin Chieh Chou, Wen-Yu Tseng, Meng-Hsueh Ho, Chao-Sheng
Ho, Yen-Ling Yi, Shu-Han Yeh.

En tournée à partir du 17 novembre 2023, notamment les 21
(Compiègne), 28 novembre au Festival de danse de Cannes… puis
en décembre en Suisse (Fribourg, le 14 / Vevey, le 17)… En
France à nouveau, à Sceaux (les 20 et 21 déc), à Créteil (les
6 et 7 fév 2024), Annemasse (les 14 et 15 fév 2024)…

https://www.bdance.com.tw/project/76
https://www.deltadanse.com/compagnies/b-dance/


 

 

Prochain ballet à l’Opéra de Massy
Prochain ballet à l’Opéra de Massy : le 28 nov 2023 TRISHA
BROWN DANCE COMPANY / Working Title / For M.G. : The Movie /
Création  (Noé  Soulier)  :
https://www.opera-massy.com/fr/trisha-brown-dance-company.html
?cmp_id=77&news_id=988&vID=3

 

 

 

 

 

https://www.opera-massy.com/fr/trisha-brown-dance-company.html?cmp_id=77&news_id=988&vID=3
https://www.opera-massy.com/fr/trisha-brown-dance-company.html?cmp_id=77&news_id=988&vID=3
https://www.bdance.com.tw/project/76


 

VIDÉO : B DANCE sur vimeo : https://vimeo.com/bdancetw

 

 

 

 

 

PLUS D’INFOS sur la compagnie B DANCE et sur son chorégraphe
et directeur artistique Po Cheng Tsai :

https://www.bdance.com.tw/about

Lien direct vers la page ALICE sur le site B DANCE :
https://www.bdance.com.tw/project/76

CRITIQUE,  danse.  PARIS,
Palais Garnier, le 26 octobre
2023.  JEROME  ROBBINS  :  “En
sol”, “In the night” et “The
Concert”. Ballet et Orchestre
de l’Opéra national de Paris

https://vimeo.com/bdancetw
https://www.bdance.com.tw/about
https://www.bdance.com.tw/project/76
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/  Frank  Braley  &  Ryoko
Hisayama  (piano)  /  Maria
Seletskaja  (direction
musicale).

Trois superbes ballets du chorégraphe néo-classique Jerome
Robbins sont de retour sur la scène du Palais Garnier ! Un

programme poétique voire humoristique qui fait la part belle
au piano, avec un soliste différent pour chaque ballet. Il
s’agît des reprises de En Sol, sur le Concerto en sol pour
piano et orchestre de Maurice Ravel, In the night sur des

nocturnes de Chopin, et enfin The Concert (ou les malheurs de
chacun), sur une sélection de pièces solistes diverses du

dernier, arrangées et orchestrées par Clare Grundman.
L’Orchestre de l’Opéra national de Paris est sous la direction
de Maria Seletskaja, ancienne danseuse classique devenue chef

d’orchestre !

 

 

Les plaisirs parisiens de Jerome Robbins
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En Sol qui ouvre le programme, est le seul ballet du billet
qui n’a pas fait son entrée au répertoire de l’opéra grâce à
Rudolf Noureev. La chorégraphie d’une immense musicalité date
de  1975,  ses  décors  et  costumes  évoquant  une  ambiance  de
villégiature estivale raffinée sont signés Erté. Le couple
d’Étoiles ce soir (plusieurs distributions alternantes) est
formé par Hannah O’Neill et Hugo Marchand. Ils paraissent très
à  l’aise  dans  le  langage  et  leurs  lignes  sont,  comme
d’habitude,  magnifiques,  mais  un  moment  vertigineux  pour
O’Neill nous a fait penser au fait que le néo-classicisme
américain n’est vraiment pas sans difficulté. Ce couple étoilé
est entouré de belles personnalités du ballet, telles Camille
de Bellefon et Fabien Révillion, à la musicalité bondissante
et épris d’une joie évidente d’interpréter ce touchant récit
de baignade à la mer ! La complicité sur scène et à la fosse
est évidente, saluons dans ce sens l’excellente interprétation
du concerto de Ravel par le pianiste Frank Braley.

 

https://www.classiquenews.com/wp-content/uploads/2023/10/Jerome-Robbins-Opera-Paris-Critique-classiquenews.jpg


 

Après l’été, la nuit…
 

In the night, le deuxième ballet du programme, met en scène
trois couples de solistes, en l’occurrence tous Étoiles, et

évoque à travers des pas de deux, les différents moments d’une
relation amoureuse. D’abord, le couple formé par Sae Eun Park
et Paul Marque représente les premiers émois de l’amour. Ils

sont sans défaut, pure beauté en mouvement. Elle, d’une
dignité touchante dans son sentiment amoureux, lui, un

partenaire excellent, soigneux. Une bonne mise en condition
pour le couple suivant de Ludmilla Pagliero et Mathieu Ganio.
Le couple établi, harmonieux, incroyablement beau, à l’instar
du partenariat sur scène qui est tout simplement bouleversant

par la force expressive et la présence magnétique des
danseurs, certainement inspirés par les sublimes nocturnes de
Chopin interprétés par Ryoko Hisayama. Le dernier couple par

Amandine Albisson et le Premier Danseur Audric Bezard
représente différentes facettes de la passion amoureuse.

L’Albisson se montre à nouveau prima ballerina assoluta dans
l’interprétation ! Quelle fougue et quel abandon en mouvement

! Audric Bezard est un partenaire solide dont le physique
correspond merveilleusement au rôle, il est aussi tout

abandon. 

 

 

Retrouvailles au concert
 

The Concert (ou les malheurs de chacun) clôt le programme. Un
ballet carrément humoristique où est mis en scène un récital
de piano qui vire au délire à cause des personnages parfois



fantasques, toujours expressifs : le mélomane, le mari volage
et sa femme, la fille rêveuse, la femme en colère, le garçon
timide…  Même  la  pianiste  Vessela  Pelovska  (pianiste-
répétitrice officielle du Ballet de l’Opéra), la première à
entrer sur scène, joue un rôle théâtrale comique de diva au
piano,  en  même  temps  qu’elle  interprète  l’arrangement  des
différentes pièces de Chopin. Ce ballet et tout rires, tout
gaîté, toute joie ! Les personnages sont souvent associés à un
accessoire  qui  lui  aussi  joue  un  rôle  dans  l’action,  et
parfois inspire ou informe les mouvements. Une œuvre comique
au ballet est chose rare, voire très rare. A la création en
1956, le public est resté de marbre, pour ne pas dire plus.
Certains critiques sont allés jusqu’à dire que Robbins avait
manqué d’égards envers la musique de Chopin… Nous constatons
aujourd’hui  l’effet  contraire,  et  c’est  merveilleux.
L’auditoire vibre d’une joie palpitante et éclate en rire en
permanence,  après  chaque  de  très  nombreux  sketchs  ou
situations  comiques  mises  en  mouvements.  Que  ce  soit  la
magnifique Étoile Léonore Baulac assise, en pointes, sur de
l’air, appuyée à peine sur la queue du piano ; le flair
maladroit d’un superbe Fabien Révillion, avec son écharpe ;
les regards intenses, à la fois espiègles et menaçants d’un
Arthus Raveau dans une forme excellente ; l’exaspération folle
d’un Mathieu Contat, pétillant, primesautier à souhait !

Un programme poétique et gai vivement conseillé, pour les
jours maussades comme pour les jours ensoleillés !

 

 

_________________________________________________

CRITIQUE, ballet. PARIS, Palais Garnier, le 26 octobre 2023.
JEROME ROBBINS : “En sol”, “In the night” et “The Concert”.

Ballet et Orchestre de l’Opéra national de Paris / Frank
Braley & Ryoko Hisayama (piano) / Maria Seletskaja (direction



musicale). Photos (c) Opéra national de Paris.

(A l’affiche à l’Opéra Garnier le 31 octobre ainsi que les
1er, 2, 3, 4, 7, 8, 9 et 10 novembre 2023).

 

 

VIDÉO : « En sol » de Jerome Robins par le Ballet de l’Opéra
national de Paris

CRITIQUE,  danse.  PARIS,
Théâtre de la Ville, le 18
octobre 2023. *15* par Tao YE
et « Jakie » par Sharon EYAL
et le Nederlands Dans Theater

Le 18 octobre 2023, le Théâtre de la Ville-Sarah
Bernhardt, fraîchement rouvert, a vécu un intense
moment de danse. Pour l’occasion, le prestigieux

Nederlands Dans Theater (NDT) proposait un
programme double d’une grande intensité,

réunissant deux visions chorégraphiques en
apparence opposées mais qui, réunies, formaient un
dialogue fascinant entre l’Orient et l’Occident.
On y retrouvait d’un côté l’épure géométrique et
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méditative de Tao Ye, de l’autre l’ardeur
organique, presque animale, du duo Sharon Eyal &

Gai Behar.
 

La soirée s’ouvre avec *15*, une pièce du chorégraphe chinois
Tao Ye, fondateur du célèbre TAO Dance Theater, qui signe ici
sa première collaboration avec une compagnie non asiatique.
Dès le lever de rideau, le spectacle est un choc visuel :
quinze  danseurs,  hommes  et  femmes  vêtus  de  larges  jupes-
pantalons  noirs  qui  gomment  toute  différence,  forment  un
triangle  parfait,  pointe  face  au  public.  C’est  une
installation mouvante qui s’offre à nos yeux, d’une précision
millimétrée.  L’écriture  de  Tao  Ye  est  d’un  minimalisme
hypnotique. Sur la musique répétitive de Xiao He, les corps se
muent en un cœur battant unique, un organisme vivant dont
chaque geste semble dicté par une énergie intérieure commune.
Les bras se balancent avec une énergie contenue, les pieds
frappent le sol en une cadence implacable, les mains claquent
différentes  parties  du  corps  pour  créer  une  partition
percussive. On est saisi par cette fusion parfaite, ce travail
d’unisson où chaque danseur est une extension de l’autre.

Mais cette rigueur géométrique n’est jamais froide. Il émane
de  *15*  une  chaleur  tactile  et  une  puissance  tranquille,
presque une transe, qui captive les sens. La pièce évolue, le
triangle se défait, les corps s’allongent au sol comme des
oiseaux figés en plein vol avant de reprendre leur course dans
un final d’une énergie explosive. En quarante minutes, Tao Ye
parvient  à  créer  un  univers  d’une  beauté  austère  et
envoûtante, prouvant que la répétition peut être une source
inépuisable de fascination. Il frappe très fort dès le lever
de rideau, avec une œuvre d’un niveau exceptionnel.

 



 

Le contraste est saisissant avec Jakie, la nouvelle création
de la chorégraphe israélienne Sharon Eyal, assistée de Gai
Behar.  La  scène  se  fait  plus  mystérieuse,  baignée  d’une
lumière  subtile  où  le  brouillard  crée  des  profondeurs
oniriques. La musique électronique palpitante d’Ori Lichtik,
mêlée à celle de Ryuichi Sakamoto, emplit l’espace de ses
pulsations . Les seize danseurs, vêtus de justaucorps évoquant
la nudité, forment une masse organique, un groupe dense et
serré qui se met à onduler dans une gestuelle étrange. On
retrouve  bien  la  patte  inimitable  de  Sharon  Eyal  :  des
tremblements exacerbés, des mouvements saccadés où le corps
semble  se  plier  et  se  déplier  de  façon  inattendue,  des
ondulations  resserrées  d’une  physicalité  puissante.  Les
danseurs  se  métamorphosent  en  créatures  fantastiques,  en
insectes  automates,  dont  les  gestes  sont  d’une  étrangeté
fascinante. C’est une danse qui semble pulser de l’intérieur,
comme un organisme vivant qui respire.

Mais Eyal y injecte aussi une dose d’humour inattendu, une

https://www.classiquenews.com/wp-content/uploads/2023/10/15_rahi_rezvani_2023_print_5.jpg


pointe d’ironie, en revisitant avec audace les codes du ballet
classique. On aperçoit des arabesques, des attitudes, des pas
sur demi-pointes, mais totalement défigurés, distordus par son
langage si singulier. Des solistes se détachent de la masse,
dans un dialogue fascinant avec le groupe, tandis que d’autres
adoptent  des  poses  sculpturales,  les  mains  sur  les
oreilles. Jakie est une œuvre envoûtante, pleine d’une poésie
noire et d’une beauté troublante, qui ne cesse de surprendre.

Ce  qui  impressionne  le  plus  dans  cette  soirée,  c’est  la
maîtrise  absolue  des  danseurs  du  Nederlands  Dans  Theater.
Passer de l’épure zen de Tao Ye à l’ardeur organique de Sharon
Eyal en une seule représentation est un tour de force qui
témoigne de leur incroyable technicité et de leur intelligence
du geste. Ils se fondent avec une aisance confondante dans
l’énergie du groupe, que ce soit dans l’unisson hypnotique du
premier  ou  dans  la  complexité  organique  du  second.  Ce
programme, qui associe ces deux créations récemment créées à
La Haye, est une réussite totale. Il nous offre une expérience
de danse totale, où la géométrie et l’organique, le contrôle
et la transe, se répondent et s’éclairent mutuellement. Le
NDT, en s’emparant de ces deux univers avec une telle passion,
confirme son statut de compagnie de référence, capable de
donner vie aux visions les plus exigeantes avec une justesse
et une force confondantes. 

 



 

 

_______________________________

CRITIQUE, danse. PARIS, Théâtre de la Ville, le 18 octobre
2023. *15* par Tao YE et « Jakie » par Sharon EYAL par le
Nederlands Dans Theater. Crédit photographique (c) Rahi

Rezvani

 

CRITIQUE, danse. METZ : Cité
de la Musique / Grande salle
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de  l’Arsenal,  le  6  octobre
2023. EMANUEL GAT : “Träume”,
d’après  des  textes  et
musiques de Richard Wagner et
Mathilde Wesendonck.

La dernière pièce du chorégraphe israélien Emanuel Gat,
“Träume”, a été l’un des événements majeurs du dernier

Festival de Pâques de Salzbourg, car c’est la première fois
que la danse était invitée au plus prestigieux des festivals
de musique classique et d’art lyrique au monde. Et c’est donc
une première française que la Cité de la musique de Metz (dont

nous avons annoncé récemment la pléthorique saison dans ces
colonnes) propose à son public, puisque le célèbre chorégraphe
est désormais en résidence in loco, après avoir été “artiste

associé” du Festival Montpellier Danse en 2013, puis en
résidence de 2016 à 2018 dans cette même ville.
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Bizarrement  (ou  pas…),  ce  sont  surtout  des  chorégraphes
israéliens (Saar Magal et son Hacking Wagner en 2012 à Munich)
qui ont rapproché l’univers de la danse et la musique de
l’antisémite notoire qu’était Richard Wagner – précisément ou
à cause des écrits ouvertement antisémites de ce dernier.
C’est  ainsi  que  Gat  a  imaginé  cette  pièce  d’une  heure
intitulée “Träume” (“Rêve”) à partir – et en utilisant – des
textes et des musiques de l’Echanson de Bayreuth (mais aussi
de sa muse Mathilde Wesendonck, à qui est justement dédiée le
Lied “Träume”, dernier des cinq Lieder composant les fameux
Wesendonck Lieder). La pièce est ici défendue par sa compagnie
Rock Riding School, composée de treize danseurs et danseuses,
et la Grande salle de l’Arsenal – conçue tout en bois clair
par Riccardo Bofill – se transforme en véritable cathédrale
d’art, grâce aux lumières réglées par Gat lui-même, tandis que
sa  compagnie  n’investit  pas  seulement  le  plateau  mais
également les coursives arrières et latérales de l’immense
vaisseau en bois.
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Quand les spectateurs entrent dans la salle, un danseur est
déjà  affalé  dans  un  grand  canapé  rouge,  vêtu  d’une  robe
“baroque” de la même couleur. Puis les lumières s’éteignent,
et un autre danseur, vêtu d’une sorte de tutu blanc, fait son
apparition derrière les piliers de bois tout en haut derrière
la  scène,  ce  dernier  se  mettant  à  énumérer  des  sentences
extraites de “L’Art et la Révolution”, livre majeur que Wagner
publia  à  l’orée  des  années  1848/49,  en  opposition  au
gouvernement provisoire de Dresde. Et puis le séraphin blanc
commence à descendre les marches depuis l’arrière-scène, sue
lesquelles il est rejoint par une douzaine d’autres messagers
célestes (tout de blanc vêtus aussi), et tous investissent
alors l’espace entier du plateau.

Puis la musique surgit, celle des Wesendonck Lieder précités,
qu’Emanuel Gat interprète plus qu’il ne les illustre ici : la
danse  ressemble  à  un  flux  associatif,  d’où  émerge  des
sculptures en mouvement, des frises corporelles ordonnées en
diagonale ou des groupes d’expressions chorales. En général,
le moment expressif constitue le socle sur lequel ces “rêves”
s’épanouissent, telles des plantes aquatiques enlacées. Puis
les treize artistes enlèvent leurs costumes blancs, dans une
seconde partie, disparaissent et reviennent vêtus de robes de
taffetas froissées. Entre les pauses, quand la voix de Julia
Varady s’éteint (puisque c’est l’enregistrement discographique
des Wesendonck Lieder retenu ici), les crinolines et longues
traînes qu’ils arborent crissent et bruissent.

Puis, la plupart des danseurs s’assoient sur le canapé rouge
pour assister au geste chorégraphique de deux, trois ou quatre
danseurs,  que  l’on  voit  s’étreindre,  de  plus  en  plus
ardemment, comme si une tempête émotionnelle s’emparait d’eux.
Tel un ouragan, la musique entraîne le groupe de danseurs dans
une spirale, puis les ramène vers les marches des escaliers.
Il ne reste alors plus que deux corps dansants, au centre du
plateau, modelés par une lumière tamisée… jusqu’à ce que le
double  organisme  disparaisse  dans  l’obscurité.  C’est  tout



simplement Superbe !
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CRITIQUE, danse. METZ : Cité de la Musique / Grande salle de
l’Arsenal, le 6 octobre 2023. EMANUEL GAT : “Träume”, d’après
des  textes  et  musiques  de  Richard  Wagner  et  Mathilde
Wesendonck.  Photo  ©  Emmanuel  Andrieu

 

VIDEO : Extraits de “Träume” d’Emanuel Gat (Salzbourg, avril
2023)


