
CRITIQUE, festival. TOULOUSE,
Cloître des Jacobins, le 29
septembre  2026.  Récital  de
Jonathan BISS

C’est dans le magnifique écrin de la salle
capitulaire du Cloître des Jacobins, ce lieu à

l’atmosphère unique et à l’acoustique magique, que
s’est tenu l’avant-dernier concert de la 47e
édition du festival “Piano aux Jacobins”. Un

rendez-vous qui a tenu toutes ses promesses, porté
par un pianiste d’exception, l’Américain Jonathan

Biss. Reconnu comme un interprète majeur de
Beethoven, Schubert et Schumann, l’artiste n’a pas
seulement confirmé sa réputation. Il a offert une
véritable célébration du miracle de la musique,

cette force plus puissante et plus juste que les
mots dans l’expression du sentiment. Le programme,
savamment construit autour de cette idée, a pris
la forme d’une odyssée où chaque pièce dialoguait

avec la suivante, tissant une toile d’une
émouvante cohérence.

 

Et ce sont des pièces de Félix Mendelssohn qui ont ouvert le
bal, avec trois Romances sans paroles (op. 38 n°6 et n°3, et
l’op. 54 n°4), qui ont déployé d’emblée une dentelle sonore
d’une transparence confondante, chaque mélodie se détachant
avec une pureté limpide dans l’acoustique généreuse de la
salle. Le toucher de Jonathan Biss, d’une sensibilité rare,
fait chanter le piano. Le voyage s’est ensuite poursuivi en
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terres tchèques avec Leos Janáček. Les deux pièces extraites
de  Sur  un  sentier  recouvert,  La  Parole  Manque  et  Anxiété
Indicible, ont révélé un tout autre visage. Le pianiste a su
saisir la fragilité et la tension de ces confidences intimes,
ce mélange de mélancolie et d’urgence si caractéristique du
compositeur. La transition fut brutale, poignante, et pourtant
d’une logique implacable dans le discours du récital.

Vint ensuite le moment le plus inattendu de la soirée. Avec la
pièce de Gyorgy Kurtag (« Conversation tranquille avec le
Diable » et « Silence »), Jonathan Biss a poussé l’exploration
vers  des  territoires  plus  extrêmes,  faits  de  silences
éloquents  et  de  dissonances  expressives.  Mais  c’est  avec
KIRSTEN et sa pièce “Speak to me” que le récital a pris une
dimension  véritablement  théâtrale.  Jonathan  Biss,  dans  un
geste d’une générosité touchante, a tenu à présenter lui-même
l’œuvre, s’exprimant dans un excellent français qui a conquis
le  public.  Cette  pièce,  qui  dramatise  le  mythe  d’Écho  et
Junon, a vu le pianiste littéralement incarner la musique :
une première partie où le chant et la parole se mêlaient au
jeu  instrumental,  avant  que  l’instrument  ne  reprenne  ses
droits dans une dernière partie d’une intensité poignante. Un
moment suspendu, d’une grande originalité et force.

Après un précipité – comme un resserrement du temps avant
l’explosion finale –, le récital a atteint son apogée avec
Robert Schumann. D’abord les Variations des esprits, œuvre
ultime et hantée du compositeur, puis l’immense Fantaisie en
ut majeur, op. 17. Dans ces pages testamentaires, Jonathan
Biss a livré une interprétation habitée, conjuguant la fièvre
créatrice  et  le  contrôle  le  plus  absolu.  La  Fantaisie  a
déployé  ses  vagues  successives  avec  une  noblesse  et  une
puissance telluriques, le pianiste faisant vibrer le Steinway
du festival dans un engagement total. Face aux appels nourris
du public, il a offert, comme bis, le mouvement lent de la
Sonate pour piano n° 10 en ut majeur, K. 330 de W. A. Mozart :
un Andante cantabile d’une simplicité désarmante. Après les



tourments et les vertiges de Schumann, cette page a agi comme
une bénédiction. Le pianiste l’a jouée avec un toucher d’une
douceur  infinie,  un  legato  chantant,  sans  la  moindre
affectation. Ce n’était pas un bis de virtuosité, mais un
cadeau  d’intimité,  une  parole  apaisée,  presque  un  adieu
murmuré. 

En refermant ce récital, une évidence s’impose : Jonathan Biss
n’est pas seulement un pianiste d’une technique irréprochable,
mais aussi un conteur et un passeur. Il a fait de ce programme
une traversée cohérente et bouleversante, où la musique a
effectivement dit ce que les mots ne peuvent exprimer. 

 

 

__________________________________________

CRITIQUE, festival. TOULOUSE, Cloître des Jacobins, le 29
septembre 2026. Récital de Jonathan BISS. Crédit photo (c)

Emmanuel Andrieu
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capitulaire du cloître, le 25
septembre  2026.  Récital  de
Nicolas Stavy

Nicolas Stavy offre un récital d’une grande
originalité axé sur la modernité des œuvres. Il

existe des pièces de Franz Liszt très peu connues
et très peu jouées. Il en va ainsi de son étonnant
« Du berceau jusqu’à la tombe ». Il s’agit d’une
de ses toutes dernières œuvres, empreinte d’un

dépouillement que l’on n’imagine pas a priori chez
ce pianiste qui fut un être de flammes. Tout est
doux, en camaïeux de tons pastel et de nuances

subtiles. Ce piano épuré, à la limite de la
tonalité annonce l’avenir.

 

Puis  la  musique  d’Alfred  Schnittke  est  à  l’inverse  d’une
modernité  toujours  renouvelée.  Ses  5  aphorismes  sont  des
pièces assez complexes et peu homogènes. Elles présentent des
éclats incisifs et des silences subis, c’est une musique avec
des angles aigus et des temps comme suspendus qui créent une
atmosphère de tension permanente. Les silences semblent faire
partie de la musique et sont toujours chargés d’émotion. Le
jeu de Nicolas Stavy met en valeur les contrastes saisissants
de la partition. Les nuances sont extrêmes avec des fortissimi
telluriques et des pianissimi éthérés. L’écoute de ces pièces
n’est pas si facile tant l’angoisse qu’elles contiennent est
contagieuse.  Nicolas  Stavy  qui  enregistre  beaucoup  l’œuvre
pour piano solo de Schnittke semble particulièrement à l’aise
chez  ce  compositeur.  Il  semble  avoir  un  projet
d’enregistrement intégral qui devrait devenir une référence.
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Puis une autre partition de Franz Liszt, plus conforme aux
attendus de romantisme du beau pianiste virtuose, nous est
proposée. Ce « Saint François de Paule marchant sur les eaux »
est  un  moment  très  théâtral  que  Nicolas  Stavy  joue  avec
beaucoup de facilité malgré une grande difficulté technique.
Puis  le  pianiste  s’engage  dans  la  Deuxième  sonate  de
Schnittke.  Œuvre  de  1990,  elle  garde  un  parfum  de  grande
modernité  avec  des  nuances  cataclysmiques,  des  accords
improbables  à  l’oreille,  des  violences  incroyables  et  des
silences  assourdissants  d’angoisse.  C’est  une  œuvre  très
difficile d’accès pour l’auditeur. Nicolas Stavy sait nous en
montrer  les  beautés  et  les  richesses.  C’est  vraiment  un
interprète qui se sent fortement concerné par ce compositeur
et nous en rapproche. Il faudra au public un peu de temps pour
apprécier plus facilement ce compositeur si les pianistes le
mettent à l’honneur comme Nicolas Stavy. 

Pour terminer ce concert vertigineux, Nicolas Stavy a choisi
une œuvre emblématique. La Chacone de la Deuxième partita pour
violon seul de J. S. Bach. C’est un véritable un défi pour les
violonistes qui doivent donner l’impression de jouer plusieurs
instruments. Les difficultés pour les violonistes les plus
doués demeurent extrêmes. Bach offre au violon ses lettres de
noblesse lui permettant d’atteindre des sommets d’émotion et
de perfection. Johannes Brahms a su rendre hommage à cette
audace incroyable de Bach en adaptant la Chacone au piano.
Afin  de  garder  quelque  chose  des  difficultés  incroyables
demandées au violon, Brahms demande au pianiste de ne jouer
que  de  la  main  gauche.  Après  tout,  la  main  gauche  du
violoniste fait toutes les notes avec ses cinq doigts ! Brahms
atteint le même sommet d’émotion que Bach. C’est absolument
génial. Nicolas Stavy s’empare de la Chacone avec une énergie
intense et dans un tempo assez allant, il trouve des nuances,
des couleurs et des phrasés de toute beauté. C’est totalement
électrisant et le public exulte.

Afin de remercier son public qui semble conquis, Nicolas Stavy



offre un Nocturne de Chopin particulièrement lumineux. Nous
avons vécu un bien beau concert dans ce merveilleux cloître
des Jacobins. Le responsable des lumières a su trouver des
colorations variées qui ont illuminé le cloître, ses vitraux,
ses colonnes et son plafond avec art. Ainsi la magie du lieu a
rencontré la magie de la musique comme rarement.

 

 

_______________________________

Critique, festival. 47ème Festival « Piano aux Jacobins ».
TOULOUSE, Salle capitulaire du cloître, le 25 septembre 2026.
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CRITIQUE, festival. TORRE DEL
LAGO,  71e  Festival  Puccini
(Amphithéâtre de plein air),
le 05 septembre 2026. PUCCINI
: La Fanciulla del West. A.
Pirrozzi,  R.  Aronica,  C.
Sgura…  Angelo  Bertini  /
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Valerio Galli

La Fanciulla del West m’a toujours semblé l’une
des créations les plus singulières de Giacomo

Puccini : une musique magnifique, une
orchestration riche et raffinée, des moments d’un
réel éclat, sans jamais atteindre, du moins à mon
oreille, l’inévitabilité dramatique de Tosca, de
Madama Butterfly ou de La Bohème, que la cause en
soit l’étrange décor du Far West, l’importance de

la distribution, ou simplement la façon dont
l’œuvre ne se résout jamais en une ligne tragique
unique et claire. Elle n’en demeure pas moins, au
théâtre, un formidable divertissement, et cette

production du Festival Puccini, à Torre del Lago,
en a tiré le meilleur parti.

 

Tout, dans cet ouvrage, repose sur Minnie : sans une soprano
capable de dominer le plateau, le personnage risque d’être
englouti parmi les mineurs, les cow-boys, le shérif, le bandit
et toute la Californie peuplée de Puccini. Anna Pirozzi n’a
jamais couru ce risque. Elle possède la voix, mais surtout la
présence, nécessaires au rôle, sachant nous convaincre que ces
rudes hommes l’adorent sincèrement, qu’elle peut leur lire la
Bible un instant et affronter Jack Rance l’instant suivant,
avant de tricher aux cartes pour sauver l’homme qu’elle aime ;
c’est, à y bien réfléchir, un personnage extraordinaire à
tenir  sur  toute  une  soirée,  et  Pirozzi  s’y  est  donnée
entièrement,  portant  la  représentation  à  elle  seule.

De son côté, Roberto Aronica a remplacé au pied levé Yusif
Eyvazov, initialement annoncé dans le rôle de Dick Johnson,
Claudio Sgura complétant le triangle central en shérif Jack
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Rance. Puccini offre à Johnson l’un de ses plus beaux dons
tardifs avec « Ch’ella mi creda libero e lontano » ; Aronica
l’a chanté honorablement, sans qu’il s’agisse de la version la
plus mémorable qui soit, mais quelle page tout de même, et
pendant quelques minutes les cow-boys, les revolvers et tout
l’attirail du Far West ont cessé d’exister. Reste l’anglais,
toujours d’un effet un peu étrange lorsqu’il surgit au milieu
d’un opéra italien, et qui, dans Fanciulla, peut verser dans
le  franchement  surréaliste,  avec  ces  Hello,  hello  et  ces
Mister Johnson au sein d’un opéra italien, composé par un
Italien,  offrant  une  vision  entièrement  italienne  de  la
Californie. Cela ne fait, curieusement, qu’ajouter au charme
singulier de l’ouvrage plutôt que d’y nuire.

La mise en scène d‘Angelo Bertini, de facture traditionnelle,
a offert beaucoup à regarder, le plateau tirant pleinement
parti de l’immense scène de Torre del Lago : grands arbres,
tempêtes de neige, saloon endiablé, cabane de Minnie dans les
bois. Beaucoup de choses se sont passées tout au long de la
soirée, Fanciulla portant une distribution nombreuse qui, une
fois le chœur du festival ajouté, a transformé la Polka en un
lieu  proprement  bondé  et  vivant,  la  taille  de  la  troupe
convenant particulièrement bien à un théâtre en plein air où
une production plus modeste aurait pu paraître perdue.

Certains  costumes  prêtaient  franchement  à  sourire,  ce  qui
participait sans doute au plaisir de la soirée, l’idée que
Puccini se faisait de l’Ouest américain n’ayant jamais visé le
réalisme documentaire, et la production a volontiers offert
les cow-boys et figures de la frontière que l’on attend. Bien
plus gênants, en revanche, se sont révélés Billy Jackrabbit et
Wowkle, les serviteurs amérindiens, dont le costume et la
caractérisation appartenaient sans conteste à une tout autre
époque théâtrale ; en les voyant en 2026, il était difficile
de ne pas conclure qu’une telle représentation ne survivrait
pas au projet dans une nouvelle production, en Grande-Bretagne
comme  aux  États-Unis.  On  peut  arguer  qu’elle  ne  fait  que



refléter l’époque de composition de l’œuvre, cela ne rend pas
l’effet moins gênant aux yeux d’aujourd’hui. C’est là, à sa
manière, une part du problème comme de la fascination propres
à La Fanciulla del West, avec cette étrange vision de la
frontière américaine, combinaison qui produit des résultats
tour à tour saisissants, touchants et proprement étranges.

Valerio  Galli  a  dirigé  en  remplacement  de  Daniel  Oren,
initialement prévu, et une tristesse certaine planait sur ce
dernier week-end du Festival, Antonino Fogliani étant décédé
cette semaine même ; un hommage lui a été rendu avant la
représentation. On notait, par ailleurs, un visage familier
dans le public : Plácido Domingo, présent avant son propre
concert du lendemain, ce qui a ajouté une touche d’occasion
supplémentaire à la soirée, même si, pour une fois, l’un des
ténors les plus célèbres de l’art lyrique se trouvait là pour
écouter chanter des collègues….

_____________________________________

CRITIQUE, festival. TORRE DEL LAGO, 71e Festival Puccini
(Amphithéâtre de plein air), le 05 septembre 2026. PUCCINI :

La Fanciulla del West. A. Pirrozzi, R. Aronica, C. Sgura…
Angelo Bertini / Valerio Galli. Crédit photo (c) Giorgio

Andreuccetti

 

 

CRITIQUE, festival. TOULOUSE,
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47ème  Festival  «  Piano  aux
Jacobins » (Salle capitulaire
du cloître), le 17 septembre
2026. Récital d’Anna PETROVA-
FORSTER.

Anna Petrova-Forster est une pianiste-musicologue
russe dont la spécialité est de défendre tout un
répertoire oublié. Pour le 47e festival « Piano
aux Jacobins« , elle construit son programme en

deux temps ; d’abord, elle nous fait découvrir un
certain Jan Václav Voříšek.

 

Ce musicien qui a eu beaucoup de succès et a connu Schubert, a
le premier nommé Impromptu des pièces pour piano. Dans un
français  parfait  avec  forces  détails,  Anna  Petrova-Forster
nous a détaillé les éléments musicaux qui font le lien entre
Voříšek et Schubert dont on sait avec quel génie il s’est
emparé de ce mot d’Impromptu. Nous avons ensuite écouté quatre
Impromptus et deux Rhapsodies de Voříšek. C’est un piano bien
écrit à la manière d’un Haydn tout jeune. Le jeu de question-
réponse qui aimablement devient vite ennuyeux. Tout à l’opposé
de Schubert qui invente forme et fond, dans les Impromptus de
Voříšek sont prévisibles et rien ne surprend jamais. Le jeu
d’Anna Petrova-Forester est toujours très égal. La main gauche
est magnifique et tient le tempo avec rigueur. La virtuosité
qui peut s’exprimer dans les Rhapsodies est bien agréable.
Malgré les qualités indiscutables de la pianiste, la première
partie  du  concert  entièrement  consacrée  à  ce  compositeur
s’étire sans passion. Pour nous il restera celui qui a inventé
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le  mot  Impromptu  sans  en  avoir  trouvé  la  transcription
musicale. C’est Schubert qui a fait de ses huit Impromptus
quelque chose de tout à fait génial, on ne se lasse pas de les
réécouter dans de nombreuses versions de qualité. 

La deuxième partie consacrée à la Sonate en la mineur D845 de
Franz Schubert, passe presque trop vite. Après l’ennui poli de
cette première partie viennoise qui se voulait chic, Schubert
propose une musique de génie. Cette Sonate est une merveille.
Elle passe pour être la plus aboutie des grandes dernières
sonates avec une forme quasi parfaite. Anna Petrova-Forster
nous  régale  de  la  mise  en  lumière  de  la  forme  avec  une
majestueuse  construction  des  plans,  des  nuances  très
maîtrisées et des couleurs changeantes. L’interprétation est
sage et confiante. Les guirlandes sont brillantes, les accords
profonds et les reprises variées. C’est du très beau piano que
rien  ne  met  en  difficulté.  Anna  Petrova-Forster  pour  son
premier récital en France a conquis le public par son sérieux
et sa passion pour partager des compositeurs oubliés. 

Très  applaudie,  la  pianiste  propose  en  bis  une  courte
partition qui ne déparait pas après ce génial Schubert. C’est
une rare Etude (n°15) de Joseph Woelfl, compositeur de belle
envergure.  Anna  Petrova-Forster  est  autant  musicologue  que
pianiste mais elle n’a pas réussi ce soir à réhabiliter ce
pauvre Jan Václav Voříšek. Nous avons été intéressés par la
découverte d’un compositeur oublié, toutefois Schubert reste
bien un génie unique indétrônable…

 

 

____________________________

CRITIQUE, festival. TOULOUSE, 47ème Festival « Piano aux
Jacobins » (Salle capitulaire du cloître), le 17 septembre

2026. Récital d’Anna PETROVA-FORSTER.. Crédit photo (c) Hubert



Stoecklin

 

 

CRITIQUE, festival. BIARRITZ,
36e  festival  «  Le  Temps
d’aimer la Danse » (Gare du
Midi), le 13 septembre 2026.
«  Prométhée  »  par  Martin
HARRIAGUE  et  le  Ballet  de
l’Opéra Grand Avignon

Il y a des soirs où le destin d’un artiste
bascule. Cette soirée du 13 septembre, à la Gare
du Midi de Biarritz, et dans le cadre du festival
« Le Temps d’aimer la danse », le public a sans
doute assisté à l’un de ces moments rares où un

chorégraphe change de dimension. Martin Harriague,
l’enfant du pays, déjà auréolé de succès (in loco)
avec Crocodile en 2024 et America en 2025, n’était

pourtant pas un inconnu du public basque. Mais
avec Prométhée, sa dernière création, il franchit
un cap. Un cap immense. Il y aura sans nul doute
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un avant et un après.
 

Rappelons-le ici : Martin Harriague n’est pas seulement un
invité de passage. C’est un enfant de la région, formé au
Ballet junior de Biarritz, qui a fait ses armes sur les scènes
internationales avant de revenir au pays. Depuis septembre
2024, il dirige le Ballet de l’Opéra Grand Avignon, sur scène
ce soir. Et en janvier 2027, il prendra la tête du Centre
Chorégraphique  National  de  Biarritz,  succédant  à  Thierry
Malandain, fondateur de l’institution et il y a près de 30
ans, tout en prenant également les rênes du festival « Le
Temps d’aimer la danse », dont Malandain assuré la direction
artistique pendant 26 ans. Cette double casquette – artiste et
futur directeur – donne à sa présence sur scène une saveur
particulière. Mais ce soir, il n’était question ni de statut
ni de responsabilités. Juste de danse. Juste de feu.

Il faut s’arrêter un instant sur un détail qui n’en est pas
un. À l’Opéra Grand Avignon, lors de la création en décembre
dernier,  Prométhée  était  porté  par  l’Orchestre  national
Avignon-Provence,  dirigé  par  Swann  van  Rechem,  dont  la
présence sur scène, juché au-dessus du plateau tel un Olympe
moderne, tel que nous l’écrivions alors, et qui participait
pleinement  de  la  dramaturgie.  Ce  soir,  à  Biarritz,  point
d’orchestre.  Une  bande-son.  Certains  puristes  crieront  au
sacrilège.  Ils  auront  tort.  Car  l’absence  des  musiciens
produit un effet inattendu : elle concentre toute l’attention
sur les corps. Sur ces treize danseurs du Ballet de l’Opéra
Grand  Avignon,  d’une  malléabilité  et  d’une  énergie
phénoménales.  Sur  leurs  respirations,  leurs  appuis,  leurs
regards. Sur cette manière qu’a Harriague de faire naître le
geste du silence avant de le laisser exploser sur les accords
conquérants  de  l’Ouverture  des  Créatures  de  Prométhée  de
Beethoven. La partition, enrichie par les interventions du
compositeur contemporain Fabien Cali, n’est plus qu’une toile
de  fond.  Elle  devient  un  simple  vecteur.  Et  ce  que  l’on
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découvre alors, c’est la danse à l’état pur. Nue. Tranchante.
Inoubliable.

 

 

Prométhée n’est pas une illustration. C’est une réinvention.
Le  chorégraphe  ne  suit  pas  un  récit  linéaire.  Il  capture
l’essence du mythe en tableaux saisissants qui percutent le
spectateur  avec  une  force  incroyable.  Dès  les  premières
minutes, la création de l’humanité se joue sous nos yeux : des
corps  inertes,  manipulés  avec  une  franchise  presque
chirurgicale, qui s’animent peu à peu jusqu’à exploser dans un
langage  chorégraphique  d’une  précision  mathématique.  Les
danseurs  deviennent  tour  à  tour  pantins  désarticulés,
créatures en transe, clones de Ken et de Barbie manipulés par
des légistes, ou encore guerriers antiques dont les profils
semblent surgis des vases grecs.

Les images défilent avec une puissance visuelle stupéfiante.
Le vol du feu, évoqué par des jeux d’ombres et de lumières. La
menace obsédante du rapace, prédateur éternel. Les costumes de
Mieke Kockelkorn, véritables lambeaux de tissus à la beauté
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rude, épousent et magnifient chaque mouvement. Et dans cet
époustouflant défilé, une constante : l’unisson parfait des
danseurs avec la musique, cette capacité qu’ils ont de tomber
à la perfection sur chaque note, chaque syncope, chaque tempo.
Les ensembles sont millimétrés. Les solos, les duos, les trios
s’enchaînent  avec  une  fluidité  déconcertante.  Douces
géométries,  triangles  mouvants,  cercles  chamaniques  :
Harriague  orchestre  ses  interprètes  avec  une  autorité
tranquille,  celle  des  grands.

 

 

Il faut mesurer ce que cela signifie. En une heure – une heure
seulement, et c’est à la fois trop court et parfait –, Martin
Harriague démontre qu’il sait construire, élaguer, faire des
choix. Que son inspiration débordante, loin de le perdre, se
met  au  service  d’un  axe  clair,  d’une  dramaturgie
limpide.  Crocodile  était  une  ode  à  l’amour,  un  bijou
d’intimité., America était une satire mordante, une flèche
décochée au monde de Donald Trump. Prométhée est d’une toute
autre  ampleur.  C’est  une  œuvre  totale,  musicale,
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chorégraphique et déjà mythique. Un rituel contemporain où le
mythe antique retrouve toute sa résonance brûlante.

Et  lorsque  le  rideau  tombe,  lorsque  les  dernières  notes
s’éteignent, quelque chose d’attendu (d’espéré…) se produit :
les hurlements éclatent, et les applaudissements s’éternisent.
Le public se lève, comme un seul homme, pour célébrer non
seulement  une  réussite  artistique,  mais  la  naissance  d’un
chorégraphe qui compte désormais dans l’espace chorégraphique
européen. Un chorégraphe qui, à quarante ans, vient de signer
une œuvre qui le parachute d’emblée parmi les talents les plus
prometteurs de notre temps.

La danse contemporaine française tient là l’un de ses plus
grands espoirs. Et Biarritz, sa terre d’origine, peut être
fière. Le feu sacré de Prométhée, Martin Harriague l’a volé…
et il le partage avec une générosité qui force l’admiration !
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CRITIQUE, festival. BIARRITZ, 36e festival « Le Temps d’aimer
la Danse » (Gare du Midi), le 13 septembre 2026. « Prométhée »

par Martin HARRIAGUE et le Ballet de l’Opéra Grand Avignon.
Crédit photographique (c) Stéphane Bellocq

 

CRITIQUE,  festival.  ANGLET,
36e  festival  «  Le  Temps
d’aimer la Danse » (Théâtre
du Quintaou), le 12 septembre
2026. « Contre-Nature » par
Rachid  OURAMDANE  et  la
Compagnie de Chaillot

Après « Möbius Morphosis » que nous avions vu au
Nuits de Fourvière en juillet 2024, le spectacle

« Vertige » pour la ré-ouverture de la Nef du
Grand Palais en juin 2025, et « Corps extrêmes »,

vu quelques mois plus tard au Grand-Théâtre de
Provence à Aix, Rachid Ouramdane offre au public
basque – au Théâtre du Quintaou d’Anglet, et dans
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le cadre de la 36e édition du Temps d’aimer la
Danse – l’une de ses dernières créations,

« Contre-Nature », étrennée à Chaillot-Palais
national de la Danse en novembre 2024 (que le

chorégraphe nîmois dirige depuis 2021). Une heure
durant, Ouramdane nous y offre une incroyable

expérience, une célébration poétique et
vertigineuse de ce qui nous relie au-delà de la

disparition, un spectacle dont on ressort changé
de l’intérieur, armé du sentiment qu’un monde

meilleur est possible.
 

Dès l’ouverture, la scène se mue en un espace hors du temps,
baigné  d’une  lumière  crépusculaire  et  de  brumes.  Dix
interprètes de la Compagnie de Chaillot, véritables artistes
de l’aérien, peuplent ce vide. Issus de la danse et du cirque,
ils  ont  appris  à  fusionner  leurs  langages  en  un  seul,
organique et délicat. Ce qui frappe d’emblée, c’est cette
impression de mouvement perpétuel, fluide, comme un travelling
avant où les corps glissent, s’élèvent et retombent avec une
douceur infinie. Rachid Ouramdane ne les filme pas en train de
performer  ;  il  capte  l’essence  même  du  geste  aérien,  le
transformant  en  une  matière  chorégraphique  d’une  beauté
gracile.

Contre-Nature est un spectacle sur l’absence. Mais loin d’être
un requiem, c’est un éloge vibrant de la solidarité et du
collectif.  Le  chorégraphe  imagine  comment  nos  proches
continuent  de  nous  accompagner,  comment  nous  avançons,
« habités par d’autres personnes que l’on n’a plus autour de
soi, ces fantômes qui nous accompagnent ». Cette présence de
l’absence  est  rendue  palpable  par  des  corps-à-corps
bouleversants.  Les  portés,  les  contrepoids,  les  chutes
contrôlées ne sont pas de simples prouesses techniques ; ils
disent la peur, le risque, mais surtout le lâcher-prise et le



soutien indéfectible de l’autre face à l’épreuve. On voit des
duos poignants où le geste se dédouble jusqu’à s’évanouir, des
pyramides  humaines  qui  se  construisent  avec  une  confiance
aveugle. C’est une démonstration magistrale que nous sommes
tous « pétris des autres, traversés de leurs vies et de leurs
absences ».

 

 

La musique de Jean-Baptiste Julien, tout en subtilité, impulse
un rythme à cette communauté, passant d’un corps à l’autre
comme un souffle vital. Les projections vidéo de Jean-Camille
Goimard, des images d’enfants, de forêts et de mer, ajoutent
une dimension onirique, évoquant l’enfance et le temps qui
passe. Le chorégraphe convoque une humanité commune, traversée
par la perte, mais portée par une énergie communicative. On
pense aux réfugiés, à ceux qui périssent en mer ou dans les
forêts, faisant écho aux obsessions du chorégraphe pour les
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exilés. Mais l’espoir triomphe toujours...

Avec  Contre-Nature,  Rachid  Ouramdane  signe  un  chef-d’œuvre
d’humanité.  Il  a  su  transformer  le  deuil  intime  de  la
disparition de son frère en une quête universelle. Ce n’est
pas un spectacle sur la mort, mais sur la vie, sur la façon
dont nous pouvons, ensemble, « danser la vie » en compagnie de
nos absents. La douceur et la poésie qui émanent de ce plateau
nu, sculpté par la lumière et les corps, vous submergent. On
ressort de cette expérience non pas triste, mais apaisé, le
cœur  battant  et  habité  par  une  douce  énergie.  Contre-
Nature est une œuvre profondément émouvante et nécessaire, un
éloge de la fragilité et de la force de la vie. Un pur moment
de grâce !

 

 

__________________________________
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CRITIQUE, festival. ANGLET, 36e festival « Le Temps d’aimer la
Danse » (Théâtre du Quintaou), le 12 septembre 2026. « Contre-
Nature » par Rachid OURAMDANE et la Compagnie Chaillot. Crédit

photographique (c) Patrick Imbert

CRITIQUE, festival. BIARRITZ,
36e  festival  «  Le  Temps
d’aimer la Danse » (Gare du
Midi), le 10 septembre 2026.
« Summerland » par Benjamin
MILLEPIED

C’était un événement à plus d’un titre. Pour sa
36ème édition – et la 26ème et dernière édition

sous la direction artistique de Thierry Malandain
-, le festival Le Temps d’aimer la danse a frappé
un grand coup en confiant sa soirée d’ouverture à
l’un des chorégraphes français les plus en vue de

la planète, Benjamin Millepied, ancien danseur
étoile du New York City Ballet, directeur de la

danse à l’Opéra national de Paris de 2014 à 2016,
et dont le nom reste associé au film Black Swan de
Darren Aronofsky. Ce jeudi 10 septembre, à la Gare

du Midi de Biarritz, il a présenté – en avant-
première mondiale – sa nouvelle création :
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Summerland. Un ballet pop d’une heure dix, porté
par la voix et la présence magnétique de la

chanteuse November Ultra, et qui s’installera aux
Folies Bergère (Paris) du 24 au 29 novembre

prochain.
 

Il faut d’abord parler d’elle. November Ultra, de son vrai nom
Mélanie  Pereira,  née  à  Boulogne-Billancourt  d’un  père
portugais  et  d’une  mère  espagnole,  est  une  autrice-
compositrice-interprète  française  qui  s’est  fait  connaître
avec son premier vinyle Honey Please Be Soft & Tender en 2021,
avant  de  sortir  son  premier  album  Bedroom  Walls  en  2022.
Sacrée révélation féminine aux Victoires de la musique en
2023, celle que ses proches surnomment Nova incarne une pop de
chambre délicate, une « bedroom pop » faite de fragilité et de
sincérité, dont la voix est parfois comparée à celle d’Adele.
C’est précisément cette délicatesse qui a conquis Benjamin
Millepied, qui confie être « tombé amoureux de sa musique,
séduit  par  sa  finesse  et  sa  délicatesse  »,  au  point  de
concevoir tout un ballet autour d’elle.

Sur scène, November Ultra n’est pas une simple invitée. Elle
est le cœur battant du spectacle. Tour à tour derrière son
piano, à la guitare ou seule avec son micro, elle chante en
anglais  ou  en  espagnol,  sa  voix  enveloppante  et  parfois
nostalgique guidant les neuf danseurs qui l’entourent. Ces
derniers,  vêtus  de  tenues  pastel,  évoluent  dans  un  décor
onirique fait de voilages translucides et légers, dans une
lumière d’une grande douceur signée Lucy Carter. La scène de
la Gare du Midi se mue en un espace hors du temps, comme une
bulle de savon acidulée où les corps semblent en apesanteur.

 



 

Les tableaux s’enchaînent — duos, ensembles, solos — dans une
succession  de  portés  et  d’enlacements  d’une  grande
délicatesse, comme autant de promesses amoureuses. Benjamin
Millepied  explore  ici  une  veine  tendre  et  lumineuse,
directement inspirée par la ville californienne de Summerland,
au nord de Los Angeles, où il a vécu. « J’y passais très
souvent en voiture et je me disais : quel beau nom pour un
ballet », raconte-t-il. Ce titre est aussi un clin d’œil à son
mentor  Jerome  Robbins,  qui  avait  créé  en  1972  un  ballet
intitulé Watermill, du nom d’une petite ville où il aimait
passer.  Une  filiation  revendiquée,  entre  héritage  et
modernité.

Le  public  biarrot,  venu  nombreux  pour  cette  première
représentation — en présence de la ministre de la Culture
Catherine Pégard —, a longuement applaudi cette création qui
fusionne  la  musique  live  et  la  gestuelle  des
danseurs. Summerland n’est pas un ballet au sens classique du
terme,  mais  un  concert  chorégraphié,  une  expérience
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sensorielle où la voix de November Ultra et les corps des
interprètes dialoguent dans une même respiration. Le résultat
est à la hauteur de l’ambition : une œuvre généreuse, solaire,
qui laisse le spectateur avec un sentiment de plénitude rare.

Après Jeff Buckley (« Grace ») à Boulogne-Billancourt en 2024
et  Barbara  («  Du  bout  des  lèvres  »)  en  avril  dernier  à
Montpellier, Benjamin Millepied poursuit avec November Ultra
son exploration des répertoires musicaux qui le touchent, sans
jamais se répéter. Summerland est une vraie réussite : un
moment suspendu, une invitation à la douceur dans un monde qui
en manque cruellement. Nul doute que le public parisien des
Folies Bergère lui réservera le même accueil triomphal en
novembre prochain.

 

 

________________________________________

CRITIQUE, festival. BIARRITZ, 36e festival « Le Temps d’aimer
la  Danse  »  (Gare  du  Midi),  le  10  septembre  2026.
« Summerland » par Benjamin MILLEPIED. Crédit photographique
(c) Stéphane Bellocq
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CRITIQUE,  festival.  47ème
Festival  «  Piano  aux
Jacobins  ».  TOULOUSE,  Salle
capitulaire du cloître, le 11
septembre  2026.  Récital  de
Vadym KHOLODENKO

Le pianiste ukrainien Vadym Kholodenko a proposé –
pour son récital au festival toulousain de « Piano

aux Jacobins » – un programme construit sur une
augmentation de brillance. La sonate Hammerklavier

de L. van Beethoven qui a ouvert le récital n’a
pas permis de mettre vraiment en valeur les

qualités du jeune pianiste. En effet, sa lecture
puissante en contrastes abrupts de nuances n’était
pas très phrasée. Aucune rhétorique n’émaillait le
propos. Ce piano riche en couleurs trop saturées
et en textures toujours fortement charpentées n’a
pas offert tous les trésors de la partition. Car
dans cette œuvre Beethoven pousse l’instrument

dans ses retranchements et demande à l’interprète
d’aller dans le sens de la recherche et de

l’expérimentation bien davantage que dans la seule
puissance sonore. D’autres interprètes y mettent

https://www.classiquenews.com/critique-festival-47eme-festival-piano-aux-jacobins-toulouse-salle-capitulaire-du-cloitre-le-11-septembre-2026-recital-de-vadym-kholodenko/
https://www.classiquenews.com/critique-festival-47eme-festival-piano-aux-jacobins-toulouse-salle-capitulaire-du-cloitre-le-11-septembre-2026-recital-de-vadym-kholodenko/
https://www.classiquenews.com/critique-festival-47eme-festival-piano-aux-jacobins-toulouse-salle-capitulaire-du-cloitre-le-11-septembre-2026-recital-de-vadym-kholodenko/
https://www.classiquenews.com/critique-festival-47eme-festival-piano-aux-jacobins-toulouse-salle-capitulaire-du-cloitre-le-11-septembre-2026-recital-de-vadym-kholodenko/
https://www.classiquenews.com/critique-festival-47eme-festival-piano-aux-jacobins-toulouse-salle-capitulaire-du-cloitre-le-11-septembre-2026-recital-de-vadym-kholodenko/
https://www.classiquenews.com/critique-festival-47eme-festival-piano-aux-jacobins-toulouse-salle-capitulaire-du-cloitre-le-11-septembre-2026-recital-de-vadym-kholodenko/


plus de subtilité et de variétés de toucher.
 

Après cette première partie qui a laissé sur sa faim une
partie du public, la suite du récital était très attendue. La
bonne  surprise  est  venue  des  trois  Préludes  de  Boris
Lyatoshynsky. Ce compositeur ukrainien a eu beaucoup de succès
du temps de l’Union soviétique. Sans être très avant-gardiste,
ces compositions de 1942 sont très intéressantes et agréables.
Le jeu de Kholodenko gagne en subtilité et le toucher devient
très varié. C’est comme si le pianiste était particulièrement
intéressé  par  la  musique  de  son  compatriote  et  trouvait
beaucoup de choses à en dire. Les nuances sont superbement
conduites, les lignes de chant se tissent et les rythmes se
vivifient.  Le  troisième  prélude  est  carrément  sensationnel
sous  des  doigts  si  inspirés.  Ainsi  l’ostinato  de  la  main
gauche devient particulièrement violent dans son insistance.
Le  crescendo  est  savamment  construit  puis  la  désinence
habilement amenée. C’est un grand moment de musique et une
belle surprise.

Puis  comme  galvanisé  Vadym  Kholodenko  va  se  lancer  avec
panache dans les Six études d’exécution transcendantes d’après
Paganini  composées  par  Franz  Liszt.  Les  qualités
extraordinaires  du  pianiste  sont  mises  en  valeur  avec  la
complexité extrême de ces pages. Voila un répertoire qui avec
la  virtuosité  en  hommage  au  violon  de  Paganini  et  avec
l’inventivité pianistique de Liszt ouvre grand les cieux. Avec
un  véritable  génie,  Vadym  Kholodenko  nous  en  propose  une
interprétation  lumineuse  et  même  aveuglante  de  beauté
pianistique. Ce jeu grisant électrise le public et c’est avec
beaucoup d’intelligence que le pianiste a proposé un bis tout
de calme et de volupté.

Le  concert  qui  avait  débuté  en  fanfare  avec  un  Beethoven
insatisfaisant s’est terminé avec un éclat bien plus précieux.
Et la musique virtuose de Liszt, juste avant celle originale



de Lyatoshynsky, convient admirablement au piano exceptionnel
de Vadym Kholodenko. Ce soir la Hammerklavier de Beethoven ne
lui a pas permis d’atteindre ce niveau…

 

 

 

________________________________________________________

CRITIQUE, festival. 47ème Festival « Piano aux Jacobins ».
TOULOUSE, Salle capitulaire du cloître, le 11 septembre 2026.
Récital de Vadym KHOLODENKO. Crédit photo (c) Droits réservés

 

CRITIQUE, concert. BARCELONE,
Palau de la Musica Catalana,
le  29  août  2026.  WAGNER  :
Extraits  du  «  Ring  ».  C.
Foster,  K.  F.  Vogt,  N.
Brownlee,  Orchestre  du
Festival de Bayreuth, Pablo-
Heras Casado (direction)

https://www.classiquenews.com/critique-concert-barcelone-palau-de-la-musica-catalana-le-29-aout-2026-wagner-extraits-du-ring-c-foster-k-f-vogt-n-brownlee-orchestre-du-festival-de-bayreuth-pablo-heras-casado-di/
https://www.classiquenews.com/critique-concert-barcelone-palau-de-la-musica-catalana-le-29-aout-2026-wagner-extraits-du-ring-c-foster-k-f-vogt-n-brownlee-orchestre-du-festival-de-bayreuth-pablo-heras-casado-di/
https://www.classiquenews.com/critique-concert-barcelone-palau-de-la-musica-catalana-le-29-aout-2026-wagner-extraits-du-ring-c-foster-k-f-vogt-n-brownlee-orchestre-du-festival-de-bayreuth-pablo-heras-casado-di/
https://www.classiquenews.com/critique-concert-barcelone-palau-de-la-musica-catalana-le-29-aout-2026-wagner-extraits-du-ring-c-foster-k-f-vogt-n-brownlee-orchestre-du-festival-de-bayreuth-pablo-heras-casado-di/
https://www.classiquenews.com/critique-concert-barcelone-palau-de-la-musica-catalana-le-29-aout-2026-wagner-extraits-du-ring-c-foster-k-f-vogt-n-brownlee-orchestre-du-festival-de-bayreuth-pablo-heras-casado-di/
https://www.classiquenews.com/critique-concert-barcelone-palau-de-la-musica-catalana-le-29-aout-2026-wagner-extraits-du-ring-c-foster-k-f-vogt-n-brownlee-orchestre-du-festival-de-bayreuth-pablo-heras-casado-di/
https://www.classiquenews.com/critique-concert-barcelone-palau-de-la-musica-catalana-le-29-aout-2026-wagner-extraits-du-ring-c-foster-k-f-vogt-n-brownlee-orchestre-du-festival-de-bayreuth-pablo-heras-casado-di/
https://www.classiquenews.com/critique-concert-barcelone-palau-de-la-musica-catalana-le-29-aout-2026-wagner-extraits-du-ring-c-foster-k-f-vogt-n-brownlee-orchestre-du-festival-de-bayreuth-pablo-heras-casado-di/


Le Palau de la Música Catalana, écrin de verre et
de fer forgé, s’est mué – ce 29 août – en un
véritable temple wagnérien. Un frémissement
d’exception parcourait la salle moderniste,

comble, pour ce concert d’anthologie clôturant le
40e Festival de Peralada, décentralisé dans la

capitale de la Catalogne (et en coproduction avec
la mythique salle barcelonaise). L’événement, qui

s’inscrivait également dans le cadre de la tournée
espagnole du 150e anniversaire du Festival de
Bayreuth (avant Santander, Séville, Madrid,
Valencia et Las Palmas de Gran Canaria…),

réunissait pour l’occasion l’orchestre éponyme
sous la baguette du maestro espagnol Pablo Heras-

Casado (actuel directeur musical du Philharmonique
de Berlin !), aux côtés de trois chanteurs

wagnériens d’exception.
 

La soirée s’ouvre sur L’Entrée des dieux au Walhalla, dans
laquelle la mythique phalange orchestrale qu’est l’Orchestre
du Festival de Bayreuth a déployé une puissance tellurique, un
son « Bayreuth » d’une densité inouïe, que seul l’amphithéâtre
de la Colline Verte peut habituellement offrir. C’était là un
privilège incroyable pour les 2000 spectateurs réunis sous la
fabuleuse verrière colorée du Palau : voir et entendre cette
phalange légendaire – sans le voile de la fameuse fosse, et
pour mieux révéler la synergie et la précision chirurgicale de
chacun de ses pupitres ; celui de cordes d’une morbidité et
d’une  pâte  somptueuses,  et  de  cuivres,  notamment  les
trompettes et les cors, d’une majesté saisissante, étaient
guidés par un Pablo Heras-Casado avec une clarté de geste et
une intelligence architecturale qui ont souligné avec éclat
son statut de maître wagnérien. L’extrait des Murmures de la
forêt de Siegfried, d’une poésie panthéiste exquise, a été



également l’un des moments les plus beaux de la soirée, tandis
que la Marche funèbre tirée du Crépuscule des dieux a atteint
une expression transcendante.

 

 

Le triptyque vocal, lui, a tenu toutes ses promesses. Le ténor
allemand  Klaus  Florian  Vogt,  vétéran  de  Bayreuth,  a  fait
montre d’une sécurité vocale inébranlable. Son timbre, d’une
souplesse et d’une palette de couleurs incomparable, a fait
merveille, offrant tour à tour un Siegmund mélodieux et un
Siegfried  d’une  sensibilité  à  fleur  de  peau.  La  soprano
britannique  Catherine  Foster,  Brünnhilde  de  légende,  a  su
incarner avec noblesse et grandeur le rôle de Brünnhilde.
Après  une  entrée  en  matière  assez  nuancée  dans  le  fameux
duo « Ewir war  ich », elle a littéralement enflammé la salle
dans la scène finale du Crépuscule des dieux, déployant un
médium  brillant  et  des  aigus  incisifs  pour  une  Scène  de
l’Immolation à la hauteur du défi. Enfin, révélation de la
soirée, le baryton-basse américain Nicholas Brownlee, futur
Wotan du nouveau Ring du Gran Teatre del Liceu tout proche, a
impressionné par la force virile et juvénile à la fois de son
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instrument,  campant  un  Wotan  dominateur,  d’une  palette
expressive particulièrement impressionnante.

Le programme de la soirée, puisant dans les sommets de la
Tétralogie,  a  ainsi  offert  une  plongée  vertigineuse  dans
l’univers de Richard Wagner, avec d’autres moments-clés comme
Les Adieux de Wotan ou encore Le Voyage de Siegfried sur le
Rhin. Après un final grandiose, une ovation debout – longue et
nourrie – a contraint le maestro à enchaîner sur un bis. Et
lorsque  les  archets  se  sont  levés  pour  attaquer  la
célébrissime Chevauchée des Walkyries, l’effet fut total… et
censé sous les sculptures monumentales de pierre des Walkyries
qui sont l’un des joyaux de cette salle mythique et à nulle
autre  pareille  !…  Un  concert  qui  restera  gravé  dans  les
mémoires de ceux qui ont eu la chance d’y assister – et dans
les annales du Palau de la Música Catalana.

 

 

____________________________________
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CRITIQUE, concert. BARCELONE, Palau de la Musica Catalana, le
29 août 2026. WAGNER : Extraits du « Ring ». C. Foster, K. F.
Vogt, N. Brownlee, Orchestre du Festival de Bayreuth, Pablo-

Heras Casado (direction). Crédit photographique (c) Mario
Wurzburger

 

 

CRITIQUE,  festival.  150e
FESTIVAL  de  BAYREUTH
(Festspielhaus),  le  26  août
2026.  WAGNER  :  Rienzi.
Alexandra  Scemerédy  et
Magdolna  Parditka  (mise  en
scène)  /  Nathalie  Stutzmann
(direction musicale)

Coup de projecteur et clap de fin pour les 150 ans
du Festival de Bayreuth. C’était une première,

Rienzi, le dernier des tribuns était à l’affiche
de l’auguste temple ! Cet opéra titanesque du
jeune Richard Wagner, qu’il dépréciait en le

surnommant « Son braillard », fut banni par lui-
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même des œuvres canon de sa production et de la
Colline verte. Un vrai paradoxe pour l’institution

qui a déployé tous ses actifs pour une mise en
vedette ponctuelle et détonante de cet opéra mal

aimé.
 

 

En effet, on comprend vite que le livret de Wagner – qui narre
l’ascension  et  la  déchéance  d’un  tribun  romain  du  XIVème
siècle, Rienzi, adapté du roman d’Edward Bulwer-Lyton – ne fut
qu’un  prétexte  littéraire.  A  vrai  dire,  le  fringuant
compositeur de 19 ans souhaitait créer une grande fresque
musicale révolutionnaire. Cependant, on ne peut négliger le
fait  qu’Hitler  s’identifia  au  tribun,  et  qu’il  hérita  du
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manuscrit original (jamais récupéré à ce jour), et que le
rejet  du  maître  pour  sa  création  dégage  des  effluves
prémonitoires… Sujet à polémiques, le parcours incertain de
cet opéra, bien que relevant de succès flamboyants, notamment
lors de sa création en 1842 à Dresde, a légitimé nombre de
coupures  de  l’œuvre,  et  bien  des  tentations  scéniques
propagandistes fascisantes jusqu’en 1914, lui conférant une
popularité aléatoire.

Quel orgueil pour le jeune Richard qui pensait faire « grand
tapage  »  d’un  peut-être  chef-d’œuvre,  dont  il  sembla
finalement ne pas faire grand cas. Je le cite : « Il vaut
mieux  une  chute  retentissante  qu’un  succès  douteux  ».  La
structure justement, qui adopte les formes stylistiques de
l’époque,  (Marche,  fanfare,  ballet,  récitatif,  aria,  duo…)
paraît,  aujourd’hui  en  2026  étrangement  surannée,  face  à
l’élaboration de sa future production. Pour la mise en œuvre
et la crédibilité de cet événement audacieux, le festival
germanique devait relever deux défis majeurs : écourter le
synopsis, et détourner légèrement, l’attention auditive des
spectateurs, au profit d’un hypnotisme visuel. En effet, le
flot musical très éloigné du flux harmonique wagnérien auquel
nous sommes accoutumés est particulièrement déroutant.

 



 

La mise en scène a donc été confiée à un duo d’expertes :
Alexandra Szemerédy et Magdolna Parditka. Ces metteuses en
scène hongroises dans l’air du temps ont présenté une version
contemporaine  modulable.  Le  cadre  prend  racine  dans  une
société romaine politisée et sur médiatisée en décrépitude :
un choix ingénieux qui stigmatise le drame jusque dans son
iconographie très réussie.

Dès la célèbre ouverture, on est saisi par l’arrogante tenue
de  l’orchestre  maintenue  avec  souplesse  par  l’excellente
cheffe  française  Nathalie  Stutzmann.  Cette  personnalité
musicale appréciée qui a dirigé ici l’an passé un superbe
Tannhaüser,  manie  avec  dextérité  l’imposant  Orchestre  du
Festival de Bayreuth. Faisant preuve d’une grande quiétude,
elle  aborde  les  notes  puissantes  de  cette  tragédie  avec
sérénité. Elle échappe d’ailleurs au côté martial et pompier
de cette marche initiale, dont l’écriture triomphaliste finale
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s’offre  une  débauche  clinquante  de  cuivres.  Grâce  à  la
tempérance de son tempo et à l’étirement mélodique discret des
archets, elle pondère avec tact cet élan d’artificiers alors
qu’un enfant se meurt sur scène. Néanmoins, on succombe vite à
l’acoustique enclavée du Festspielhaus, inégalable, pour se
fondre dans la texture divine de la masse instrumentale qui
capture nos sens.

Côté  scénographie,  sur  le  plateau,  deux  blocs  d’immeuble
vétustes sont éclairés par des écrans de télés. Dans l’un, un
couple incestueux s’ébat (Rienzi avec sa sœur Irène), dans
l’autre un enfant malade trépasse. Ce premier impact visuel,
déjà câblé, crée une sorte de malaise. Il n’est pas sans
rappeler les constructions misérables de l’Europe de l’Est, ou
s’ajoute ce deuil scabreux, présumé filial ; pierre angulaire
de ce drame remixé qui enclenche le destin de Colas Rienzi. La
difficulté de ce livret en 5 actes, est de mettre en scène une
action  complexe  qui  se  déverse  sur  des  formes  musicales
multiples dites classiques, mais dont l’articulation paraît
quasi  indomptable.  Elle  est  constituée  de  passages
symphoniques tonitruants, de chœurs grandioses à la manière
des  tragédies  grecques,  et  du  passage  des  solistes  qui
chevauchent ce joug sonore ininterrompu. Le discours narratif
se déploie sur des récitatifs mordants, ponctués de salves
d’accords philharmoniques clinquants ; tantôt adoucit par de
charmantes  arie  dolce,  aux  influences  verdiennes  avérées.
L’ensemble est suppléé par la masse chorale en liesse qui
envahit le décor dans un patriotisme exalté. Chaque choriste
connecté à son smartphone, est aussi accroché à l’écran géant
qui diffuse les débats télévisés. Éprouvant, mais perçu comme
une performance artistique générale, qui va du compositeur à
la mise en scène qui parvient à rendre crédible ce patchwork
stupéfiant.

Dans cette atmosphère distopique, la scénographie cadre le
peuple dans une tonalité grisâtre qui l’uniformise. Cela donne
un sentiment de froideur, d’anonymat, voire d’emprisonnement.



La  barre  d’immeuble  modulable  en  taille  qui  émerge  du
plancher, est composée de boîtes exiguës pourvues d’escaliers
et de balcons en ferraille noire. Elle est envahie par des
écrans qui déversent leur soupe médiatique. On subit ici les
affres  de  la  surmédiatisation  par  une  projection  saturée
d’éléments lumineux qui clignotent et s’insinuent en nous. Un
des  moments  phares  de  ce  spectacle  est  certainement  le
traditionnel ballet de l’acte II. Afin de sauver ce passage
musical  insipide  et  démodé,  ces  dames  organisent  une
représentation  théâtrale  dans  le  théâtre  à  la  limite  du
cartoon : un défilé loufoque hilarant de personnages de la
saga wagnérienne, dirigé par la statuette dorée sautillante du
sculpteur Ottmar Horl.

 

 

Sans faire plus de détails du visuel qui allège beaucoup cette
pièce d’au moins quatre heures après coupures, il faut rendre
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hommage au grand architecte de ce Ring politique dévastateur,
dont on perçoit déjà, les bribes d’un flux orchestral continu
reliant  orchestre  et  voix.  Ici  et  là,  émergent  aussi  des
syllabes  magiques,  des  notes  rédemptrices,  des  leitmotivs
simples et entêtants, des chœurs inoubliables déjà au point,
et des bouts de conversations épars aux lignes mélodiques
marquantes. Même l’aspect corps de garde qui s’insinue dans
l’instrumentation par moment, se meut en un souffle épique
lourd qui sied au personnage de Rienzi passant du héros, au
dictateur perclus de remords, jusqu’au suicide. Au cœur de ce
chaos, l’amour peut-être, et Rome, cette Babylone païenne,
anarchique, assourdissante, où tout se délite : le peuple, les
immeubles insalubres et poisseux, la tribune de foot en tapis
rouge : capitole de l’anéantissement. Comme aurait dit Fouquet
à Louis XIV : « Je suis tombé, mais j’ai fait du bruit en
tombant. »

Il faut reconnaître le courage des artistes pour mettre en
place ce monstre opératique dont l’exigence technique demande
une somme de travail considérable à l’ensemble des exécutants.
Voire, à ceux qui écoutent. Le niveau général des intervenants
et des choristes, particularité constante de Bayreuth, est
très élevé. On notera les scènes admirables du second acte, le
duo d’affrontement poignant entre Rienzi et Adriano, la prière
des chœurs au III acte, ou le choral extraordinaire du IV
acte, pour ce puzzle qui s’étire sans répit. Seule la baguette
impeccable et le flegme de Nathalie Stutzmann domptent ce
brouhaha ambiant. Par ailleurs, sa vigilance reste chevillée
aux solistes. Elle respire avec eux, en eux, car le chant vit
en  elle.  Par  l’intégrité  libératrice  de  sa  puissance
émotionnelle qu’elle ordonne, elle s’avère impressionnante de
justesse. La masse chorale conduite par Thomas Eilter de Lint
rassemble un composite de timbres enivrants, et les nombreux
chœurs de la partition sont exécutés avec ferveur. Parfois en
coulisse, a capella. Ils sont empreints de solennité et de
nuances sublimes, jusqu’aux prières radieuses qui s’étendent
sur des piani sans fin, offerts à un auditoire bouche-bée



happé par cette atmosphère mystique.

 

 

Sur scène, le rôle-titre de Colas Rienzi a été confié au ténor
autrichien Andreas Schager. Cet artiste lyrique charismatique
est idéal pour interpréter ce rôle écrasant de héros déchu.
Ultra athlétique, il est doté d’un sens artistique inné et
enthousiaste qui lui permet d’accomplir des prouesses. Tout en
exécutant sans discontinuer les fulgurants éclats de bravoure
d’une tessiture vaillante et acérée, il parvient même à hisser
ses  inflexions  périlleuses  dans  une  sorte  de  transport
visionnaire. Pour la fameuse prière de l’acte IV, il s’évapore
dans  une  couleur  sensorielle  translucide  pianissimo,  qu’il
chuchote au public proche de la rupture vocale. Bien que sa
quête  de  tribun  le  dénature  en  un  être  versatile  et
tyrannique, il affiche a contrario une constance sobre dans
son expertise professionnelle pour ce personnage particulier
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qui a lancé sa carrière à Meiningen il y a 14 ans. Habitué de
Bayreuth, il est un illustre Parsifal, qu’il chante ici en
alternance avec Rienzi. Souriant, infaillible, impassible, il
nous  fait  l’offrande  de  sa  tessiture  éblouissante  de
Heldentenor qui touche par sa clarté, et la virilité de son
émission. Ses aptitudes musicales et scéniques réunies, lui
procurent une liberté de jeu qu’il partage avec le public dans
un  panache  péremptoire  qui  le  propulse  au  rang  de  tribun
divin.

A ses côtés, la magnifique soprano américaine au velours de
mezzo, Jennifer Holloway campe ici un Adriano amoureux, plus
ou  moins  éconduit,  entêté  et  inefficace.  Cette  paire
d’artistes s’affronte dans un acharnement stérile : l’un pour
le pouvoir, l’autre dans son amour fantasmé pour la sœur de
Rienzi. Rivaux, ils forment une joute vocale comparable en
intensité.  C’est  pourtant  dans  un  autre  registre  plus
enveloppant,  crédible  dans  son  jeu  au  masculin  qu’Adriano
exploite une palette d’émotions subtiles, voire déchirantes
auprès de son amour impossible. Irène, sœur de Rienzi, est
interprétée par Gabriela Scherer. Par contraste, la soprano
suisse qui dans cette mise en scène est une femme fragile sous
l’emprise de Rienzi, a su adapter son émission luxueuse et
ardente à un timbre plus suave. Cette couleur rauque convient
parfaitement  à  ses  ambiguïtés  incestueuses,  et  ses
atermoiements douteux pour Adriano, et pour d’autres passages
dramatiques de la partition.

 



 

Les  autres  artistes,  expérimentés,  sont  des  figures
incontournables de ce Festival. La basse ukrainienne Vitalij
Kowaljow campe un Cardinal hiératique à la voix obscure. Le
duo  de  politiciens  corrompus  Michael  Nagy,  en  Orsini,  et
Andreas Bauer Kanabas, en Colonna, partagent leur complicité
vocale pour conspirer. Baroncelli, incarné par le ténor suisse
Matthias Stier, nous ravit de son timbre coloré en pleine
évolution, et le baryton Michael Kupfer-Radecky, en Cecco del
Vecchio, concluent cette distribution tout à fait homogène,
sans oublier l’ange de la soirée: Victoria Randem, messager de
la paix, au timbre de cristal à suivre…

Après ce spectacle d’une qualité exceptionnelle, je me pose la
question… Peut-on dire que cette œuvre considérable de Richard
m’a conquise ? Oui. Et la partition ?… Je n’en suis pas sure,
car monter ce Rienzi à Bayreuth, relève presque d’un acte
d’indulgence,  sinon  de  miséricorde  artistique.  Il  a  fallu
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toute la démesure et les moyens optimales du Festival pour
ériger, ce qui tient à mes yeux d’une provocation esthétique.
L’œuvre  est  emphatique,  redondante,  spectaculaire  dans  ses
excès,  magnifiée  par  des  moyens  disproportionnés  :  la
monumentalité est là, mais pas encore les notes éternelles, ni
la  pâte  harmonique  orchestrale,  ni  la  texture  singulière,
insondable de Wagner qui fera la modernité de sa musique. Que
l’on ne se méprenne pas, et cela ne préjuge en rien du devenir
de cette expérience, mais plutôt de la pérennité de cette
pièce qui témoigne du génie que l’on vénère, mais aussi des
décisions de Wagner envers sa propre création ; celle d’un
instinct  avant-gardiste  à  pressentir  de  cette  tragédie  un
avenir funeste. Enfin, sachez-le, dans l’ordre il vaut mieux
aller  écouter  Rienzi  avant  Parsifal,  car  sous  le  pavé  de
Richard, il y a tout de même pas mal de Wagner…
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