
CRITIQUE,  festival.  45ème
Festival  Montpellier  Danse.
MONTPELLIER,  Opéra  Comédie,
le 23 juin 2025. Akram KHAN :
«  Tikhra  »  (Création
Mondiale)

Dans une atmosphère chargée d’émotion et
d’attente, le 45ᵉ Festival Montpellier Danse a

ouvert son rideau le 23 juin à l’Opéra Comédie –
transformant l’annulation de MOMO par la Batsheva
Dance Company (prévue la veille) – en un triomphe

artistique inoubliable. « Thikra : Night of
Remembering », Création Mondiale du chorégraphe

anglo-indien Akram Khan, n’a pas seulement comblé
un vide : elle a offert au public un voyage
transcendant, tissant la mémoire du défunt

directeur Jean-Paul Montanari (disparu il y a deux
mois tout juste) aux réminiscences chorégraphiques

d’un patrimoine universel.
 

Envoûtante  Soirée  d’Ouverture  du  45ᵉ  Festival
Montpellier  Danse  :  “Thikra”,  l’hommage  dansé
d’Akram Khan à la mémoire et à Jean-Paul Montanari
 

Sur la scène de l’Opéra Comédie, quatorze danseuses – telles
des prêtresses d’un rituel antique —- ont incarné la vision
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fusionnelle  d’Akram  Khan  et  de  l’artiste  saoudienne  Manal
AlDowayan. Inspirée des paysages désertiques d’AlUla (Arabie
Saoudite), l’œuvre puise dans la maxime : « Sans passé, il
n’est pas de futur ». AlDowayan a planté un désert sculptural
en mouvement, où la lumière de Zeynep Kepekli dessinait des
ombres  changeantes  sur  des  dunes  de  tissus  et  de  métal.
L’espace, sacralisé comme un mandala kathak, devenait un écrin
pour les corps en transe.

Rituels  capillaires  moyen-orientaux,  bharatanatyam  indien
et  contemporain  épuré  se  sont  entremêlés  dans  une  langue
chorégraphique inédite. Les danseuses (Pallavi Anand, Divya
Ravi, Mei Fei Soo...) ont déployé une précision mathématique,
leurs mains mudras dialoguant avec des percussions envoûtantes
signées Aditya Prakash. La bande-son, mêlant chants bulgares
(Gyura  Beli  Belo  Platno),  percussions  tribales  et  cordes
électroacoustiques,  a  créé  un  paysage  sonore  où  chaque
battement résonnait comme un cœur collectif.

 

« Comme je me tiens humble dans l’immensité de ce
désert épique qu’est AlUla, j’ai l’envie d’exhumer
les cultures qui l’ont traversé. »
— Akram Khan (dans le programme de salle).
 

Thikra  transcende  la  performance  :  c’est  un  manifeste
politique et poétique. Les chevelures tressées des danseuses
(référence  aux  rituels  moyen-orientaux)  sont  devenues  des
cordes reliant les ères ; leurs corps, des archives vivantes.
Khan explore ici une question brûlante : « comment danser
quand les cultures s’effritent ? » La réponse fuse : par un
« remembrement chorégraphique » où chaque geste ressuscite un
fragment d’humanité ».

À la chute du rideau, un tonnerre d’applaudissements a secoué



l’Opéra Comédie. Spectateurs et critiques unanimes ont salué à
la  fois  l’alchimie  parfaite  entre  scénographie  visuelle
(AlDowayan) et narration dansée (Khan) ; la puissance féminine
d’un  ensemble  où  chaque  interprète  irradiait  tantôt  en
soliste,  tantôt  en  choeur  antique,  et  l’audace  d’avoir
transformé l’annulation initiale en un hommage global, liant
deuil personnel et mémoire culturelle. Thikra, coproduit par
Montpellier  Danse,  entame  désormais  une  tournée  mondiale
(Vienne, Paris, Londres…) mais c’est à Montpellier, « Cité
internationale de la danse », qu’elle a trouvé son âme…

 

_____________________________________________

CRITIQUE, danse. MONTPELLIER, Soirée d’ouverture du 45ème
Festival Montpellier Danse (Opéra Comédie), le 23 juin 2025.

Akram Khan : « Tikhra » (Création Mondiale pour 14 Danseuses).
Crédit photo © Philippe Laurent
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CRITIQUE,  danse.  ANVERS,
Opera  Ballet  Vlaanderen,  le
21 juin 2025. Gisèle VIENNE :
Crowd#2  (par  le  Ballet  de
l’Opéra des Flandres)

Quel choc ! Quelle immersion ! La
création Crowd#2, présentée hier soir en première
à l’Opéra d’Anvers (la pièce avait été présentée

quelques jours plus tôt à l’Opéra de Gand),
n’était pas simplement un spectacle, c’était une
expérience sensorielle et temporelle absolument

envoûtante. Gisèle Vienne, cette visionnaire
franco-autrichienne, a une fois de plus repoussé

les limites de la scène, et voir sa pièce
phare Crowd renaître sous le signe du #2,

interprétée magistralement par le Ballet de
l’Opéra des Flandres, restera dans les annales de

la maison flamande !
 

Imaginez : un terrain vague poussiéreux, jonché des vestiges
d’une fête qui vibre encore dans l’air. C’est sur ce décor
évocateur, véritable galerie de portraits d’une génération,
que se déploie la magie de Crowd#2. Chaque danseur, d’une
présence charismatique et unique, incarne un personnage, une
histoire,  un  fragment  de  cette  contre-culture  techno
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underground du Berlin des années 1990 que la pièce célèbre
avec une intensité rare.

Et quelle bande-son ! Un bain sonore envoûtant qui traverse
l’histoire de la musique électronique, avec un hommage appuyé
et  puissant  à  la  techno  de  Detroit  et  au  collectif
mythique Underground Resistance. Les noms qui résonnent – Jeff
Mills, Drexciya, The Martian, Manuel Göttsching… – ne sont pas
de simples accompagnements, ils sont les pulsations cardiaques
de cette œuvre, parfaitement maîtrisées dans leur diffusion
par Adrien Michel et dans leur montage par Peter Rehberg et
Vienne elle-même.

Mais le véritable tour de force réside dans la chorégraphie.
Vienne, avec ses collaborateurs Sophie Demeyer, Theo Livesey,
Vincent Dupuy, Katia Petrowick et Martha Rodezno, a sculpté le
mouvement pour en faire bien plus qu’une danse. Les corps
deviennent  des  marqueurs  temporels.  Mouvements  ralentis  à
l’extrême,  saccades  brusques,  arrêts  figés,  boucles
hypnotiques : cette composition minutieuse déploie sous nos
yeux  une  densité  extraordinaire  du  temps  présent.  Passé,
présent, mémoire en construction, futur anticipé – tout se
télescope, se superpose, créant des images d’une puissance
visuelle étourdissante. On observe, fasciné, l’agencement sans
cesse  recomposé  des  corps,  questionnant  profondément
comment nos émotions déforment et colorent notre perception du
réel et du temps qui passe.Les lumières (signées Patrick Riou
et Samuel Dosière) sculpte cet univers avec une précision
d’horloger,  épousant  chaque  ralenti,  chaque  rupture.  Les
costumes,  co-créés  par  Vienne,  Camille  Queval  et  les
interprètes  eux-mêmes,  ancrent  chaque  personnage  dans  son
individualité et son époque fantasmée.

Crowd#2 est bien plus qu’un hommage à une époque révolue.
C’est un vibrant manifeste pour les espaces de contre-culture
vitaux,  ces  laboratoires  où,  hier  comme  aujourd’hui,
s’inventent  frénétiquement  d’autres  manières  d’être,  de
ressentir, de résister ensemble. C’est une célébration de la



communauté,  de  la  transe  collective,  mais  aussi  de
l’individualité qui s’y exprime. Voir les Danseurs de l’OBV
s’approprier avec une telle justesse et une telle énergie
cette œuvre complexe, fruit d’un long processus de création
avec Vienne, est un pur bonheur. Ils incarnent chaque instant,
chaque émotion subtile, avec une authenticité qui donne des
frissons.

 À voir absolument avant le 28 juin !…

 

 

____________________________

CRITIQUE, danse. ANVERS, Opera Ballet Vlaanderen, le 21 juin
2025. Gisèle VIENNE : Crowed#2 (par le Ballet de l’Opéra des

Flandres). Crédit photo © Droits réservés

 

 

 

CRITIQUE,  danse.  30ème
FESTIVAL  DE  MARSEILLE,
Théâtre national de La Criée,
le  19  juin  2025.
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«  Chroniques  »  par  la
Compagnie PEEPING TOM

Pour sa 30ᵉ édition, le Festival de Marseille a
une nouvelle fois confirmé son statut de rendez-
vous incontournable de la création chorégraphique

contemporaine. Pendant trois semaines, la cité
phocéenne vibre au rythme des danses venues du
monde entier, investissant ses lieux les plus

emblématiques avec une programmation résolument
tournée vers l’avant-garde et la diversité des

corps. C’est dans ce écrin de effervescence
artistique que la compagnie belge Peeping Tom,

dirigée par Franck Chartier et Gabriela Carrizo, a
présenté – au Théâtre national de La Criée – sa

nouvelle création, Chroniques, un spectacle qui a
littéralement électrisé le public et laissera une

empreinte indélébile dans cette édition
anniversaire.

 

Chroniques  nous  plonge  dans  un  univers  aussi  fascinant
qu’inquiétant. La scène, conçue comme un paysage sulfureux et
minéral, devient le théâtre d’une exploration vertigineuse de
la  condition  humaine.  Ce  qui  frappe  d’emblée,  c’est
l’incroyable virtuosité des cinq interprètes masculins, dont
les  corps  semblent  défier  les  lois  de  la  gravité  et  de
l’anatomie.  Leur  langage  gestuel,  d’une  précision
chirurgicale, oscille entre transe primitive et contorsions
surhumaines, créant un spectacle visuel d’une beauté presque
douloureuse.

Ce qui fait la grandeur de Chroniques, c’est sa capacité à
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tisser une réflexion profonde sur notre humanité à travers un
kaléidoscope  d’images  saisissantes.  Les  personnages,
prisonniers  d’un  labyrinthe  temporel  où  passé  et  présent
s’entremêlent,  semblent  chercher  désespérément  à  défier
l’immortalité. On y croise des figures énigmatiques : moines
coiffés d’étranges disques dorés, hommes en cottes de mailles
médiévales,  astronautes  en  combinaison,  personnages  de
science-fiction  égarés  dans  ce  décor  chaotique.  Cette
juxtaposition d’époques et de références iconographiques crée
un sentiment d’étrangeté constante, comme si l’humanité tout
entière  se  trouvait  prise  dans  une  boucle  temporelle
infernale,  répétant  inlassablement  ses  errances  et  sa
violence.

 



 

La partition sonore de Raphaëlle Latini joue un rôle essentiel
dans cette immersion. Tour à tour envoûtante, oppressante ou
ironique, elle soutient et amplifie l’émotion des scènes les
plus  marquantes.  On  retiendra  notamment  cette  irruption
inattendue d’« I Can’t Stop Loving You » de Ray Charles au
milieu du chaos, un moment de grâce étrange où la culture pop
vient s’inviter dans ce cauchemar éveillé, ajoutant une couche
de mélancolie et d’ironie à l’ensemble.

L’esthétique hyperréaliste chère à Peeping Tom atteint ici des
sommets. La scénographie d’Amber Vandenhoeck, baignée dans une
lumière  crépusculaire  signée  Bram  Geldhof,  crée  un  espace
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mouvant et instable où les rochers s’effritent, où le sol
semble  respirer.  La  performance  devient  alors  un  combat
acharné contre un environnement lui-même hostile, une lutte
physique contre une matière qui résiste et se dérobe. Les
danseurs ne dansent pas sur le décor ; ils l’affrontent, s’y
heurtent, s’y enfoncent.

Chroniques n’est pas un spectacle qui se laisse apprivoiser
facilement. Il dérange, interroge, et c’est précisément en
cela qu’il est si puissant. Ce nouvel opus confirme le génie
singulier de Peeping Tom, capable de transformer la scène en
un  miroir  déformant  de  nos  propres  angoisses  et  de  nos
questionnements les plus profonds. Si vous avez la chance de
voir cette pépite sur une scène près de chez vous, précipitez-
vous : Chroniques est une expérience chorégraphique rare, une
plongée vertigineuse dans les méandres de la mémoire humaine,
dont on ressort ébranlé, mais infiniment enrichi.

 

 

_________________________________________

CRITIQUE, danse. 30ème FESTIVAL DE MARSEILLE, Théâtre national
de La Criée, le 19 juin 2025. « Chroniques » par la Compagnie

PEEPING TOM. Crédit photographique (c) Virginia Rota

 

 



CRITIQUE,  danse.  PARIS,
Palais  Garnier,  le  11  juin
2025. Hofesh SHECHTER : « Red
Carpet  »  par  le  Ballet  de
l’Opéra  de  Paris  (création
française)

Depuis le 10 juin 2025, le Palais Garnier vibre au
rythme de « Red Carpet« , la nouvelle création du

chorégraphe israélien Hofesh Shechter spécialement
conçue pour les 13 solistes du Ballet de l’Opéra
National de Paris. Cette œuvre, présentée pour la
première fois hors de sa compagnie londonienne,
marque un tournant dans l’histoire de la danse

contemporaine à l’Opéra National de Paris. Dans un
écrin de rideaux cramoisis et de lumières pulsées,

Shechter plonge le public dans un cabaret
surréaliste où glamour et anarchie se conjuguent

avec une grâce troublante.
 

La magie de la scénographie opère d’emblée, avec ce labyrinthe
textile de velours rouge, évoquant le célèbre rideau d’avant-
scène  du  Palais  Garnier,  encadre  les  danseurs  et  quatre
musiciens nichés dans des alcôves lumineuses. Image marquante
également,  ce  lustre  monumental  descendant  des  cintres  au
cours de spectacle, clin d’œil au Foyer de la Danse, crée un
choc  visuel  symbolisant  la  rencontre  entre  tradition  et
subversion. L’absence de tapis rouge – seulement suggéré dans
l’imaginaire – renforce la dimension métaphorique du spectacle
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: « Qu’est-ce que la célébrité dans un monde en crise ? »
semble interroger Shechter.

Du  côté  de  la  chorégraphie,  Shechter,  tel  un  alchimiste,
fusionne son langage viscéral et électrique avec la technique
impeccable  des  danseurs  de  l’ONP.  Le  résultat  montre  une
tension dramatique portée par des mouvements explosifs, mêlant
chutes libres, contractions torsadées et envolées lyriques ;
des séquences collectives galvanisées par une musique techno
(interprétée  en  live  par  un  quatuor  de  violoncelle,
contrebasse, batterie et bois), où les corps semblent chargés
d’électricité  ;  et  des  duos  sensuels  aux  accents  presque
combatifs,  notamment  portés  par  Loup  Marcault-Derouard  et
Adèle Belem, dont la connexion scénique électrise la salle.

Pour la première fois, Chanel (Grand Mécène de l’Opéra) signe
des costumes originaux inspirés du soir : des robes moulantes
aux  reflets  métallisés  pour  les  femmes,  se  déchirant
progressivement  sous  l’effort  physique,  et  des  costumes
masculins en soie écrue, transformés en seconde partie en
tenues  déstructurées,  symbolisant  la  vulnérabilité  sous  le
vernis social. Ces choix stylistiques incarnent parfaitement
la thématique du spectacle : « Le glamour comme armure et
comme prison ».

Shechter, également compositeur, livre une partition hybride
et envoûtante, avec des percussions tribales fusionnant avec
des  nappes  électroniques  ou  des  silences  brusques  où  le
souffle  des  danseurs  devient  partition.  Le  quatuor  de
musiciens, visible au fond de la scène, amplifie l’immersion
dans ce « café-théâtre décalé » cher au chorégraphe. « Red
Carpet  »  n’est  pas  un  ballet  :  c’est  une  expérience
sensorielle totale qui pulvérise les codes du genre. Shechter,
en  chaman  moderne,  révèle  l’humanité  crue  derrière  les
paillettes, porté par des danseurs de l’ONP en état de grâce.
À voir absolument avant la fin des représentations ou sur
écran — mais rien ne remplacera l’énergie électrisante du live
au Palais Garnier, où chaque vibration de tambour résonne dans



tout le corps des spectateurs…

 

 

____________________________________________

CRITIQUE, danse. PARIS, Palais Garnier, le 11 juin 2025.
Ballet de l’ONP. Hofesh SHECHTER : « Red Carpet » (création

mondiale). Crédit photo © Julien Benhamou

 

 

CRITIQUE,  danse.  PARIS,  Nef
du  Grand-Palais,  le  8  juin
2025. « Vertige » par Rachid
OURAMDANE & Nathan PAULIN (et
la Compagnie de Chaillot)

Pour célébrer la renaissance de la Verrière de la
Nef du Grand Palais, après cinq années de travaux,
Rachid Ouramdane et Nathan Paulin ont imaginé une

création qui, littéralement, donne le tournis.
Trois soirées seulement, les 6, 7 et 8 juin 2025,

pour transformer la nef en un théâtre aérien où se
croisent funambules, danseurs, voltigeurs et voix
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cristallines.
 

Allongés  sur  des  tatamis  disposés  autour  de  la  scène,  ou
installés dans les gradins, les spectateurs lèvent les yeux et
découvrent huit silhouettes vêtues de blanc, perchées à plus
de trente mètres du sol, sur des câbles tendus d’un bout à
l’autre  de  l’immense  vaisseau  de  verre  et  d’acier.  Ces
highliners,  menés  par  Nathan  Paulin  –  l’homme  qui  a  déjà
dompté  la  Tour  Eiffel  et  le  Mont-Saint-Michel  –,  ne  se
contentent pas de marcher sur un fil : ils dansent avec le
vide, avec une aisance déconcertante, comme si la pesanteur
n’était  qu’une  vieille  habitude  dont  ils  auraient  su  se
défaire.

En contrebas, sur un plateau blanc immaculé, la Compagnie de
Chaillot  déploie  une  gestuelle  d’une  fluidité  rare.  Les
danseurs et acrobates enchaînent sauts, portés et pyramides
humaines avec une énergie communicative. Mais le véritable
miracle de Vertige, c’est la manière dont tous ces arts se
répondent. Un funambule descend du ciel pour effleurer la main
d’une danseuse ; des chanteurs de la Maîtrise de Radio France,
postés sur les balcons de l’escalier d’honneur, font vibrer
leurs voix sous la direction de Sofi Jeannin ; et la musique
de  Christophe  Chassol,  interprétée  en  live,  enveloppe
l’ensemble  d’une  texture  sonore  à  la  fois  mystique  et
envoûtante.

 



 

La scénographie, pensée comme un puzzle en mouvement, fait
dialoguer toutes les strates du monument. La verrière, tour à
tour transparente, irisée par la tombée du jour ou martelée
par la pluie, devient un personnage à part entière. Lorsque
les éclairages dessinent une constellation d’étoiles sur les
grands escaliers, on se surprend à oublier que l’on est en
plein  cœur  de  Paris,  tant  l’expérience  confine  au  rêve
éveillé. Il y a dans Vertige une générosité folle, une manière
de dire que la beauté peut naître de la rencontre entre la
fragilité  d’un  corps  suspendu  et  la  solidité  d’une
architecture  centenaire.  Rachid  Ouramdane,  fidèle  à  son
exploration des corps extrêmes, signe ici un geste collectif
d’une puissance émotionnelle rare. Sa phrase, glissée comme
une promesse – « Nous sommes toujours plus grands que nous le
pensons » – résonne longtemps après que les lumières se sont
éteintes.
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Alors oui, Vertige porte bien son nom. Mais le vertige dont il
est question n’est pas celui de la peur : c’est celui de
l’émerveillement, celui qui vous prend à la gorge et vous
laisse, à la fin, avec le sentiment d’avoir vécu quelque chose
de rare. Un moment suspendu, entre ciel et terre, qui rappelle
avec éclat que le Grand Palais n’a jamais été aussi vivant.

 

_____________________________________

CRITIQUE, danse. PARIS, Nef du Grand-Palais, le 8 juin 2025.
« Vertige » par Rachid OURAMDANE & Nathan PAULIN (et la

Compagnie de Chaillot). Crédit photo (c) Quentin Chevrier
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CRITIQUE,  festival.  30ème
FESTIVAL  UZES  DANSE
(L’Ombrière), le 6 juin 2025.
«  D’après  une  histoire
vraie » par Christian RIZZO

La 30e édition du festival Uzès Danse s’est offert
un moment de grâce en accueillant, à la tombée du

jour, la reprise de « D’après une histoire
vraie », pièce emblématique du chorégraphe

Christian Rizzo. Créée en 2013, alors que le
chorégraphe cannois s’apprêtait à prendre la

direction du Centre chorégraphique national de
Montpellier (jusqu’en 2023), l’œuvre n’a rien

perdu de sa puissance tellurique. Mieux :
présentée en plein air, elle a gagné une épaisseur

nouvelle, presque charnelle, qui a conquis un
public nombreux et convié à un voyage aux confins

de la mémoire et du désir.
 

Tout part d’une image, d’une sensation. Celle que Christian
Rizzo  a  ressentie  à  Istanbul  en  2004,  lorsqu’une  bande
d’hommes  surgit  de  l’ombre  pour  exécuter  une  danse
folklorique, brève, avant de disparaître comme ils étaient
venus. Une effraction du regard, une émotion inconnue, presque
archaïque,  qui  s’est  inscrite  dans  les  replis  de  son
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inconscient.  Plutôt  que  de  chercher  à  reconstituer  cette
vision  fugace,  le  chorégraphe  a  choisi  d’en  explorer  les
méandres,  de  déplier  ce  souvenir  comme  on  déplierait  les
recoins  obscurs  du  désir.  Il  en  a  tiré  une  partition
vibratile,  une  fiction  sensible  qui  comble  le  vide  de  la
sensation perdue par la seule puissance de la danse.

Sur le plateau, d’abord plongé dans une pénombre crépusculaire
propice à l’évocation, huit danseurs font leur entrée, un à
un. Ils se glissent dans la gestuelle de leurs prédécesseurs,
l’augmentent  d’une  posture  nouvelle,  comme  si  une  chaîne
invisible se tissait sous nos yeux. Les corps s’assemblent, se
dissocient,  se  retrouvent.  Les  appuis  bancals  et  les
chandelles,  signature  du  chorégraphe,  se  mêlent  à  des
mouvements  venus  d’ailleurs,  emprunts  à  la  culture
méditerranéenne. On reconnaît l’art des derviches tourneurs,
l’énergie  du  Sirtaki,  mais  transfigurés  par  une  écriture
chorégraphique résolument contemporaine.
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L’un  des  plus  beaux  partis  pris  de  la  pièce  est  cette
fraternité offerte, presque tendre, qui se déploie sous nos
yeux. Les mains croisées dans le dos, les corps qui s’enlacent
par l’épaule, les paumes tournées vers le ciel, les rythmes de
plus en plus syncopés : tout concourt à l’émergence d’une
communauté, d’un « être ensemble » qui semble répondre à une
urgence intime. Fidèle à sa recherche constante, Christian
Rizzo interroge la manière dont les hommes peuvent se tenir
debout, se soutenir, exister les uns par les autres, loin des
stéréotypes d’une masculinité toxique.

Puis, venu des deux batteries installées sur l’estrade, le son
déferle. Didier Ambact et King Q4, compositeurs de la musique
originale, déchaînent leurs percussions aux confins du tribal,
du rock psychédélique et du dub. La musique est ici le moteur
même de la transe, le souffle qui libère les corps. Les huit
danseurs,  comme  saisis  par  une  fièvre,  vrillent,  sautent,
s’échappent en solos fulgurants avant de revenir à la masse
dans des ondulations fiévreuses. La lumière de Caty Olive, qui
dessine  des  clairs-obscurs,  accompagne  cette  montée  en
puissance  jusqu’à  l’embrasement  final.  C’est  là  la  force
intacte de D’après une histoire vraie : cette capacité à faire
basculer le spectateur dans une transe collective, à le saisir
par l’intensité brute d’un geste. 

«  D’après  une  histoire  vraie  »  restera  comme  une  pièce
majeure, un jalon dans l’histoire de la danse contemporaine.
Par son exploration de la mémoire, par sa fusion réussie entre
tradition  et  modernité,  par  la  beauté  fraternelle  de  sa
communauté masculine, elle touche à l’essentiel : notre besoin
d’appartenance, notre désir de partager une émotion. Une œuvre
qui, on l’espère, continuera longtemps à faire résonner sa
transe – et à illuminer les nuits de danse.

 



 

_______________________________________

CRITIQUE, festival. 30ème FESTIVAL UZES DANSE, le 6 juin 2025.
« D’après une histoire vraie » par Christian RIZZO. Crédit

photographique (c) Droits réservés

 

 

CRITIQUE, danse. LYON, 79èmes
« Nuits de Fourvière » (Grand
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Amphithéâtre  Romain),  le  2
juin  2025.  «  Political
Mother:  The  Choreographer’s
Cut » par Hofesh SHECHTER et
la Hofesh Shechter Company

Disons-le d’emblée, la pièce « Political Mother :
The Choreographer’s Cut » de Hofesh Shechter est
une véritable expérience sensorielle, vécue comme

un ouragan de sons et de mouvements qui a
littéralement électrisé le public du Grand

Amphithéâtre Romain de Lyon, en ouverture des
79èmes Nuits de Fourvière. Quinze ans après sa

création, l’œuvre phare du chorégraphe et
compositeur israélien n’a rien perdu de sa

puissance, bien au contraire. Cette version XXL,
pensée pour le plein air et pour le festival
lyonnais, s’est imposée comme un événement

inoubliable, renforcé par une pluie battante qui a
ajouté une couche d’émotion et de métaphore à la

soirée.
 

La scénographie, vertigineuse, dresse un véritable mur de son
et de lumière. Pas moins de 23 musiciens sont juchés sur une
structure métallique à trois étages, créant un tableau vivant
et industriel : les cordes en contrebas, le groupe de rock et
les percussions au sommet. Les jeux de lumière, signés Lee
Curran, révèlent et plongent dans l’ombre ces musiciens par à-
coups, donnant le tempo d’un spectacle qui tient autant du
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concert rock que de la danse. C’est brut, puissant, et cette
mise en scène larger than life installe d’emblée une tension
palpable, comme un prélude à la furie chorégraphique qui va
suivre.

Et  quelle  furie  !  Les  16  danseurs  de  la  Hofesh  Shechter
Company,  menés  avec  une  énergie  saisissante  par  Marion
Barbeau,  dont  la  présence  magnétique  rappelle  son  rôle
inoubliable dans le film En Corps, transforment la scène en un
champ de bataille émotionnel. La danse de Shechter y puise son
pouvoir de fascination : elle est à la fois un hommage aux
danses folkloriques et leur négation la plus radicale. Les
mouvements, souvent répétitifs et en unisson, créent un effet
d’envoûtement, une transe collective. Les bras levés au ciel
peuvent implorer, se rendre ou célébrer. Les pas, entre sauts
chaloupés  et  gestes  saccadés,  évoquent  à  la  fois  une
communauté  unie  et  une  meute  en  proie  à  des  pulsions
incontrôlables. Cette ambiguïté est la marque de fabrique de
Shechter, qui explore avec une acuité troublante les thèmes du
pouvoir, de la soumission et de la résistance, laissant planer
le spectre des dérives totalitaires.

Le génie de Shechter est de ne jamais laisser le spectateur
s’installer dans une zone de confort. L’alternance entre solos
déchirants, duos à l’intensité presque charnelle et tableaux
d’ensemble  d’une  discipline  militaire  est  saisissante.  La
musique, composée par le chorégraphe lui-même, oscille entre
l’electro assourdissante, les mélodies folk apaisantes et les
accents  classiques,  créant  des  ruptures  brutales  qui
maintiennent  un  rythme  effréné.  Une  citation  lumineuse
s’impose au public en fin de spectacle : « When there is
pressure, there is folk dance ». Cette phrase, de l’artiste
FOS, agit comme la clé de voûte de l’œuvre : une affirmation
de la danse comme refuge, comme acte de résistance et comme
ultime sursaut d’humanité face à la pression du monde.

Malgré les éléments déchaînés – le vent, la pluie qui a trempé
les spectateurs et menacé un temps la représentation –, la



compagnie  a  offert  une  performance  d’une  intensité
confondante,  transformant  cette  adversité  en  allégorie  du
propos. « Political Mother: The Choreographer’s Cut » s’avère
comme un spectacle qui vous prend aux tripes, vous secoue,
vous épuise et vous laisse, à la fin, avec une impression de
plénitude et une envie irrépressible de danser, de braver
l’orage et de célébrer la vie. Une expérience cathartique et
absolument magistrale qui restera dans la mémoire de ceux
« qui y étaient » !…
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____________________________________________

CRITIQUE, danse. LYON, 79èmes « Nuits de Fourvière » (Grand
Amphithéâtre Romain), le 2 juin 2025. « Political Mother: The

Choreographer’s Cut » par Hofesh Shechter et la Hofesh
Shechter Company. Crédit photographique (c) Paul Bourdrel

 

 

CRITIQUE,  ballet.  PARIS,
Palais  Garnier,  mai  2025.
DELIBES  :  Sylvia.  Manuel
Legris  (nouvelle
chorégraphie).  Bleuenn
Battistoni,  Paul  Marque…
Kevin Rhodes (direction)

Très attendu, le nouveau spectacle du
Ballet de l’Opéra de Paris déçoit nos

attentes : l’entrée au répertoire de la
Sylvia de Manuel Legris ne suscite guère
les frissons espérés. Style surconvenu,

donc effets attendus…, décors et costumes
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rien que décoratifs sans grande vision
synthétique ; l’approche ne sert pas la

partition de Delibes, lequel après avoir
composé Coppélia (1870), livre ainsi un
second ballet aussi « symphonique » que

le premier (et un 2ème triomphe) : Sylvia
… pour l’inauguration du Palais Garnier

en 1876.
Heureusement la distribution de 2025,
techniquement à la hauteur, sauve les

meubles en particulier dans la fin [grand
pas final plus convaincant, lui même

inspiré de Lycette Darsonval et à travers
elle, de… Serge Lifar]. Pour autant, la

chorégraphie précédente de Neumeier reste
beaucoup plus cohérente et poétique.

Souhaitons qu’elle ne passe pas ainsi à
la trappe et sera prochainement

reprogrammée.
Illustration / photo : Sylvia de Manuel Legris (création mai
2025) – Ballet de l’Opéra de Paris – Paul Marque et Bleuenn

Battistoni © Yonathan Kellerman / OnP

 

 



Certes  Manuel  Legris,  choisi  par  Noureev,  fut  un  grand
danseur. Après son départ de l’Opéra de Paris en 2009, il a
dirigé le Ballet de l’Opéra de Vienne puis le Ballet de la
Scala de Milan. Son retour à Paris au Palais Garnier, n’est
pas  l’accomplissement  attendu  d’autant  plus  pour  Sylvia,
ouvrage clé du romantisme parisien proposé par Louis Mérante
en 1876, et comme nous l’avons précédemment rappelé, premier
ballet créé au Palais Garnier. La musique de Delibes, admirée
à juste titre par Tchaikovsky, explique le succès de Sylvia
jamais démenti. Après la chorégraphie de John Neumeier (1997,
qu’a dansé Manuel Legris en Aminta en 2005), la Sylvia de
Manuel Legris donc, se perd dans la relative complexité du
livret inspiré de la mythologie grecque.
Suivante de Diane, Sylvia a juré fidélité à la Déesse de la
Chasse. Mais le berger Aminta la trouble et remet en question
son vœu de chasteté ; même Diane se languit en contemplant le
corps d’Endymion (cette pensée infléchira le jugement de la
déesse en fin d’action…. au profit de la nymphe Sylvia). La
force du désir peut-elle bousculer l’ordre établi ? Après
moult  coups  de  théâtre  et  avatars  divers  (dont  plusieurs
tableaux  de  pure  «  fantaisie  »  exotique,  propres  à
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l’éclectisme fin XIXè), Sylvia choisit l’amour sensuel et son
bel Aminta.
Le livret sous le joug de l’impérial Eros, célèbre la force
des attractions, l’intensité et la toute puissance de l’amour,
ce  que  Delibes  exprime  avec  diversité,  subtilité,  et
infiniment d’élégance. Suffisamment pour réunifier ce qui peut
paraître décousu, voire éloigné de la mythologie romaine : la
suite  d’évocations  folkloriques  [esclaves  «  éthiopiennes  »
dans  la  caverne  d’Orion  au  II  ;  séquences  pittoresques,
indienne,  espagnole,  pas  des  seclaves  dans  le  grand
divertissement  bacchique  du  II  au  Temple  de  Diane,…]

Malgré la diversité des tableaux pourtant inscrits dans le
livret  et  les  péripéties  de  l’action,  Legris  manque  de
caractérisation et s’enlise dans une approche lisse, linéaire,
répétitive dans le choix des (toujours mêmes) figures, sans
grands  reliefs  dramatiques  ;  le  chorégraphe  reste  à
l’extérieur du conte plus ambivalent qu’il n’y paraît, monde
trouble  entre  les  bergers  et  les  créatures  de  la  forêt
(nymphes, faunes, dryades et donc chasseresses inféodées au
culte de Diane…). Y manque surtout ce lien en sous texte qui
relie ou oppose les personnages et qui clarifie relations et
situations. Ici, l’amour est une souffrance, un délice mortel
qui blesse et afflige. Voici donc un ballet bien peu conforme
et complaisant qui offre un quatuor de rôles superbes pour des
solistes rompus à l’élégance acrobatique.

Mêmes  les  costumes  et  décors  pourtant  recrées  pour  cette
entrée au répertoire, paraissent déjà vus et défraîchis ; au
moins espérons que fabriqués dans les ateliers de l’Opéra de
Paris, ils respectent la charte écologique sur le réemploi et
la décarbonation [!].

Comme le ballet Mayerling (lire ci après notre compte rendu du
ballet  présenté  en  2022),  précédemment  proposé,  et  bien
conforme lui aussi, cette Sylvia ne s’affirme pas a contrario
dans le sillon de l’excellente recréation de La Source de
Jean-Guillaume Bart (2011, reprise en 2014), probablement la



meilleure réalisation au mérite de la Maison parisienne dans
son exploration chorégraphique patrimoniale. Hélas en manque
de souffle poétique, de construction dramatique, d’audaces, la
Sylvia de Legris semble ressusciter un âge révolu de la danse
à  Paris.  LONDRES  et  le  Royal  ballet  (dont  on  sait  la
légendaire et historique Sylvia de Frederic Ashton de 1952)
réalisent une toute autre régénération de son répertoire dont
témoigne entre autres le formidable Lac des cygnes toujours
éblouissant et convaincant actuellement.

 

Danseurs irréprochables
Les danseurs, eux, s’ingénient à défendre leur partie avec art

et intensité, et cette excellence technicienne [athlétique,
élégante, à la fois mathématique et d’une absolue justesse

expressive] réellement éblouissante… qui fait aujourd’hui le
renom de l’Ecole de danse.

Sylvia enflammée et techniquement au top, Bleuenn Battistoni
incarne la chasseresse, tendue et altière, ardente et
curieuse, engageante et fervente, dans une suractivité
gestuelle idéalement maîtrisée. Voilà une performance

technique qui marie précision, naturel et expressivité. Bien
que de grande classe, sa Sylvia ainsi rayonnante ne fouille en

rien son rapport au désir et à la sensualité… [pourtant
passionnant dans d’autres productions et chorégraphies].

Dommage. La danse ce n’est pas seulement une succession de
tableaux de haute technicité : c’est aussi une situation, un
drame, des sentiments, voire une métamorphose qui s’accomplit
en cours de spectacle… La trajectoire de Sylvia a pourtant de
quoi captiver: en elle, travaille les forces inconscientes du

sentiment amoureux ; elle blesse avec son arc celui qui
l’aime, Aminta (acte I) ; enlevée par le chasseur brutal
Orion, Sylvia se refuse à lui et apprend ce qui sépare le

désir physique, de l’amour total et respectueux ; elle remet à
plat l’empire de Diane et ses suivantes chasseresses ; leur



impérial maintien et leur mise à distance des hommes… tout ce
que mettait en avant la chorégraphie précédente à Paris,

signée John Neumeier de 1997 (en particulier dans un premier
tableau pastoral et cynégétique qui savait fusionner autorité

noble des chasseresses et aussi fragilité tendre de leur
profonde nature, humaine). De ce point de vue, la choré de

Legris nous laisse plutôt insatisfaits et frustrés, d’autant
plus avec des solistes de cette qualité.

Efficaces au regard de leur apparition réduite au minimum, les
Diane de Silvia Saint-Martin [hiératique et presque

énigmatique],
Aminta de Paul Marque [enfin cohérent et presque superbe de

profondeur dans son ultime solo, véritable apothéose et à
travers lui, le triomphe d’Éros / Amour] ; l’Eros justement de
Mathieu Contat s’impose tout autant par l’intégrité continue
de son style et de sa présence scénique… Y compris dans sa

charge plus comique en sorcier puis pirate.

On détecte une même exigence expressive chez Andrea Sarri
[Orion], Francesco Mura [le chef des Faunes]… D’autant plus
que dans la fosse, la direction du chef Kevin Rhodes sait
explorer avec détails et souffle, les 1001 accents et nuances
de la partition du génial Delibes. Reste que tant de talents
sont bien peu exploités selon leur juste possibilité dans un
spectacle poussif et finalement rein qu’illustratif.

 

_________________________________
SYLVIA de Manuel Legris. Ballet de l’Opéra de Paris, musique

de Léo Delibes, décors et costumes de Luisa Spinatelli.

Entrée au répertoire – Ballet en trois actes
Chorégraphie d’après Louis Mérante

Livret de Manuel Legris et Jean-François Vazelle d’après Jules
Barbier et Jacques de Reinach

 



Avec Bleuenn Battistoni (Sylvia), Paul Marque (Aminta), Silvia
Saint-Martin  (Diane),  Andrea  Sarri  (Orion),  Mathieu  Contat
(Éros), Marius Rubio (Endymion), Francesco Mura (un Faune),
Marine Ganio (une Naïade), Nine Seropian et Clara Mousseigne
(deux Chasseresses), Letizia Galloni et Clara Mousseigne (deux
esclaves nubiennes). Orchestre de l’Opéra national de Paris,
Kevin Rhodes [direction].
À l’affiche du Palais Garnier, jusqu’au 4 juin 2025. Plus
d’infos sur le site du Palais Garnier / Opéra de Paris :
https://www.operadeparis.fr/saison-24-25/ballet/sylvia

 

 

TEASER VIDÉO Sylvia de Manel Legris
Variation dansée du III avec Bleuenn Battistoni (Sylvia) /
Divertissement du III

<iframe  width=  »720″  height=  »450″
src=  »https://www.youtube.com/embed/fpKILceKINE?si=uygK7R6JYfe
0XBr_  »  title=  »YouTube  video  player  »  frameborder=  »0″
allow= »accelerometer; autoplay; clipboard-write; encrypted-
media;  gyroscope;  picture-in-picture;  web-share  »
referrerpolicy=  »strict-origin-when-cross-origin  »
allowfullscreen></iframe>

 

LIRE aussi notre présentation de la Sylvia de John Neumeier
(1997,  reprise  en  2005)  à  l’Opéra  de  Paris  :
https://www.classiquenews.com/leo-delibes-sylvia-choregraphie-
john-neumeier-2005mezzo-le-30-septembre-2007-a-20h45/

 

 

LIRE aussi notre critique du ballet MAYERLING (6è ballet de
Kenneth  McMillan,  1978,  à  l’affiche  de  l’Opéra  de  Paris,

https://www.operadeparis.fr/saison-24-25/ballet/sylvia
https://www.classiquenews.com/leo-delibes-sylvia-choregraphie-john-neumeier-2005mezzo-le-30-septembre-2007-a-20h45/
https://www.classiquenews.com/leo-delibes-sylvia-choregraphie-john-neumeier-2005mezzo-le-30-septembre-2007-a-20h45/


automne  2022)  :
https://www.classiquenews.com/critique-danse-paris-palais-garn
ier-le-25-oct-2022-mayerling-k-macmillan-hugo-marchand-
dorothee-gilbert-martin-yates/

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 ballet est une variation
résolument moderne sur le thème de… Roméo et Juliette !

 

 

LIRE aussi nos comptes rendus et présentation du ballet LA
SOURCE,  recréation  par  Jean-Guillaume  Bart  :
https://www.classiquenews.com/?s=la+source

Le livret de La Source, d’après Charles Nuitter, est l’un de
ces produits typiques de l’ère romantique inspiré d’un orient
imaginé  et  dont  la  cohérence  narrative  cède  aux  besoins
expressifs de l’artiste. L’actualisation élaborée par Jean-
Guillaume Bart avec l’assistance de Clément Hervieu-Léger pour
la  dramaturgie,  rapproche  le  spectacle,  avec  une  histoire
toujours  complexe,  à  l’époque  actuelle  et  y  explore  des
problématiques  de  façon  subtile.  Ainsi,  nous  trouvons  le
personnage  de  La  Source,  appelé  Naïla,  héroïne  à  la  fois
pétillante, bienveillante et tragique, qui aide le chasseur
dont elle est éprise, Djémil, à trouver l’amour auprès de
Nouredda, princesse caucasienne aux intentions douteuses. Elle
est promise au Khan par son frère Mozdock. Un Djémil ingénu ne

https://www.classiquenews.com/critique-danse-paris-palais-garnier-le-25-oct-2022-mayerling-k-macmillan-hugo-marchand-dorothee-gilbert-martin-yates/
https://www.classiquenews.com/critique-danse-paris-palais-garnier-le-25-oct-2022-mayerling-k-macmillan-hugo-marchand-dorothee-gilbert-martin-yates/
https://www.classiquenews.com/critique-danse-paris-palais-garnier-le-25-oct-2022-mayerling-k-macmillan-hugo-marchand-dorothee-gilbert-martin-yates/
https://www.classiquenews.com/?s=la+source


reconnaît pas l’amour de Naïla qui se donne et s’abandonne en
se sacrifiant pour que Djémil et Nouredda puisse vivre leur
histoire d’amour. La Source a des elfes, des nymphes, des
caucasiens caractéristiques, les odalisques du Khan exotiques,
et tant d’autres figures féeriques… Si l’histoire racontée
parle de la situation de la femme, toute époque confondue, il
s’agît surtout de l’occasion de revisiter la grande danse
noble de l’Ecole française, avec ses beautés et ses richesses.
Un  faste  audio-visuel  et  chorégraphique,  plein  de  tension
comme d’intentions. LIRE notre compte rendu complet du ballet
LA  SOURCE,  2014  :
https://www.classiquenews.com/compte-rendu-danse-paris-palais-
garnier-le-2-decembre-2014-jean-guillaume-bart-la-source-
muriel-zusperreguy-francois-alu-audric-bezard-vamentine-
colasante-ballet-de-lopera-de-par/

 

 

Compte rendu, danse. Paris. Palais Garnier, le 2 décembre
2014. Jean-Guillaume Bart : La Source. Muriel Zusperreguy,
François Alu, Audric Bezard, Vamentine Colasante… Ballet de
l’Opéra de Paris. Minkus, Délibes, compositeurs. Orchestre
Colonne. Koen Kessels, direction musicale.

 

_____________________________________
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CRITIQUE,  danse.  PARIS,
Théâtre de la Ville, le 9 mai
2025. « Vollmond » par Pina
BAUSCH  et  la  Tanztheater
Wuppertal

ll s’est passé quelque chose, au Théâtre de la
Ville, en cette soiré du 9 mai 2025. Quelque chose

d’aussi rare que précieux. Quinze ans que Paris
attendait le retour du Tanztheater Wuppertal et de
l’œuvre de sa fondatrice, Pina Bausch, disparue il

y a près de seize ans. Quinze ans d’absence… Et
pourtant, dès l’apparition de ce rocher massif qui
trône au centre de la scène, on a retrouvé l’odeur
de l’orage, la sensualité des corps en mouvement,
cette inquiétude douce et joyeuse qui faisait le
sel des oeuvres chorégraphique de Pina. Vollmond,
créé en 2006, est l’une de ses dernières œuvres,
est ainsi de retour – et elle nous a cueillis,

bouleversés, subjugués !
 

Sous la pleine lune, propice aux rêves, aux désirs et aux
confessions  intimes,  Pina  Bausch  déploie  une  galerie  de
portraits dansés d’une émotion brute. On y croise des êtres en
quête  d’amour,  d’absolu,  d’une  connexion  avec  l’autre.
Certains se frôlent, se repoussent, se cherchent avec une
urgence désespérée. D’autres, seuls, semblent danser avec leur
propre ombre. La scénographie de Peter Pabst, ce rocher énorme
et  immuable,  dialogue  avec  la  fragilité  des  sentiments
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humains,  tandis  que  la  pluie,  l’eau  qui  s’infiltre,  qui
ruisselle, qui inonde, devient un personnage à part entière,
un miroir des passions et des larmes. Une œuvre où le théâtre
dansé de Bausch atteint son apogée, mêlant le trivial et le
poétique, le comique et le poignant, dans une danse ample,
généreuse, d’une sensualité presque insolente.

 

 

Ce qui frappe d’abord, c’est l’énergie vitale qui émane de
cette jeune troupe du Tanztheater Wuppertal. La plupart de ces
danseurs  étaient  des  enfants  lorsque  Pina  Bausch  nous  a
quittés.  Pourtant,  ils  incarnent  son  héritage  avec  une
évidence confondante, comme si la mémoire de la chorégraphe
coulait dans leurs veines, comme si l’eau qui les baigne sur
scène était le fleuve d’une transmission intacte. Aux côtés
des rares interprètes historiques encore présentes, témoins
vivants du geste originel, cette nouvelle génération insuffle

https://www.classiquenews.com/wp-content/uploads/2025/05/Vollmond.jpg


à Vollmond une fougue, une précision et une liberté qui font
revivre  l’œuvre  dans  sa  splendeur  première.  Les  solos,
sublimes, voient les bras s’allonger à l’infini, les corps se
gorger de cette sève nouvelle, vitale, qui caractérise le
style si reconnaissable de Bausch.

Dans Vollmond, l’eau est bien plus qu’un effet de scène : elle
est le sens. D’abord fine pluie, puis cascade tumultueuse,
elle transforme le plateau en piscine, en rivière, en océan
d’une  beauté  à  couper  le  souffle.  Les  danseurs  glissent,
tombent, se relèvent, s’éclaboussent, nagent. Chaque geste,
chaque  mouvement  devient  une  exploration  de  la  matière
liquide,  un  dialogue  entre  le  corps  et  l’élément.  On  se
souvient de la scène mythique où Ditta Miranda Jasjfi, une des
dernières  interprètes  originales,  fouette  l’eau  de  ses
cheveux, créant un arc de diamants sous les projecteurs. C’est
le moment de grâce absolue, une image qui restera gravée dans
les mémoires, comme un éclat de lune dans la nuit parisienne.

Derrière cette résurrection, il y a un homme : Boris Charmatz.
Nommé à la direction artistique du Tanztheater Wuppertal en
2022, le chorégraphe français a accepté un défi colossal :
succéder à Pina Bausch et insuffler une nouvelle vie à sa
compagnie légendaire. Pendant trois saisons, il a conjugué la
préservation  rigoureuse  du  répertoire  avec  des  créations
audacieuses, parfois hors les murs, dans des lieux iconiques
de Wuppertal comme la cathédrale brutaliste de Neviges ou un
terrain de football. Son départ à l’été 2025, annoncé quelques
mois  avant  cette  soirée  parisienne,  donne  à  cette
représentation une résonance particulière. À travers Vollmond,
c’est aussi l’héritage de son travail de passeur que l’on
célèbre : il a su maintenir vivante la flamme de Bausch tout
en  ouvrant  la  compagnie  à  de  nouveaux  horizons,  comme  en
témoigne son projet Club Amour qui faisait dialoguer Bausch et
ses propres pièces. 

 



 

La  seconde  partie  du  spectacle,  plus  intense,  plus
crépusculaire, est irradiée par la lumière mélancolique de la
lune.  Les  tableaux  s’enchaînent,  plus  dansants,  plus
physiques.  La  pluie  redouble  d’intensité,  les  corps
s’abandonnent à la transe collective. Sur un jazz sauvage, le
final explose en une célébration délirante et joyeuse : les
danseurs, épuisés mais exaltés, se jettent des seaux d’eau,
jouent, crient, vivent. On assiste, émerveillé, à ce spectacle
d’une beauté et d’une humanité totales. On comprend soudain
que  Vollmond  n’est  pas  une  pièce  sur  l’amour,  mais  sur
l’espoir, sur la nécessité de se jeter dans l’inconnu, même si
on doit en ressortir trempé, vulnérable, mais vivant.

Ce retour de Pina Bausch à Paris est un moment d’histoire. Le
public du Théâtre de la Ville, debout, a applaudi longtemps,
envoûté par ce voyage au cœur de l’âme humaine. Avec Vollmond,
le Tanztheater Wuppertal signe une reprise éblouissante et

https://www.classiquenews.com/wp-content/uploads/2025/05/Vollmond3.jpg


émouvante, prouvant avec éclat que l’héritage de la grande
chorégraphe est entre de bonnes mains, qu’il reste une source
inépuisable d’inspiration. Et grâce à Boris Charmatz, à son
audace et à sa passion, ce patrimoine unique a été préservé et
réinventé pour les générations futures. On ne sort jamais
indemne d’un spectacle de Pina Bausch. Et c’est pour cela
qu’on  l’aime.  Une  soirée  d’anthologie,  un  pur  moment
d’émotion,  de  poésie  et  de  vie  !

 

 

________________________________________________

CRITIQUE, danse. PARIS, Théâtre de la Ville, le 9 mai 2025.
« Vollmond » par Pina BAUSCH. Crédit photographique © Martin

Argyroglo

 

CRITIQUE,  danse.  GENEVE,
Grand-Théâtre, le 7 mai 2025.
« Mirage ». Ballet du Grand-
Théâtre  de  Genève  /  Damien
Jalet & Kohei Nawa

Avec Mirage, présenté au Grand Théâtre de Genève
(jusqu’au 11mai), Damien Jalet parachève une
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trilogie entamée en 2016 avec Vessel et prolongée
la saison passée par Planet [wanderer] (nous y

étions) – deux œuvres déjà marquées par une
fascination pour les forces naturelles et leurs

métamorphoses. Cette fois, toujours aux côtés du
scénographe japonais Kohei Nawa, il plonge le

spectateur dans un univers où l’humain se fond, se
dissout et renaît au gré des éléments.

 

La terre : un désert d’ombres et de résonances

Dès  l’ouverture,  le  plateau  se  transforme  en  un  paysage
minéral, modelé par une dune aux contours énigmatiques. Les
danseurs,  silhouettes  fantomatiques,  y  tracent  des  chemins
tantôt lents, tantôt frénétiques, comme mus par une force
tellurique  invisible.  Leurs  pas,  scandés  par  des  sons
métalliques,  résonnent  en  écho  aux  compositions  électro-
orchestrales de Thomas Bangalter – des basses profondes qui
font vibrer la salle, sans jamais verser dans la brutalité
gratuite. L’effet est hypnotique : les corps s’assemblent, se
dispersent, tels des nomades égarés dans un mirage. La scène,
baignée d’une lumière crépusculaire (signée Yukiko Yoshimoto),
joue  avec  les  reliefs  et  les  ombres,  créant  une  illusion
optique où le réel et le fantasmé se confondent.

L’eau : un ballet organique d’une grâce bouleversante

Puis vient le tableau aquatique, moment d’une poésie rare.
Assis  en  cercle,  les  interprètes  déploient  un  langage
chorégraphique fluide, leurs torses et bras ondulant comme des
algues  sous-marines.  Les  mains  s’ouvrent  en  corolles,  les
corps s’enlacent en une slow-motion hypnotique, évoquant la
danse des anémones sous la houle. Le brouillard, coulant comme
un  torrent,  achève  de  noyer  la  scène  dans  une  atmosphère
liquide, presque mystique. Ce passage, d’une beauté à couper
le souffle, rappelle la capacité de Jalet à transcender la
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danse pour toucher à l’universel.

L’air et le feu : une apothéose spectrale

L’ultime partie bascule dans le spirituel. Des duos lascifs,
enveloppés d’une pluie de paillettes, évoquent des insectes
phosphorescents,  tandis  que  les  éclairages  sculptent  des
formes éphémères. Puis, l’image la plus forte : un mille-
pattes humain, monstre onirique avançant en une procession
cauchemardesque, avant que la scène ne soit engloutie sous un
nuage  rougeoyant.  La  disparition  finale  d’une  danseuse,
sublimée par un faisceau de lumière ascendant, clôt l’œuvre
sur une note de dissolution cosmique.

Une prouesse technique au service du sublime

Si  la  performance  physique  semble  moins  acrobatique  que
dans  Vessel,  la  maîtrise  des  danseurs  –  évoluant  sur  les
pentes instables de la dune – reste impressionnante. Kohei
Nawa et Yoshimoto signent une scénographie et des lumières
d’une précision millimétrée, transformant chaque instant en
tableau  vivant.  Mirage  confirme  Damien  Jalet  comme  un
alchimiste  du  mouvement,  capable  de  mêler  choc  visuel  et
profondeur  métaphysique.  Le  public,  subjugué,  réserve  une
ovation  à  cette  œuvre  qui,  entre  minimalisme  et  grand
spectacle, redéfinit les frontières de la danse contemporaine.
Une expérience totale, où le corps n’est plus qu’un vecteur
des éléments – et le spectateur, un voyageur émerveillé !

 

 

 

______________________________________

CRITIQUE, danse. GENEVE, Grand-Théâtre, le 7 mai 2025.
« Mirage ». Ballet du Grand-Théâtre de Genève / Damien Jalet &



Kohei Nawa. Crédit photographique © Rahi Revzani

 

 

VIDEO : Trailer de « Mirage » de Damien Jalet et Kohei Nawa au
Grand-Théâtre de Genève.

 


