
CRITIQUE,  festival.  LYON,
20ème  Biennale  de  la  Danse
(Maison de la Danse), le 26
septembre 2023. « INK » par
Dimitris PAPAIOANNOU

La 20ème Biennale de la Danse de Lyon a vécu une
véritable choc esthétique avec la Première

française de « INK« , le nouveau spectacle du
chorégraphe grec Dimitris Papaioannou, une œuvre

qui s’impose déjà comme l’un des événements
majeurs du festival lyonnais Ce n’est pas un

spectacle que l’on regarde : c’est un monde dans
lequel on plonge, un univers liquide et charnel où
la scène devient le théâtre d’une transformation

organique fascinante.
 

Là  où  d’autres  chorégraphes  racontent  des  histoires,
Papaioannou façonne des états. Ink débute dans une obscurité
presque  totale,  trouée  par  quelques  rais  de  lumière  qui
révèlent  des  corps  en  mouvement.  On  pense  aux  premières
secondes  de  la  création,  ce  moment  suspendu  où  le  vivant
émerge du chaos primitif, où le geste naît avant même toute
intention narrative.  Les interprètes, silhouettes androgynes
aux  peaux  constellées  de  pigment  noir,  se  fondent  et  se
délient  dans  une  matière  qui  semble  les  engloutir  et  les
recréer sans cesse. L’encre qui donne son titre au spectacle
n’est pas un simple accessoire : elle devient un personnage à
part  entière,  une  substance  qui  circule,  qui  salit,  qui
purifie, qui relie. Les corps s’y frottent, s’y imprègnent,
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s’y dissolvent, dans une chorégraphie qui évoque à la fois le
rituel primitif et la performance plastique la plus maîtrisée.

La  force  de  Ink  réside  dans  sa  capacité  à  maintenir  un
équilibre  précaire  entre  le  sublime  et  le  viscéral.  Les
tableaux  qui  se  succèdent  sont  d’une  beauté  plastique
confondante  :  arrangements  de  corps  aux  formes  quasi
géométriques,  jaillissements  de  matière  sombre,  tableaux
vivants qui semblent tout droit sortis de la peinture baroque
ou  des  estampes  japonaises.  Papaioannou  pousse  l’art  du
cadrage et de la composition jusqu’à l’obsession, créant des
images qui restent gravées dans la rétine bien après la fin du
spectacle.

 

 

Mais cette perfection formelle n’édulcore jamais la puissance
charnelle  du  propos.  Les  danseurs  livrent  une  performance
d’une intensité rare, une présence brute qui rappelle que
derrière chaque tableau, il y a de la chair, du souffle, de la
sueur, de l’effort. La chorégraphie, fluide et hachée à la
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fois, mêle des mouvements amples et organiques à des saccades
quasi  mécaniques,  dans  une  dialectique  du  continu  et  du
discontinu qui saisit le spectateur. Papaioannou signe ici ce
qu’on  peut  considérer  comme  l’une  de  ses  œuvres  les  plus
abouties. On retrouve sa signature – ce mélange unique de
théâtre total, d’arts plastiques et de performance physique –
mais poussée à un degré de pureté confondant. L’audace de
l’entreprise est à la mesure du talent de l’artiste : ce
spectacle est une expérience sensorielle totale, qui convoque
aussi bien l’intellect que les tripes.

Les spectateurs de la Biennale lyonnaise ont eu le privilège
d’assister à la naissance française d’une œuvre qui s’annonce
comme un jalon dans l’histoire de la danse contemporaine.
Beaucoup sont ressortis de la salle sidérés, imprégnés de
cette  encre  invisible  qui  continue  d’agir,  de  couler,
d’infecter les pensées bien après la sortie. Car Ink est une
traversée, une plongée dans les profondeurs de la matière et
de l’âme humaine. Et c’est sans doute pour cela qu’il marque
durablement ceux qui ont eu la chance d’en faire l’expérience.

 

 

_____________________________________

CRITIQUE, festival. LYON, 20ème Biennale de la Danse (Maison
de la Danse), le 26 septembre 2023. « INK » par Dimitris
Papaioannou. Crédit photographique (c) Droits réservés

 

 



CRITIQUE,  danse.  BAYONNE,
33ème  Festival  “Le  Temps
d’aimer  la  Danse”  (Salle
Lauga), le 9 septembre 2023.
«  On  achève  bien  les
chevaux » par Bruno Bouché,
Clément  Hervieu-Léger  et
Daniel San Pedro

On sort de la Salle Lauga à Bayonne, ce 9
septembre 2023, comme on émerge d’une transe

collective. La 33e édition du festival Le Temps
d’aimer la danse vient d’accueillir une œuvre qui
ne se contente pas de raconter la détresse d’une
époque, elle la fait littéralement courir, suer,

vaciller et se relever sous nos yeux. L’adaptation
du roman « On achève bien les chevaux » d’Horace
McCoy par Bruno Bouché, Clément Hervieu-Léger et
Daniel San Pedro est une expérience charnelle qui
bouscule, épuise et emporte tout sur son passage.

 

Avec l’ingénieux dispositif scénique, nous voici plongés dans
un hall de danse des années 30, où des dizaines de couples
s’engagent dans une course contre le temps, contre la faim,
contre l’oubli. Ce qui frappe ici, c’est le choix audacieux
d’une  interdisciplinarité  véritable,  non  pas  cette  simple
juxtaposition  d’arts  si  souvent  pratiquée,  mais  bien  la
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création d’un langage commun où danseurs du Ballet de l’Opéra
national  du  Rhin  et  comédiens  de  la  Compagnie  des  Petits
Champs  fusionnent  en  un  seul  corps  vivant.  Le  spectateur
cherche en vain à distinguer les uns des autres : tous sont
habités  par  la  même  urgence,  le  même  souffle,  la  même
fragilité.

La scénographie, sobre et immersive, transforme le plateau en
une arène où chaque pas devient un acte de survie. Les trente-
deux  danseurs  et  huit  comédiens,  accompagnés  de  quatre
musiciens jouant en live, obéissent à la règle implacable du
marathon : quarante-cinq minutes de danse, quinze minutes de
repos, et ce jusqu’à l’anéantissement. L’affichage du temps
écoulé et des couples encore en lice nous rappelle sans cesse
que nous sommes les témoins d’une mécanique aussi fascinante
qu’effrayante.  Le  public,  installé  aux  premières  loges,
devient tour à tour supporter complice, voyeur gêné, ou otage
consentant de ce spectaculaire poussé à son paroxysme. La
frontière entre plateau et gradins s’efface, et avec elle, la
distinction entre fiction et réalité.

Mais là où le spectacle frappe le plus fort, c’est dans sa
manière de faire corps avec le texte de McCoy. Les dialogues,
magnifiquement incarnés par des interprètes dont la parole est
altérée par l’effort, ne sont jamais plaqués sur la danse. Ils
en naissent. Chaque réplique est arrachée à la fatigue, chaque
mot porte la marque d’un corps poussé dans ses retranchements.
Cette « épuisement vrai » dont parlent les créateurs produit
une vérité de sentiment qui saisit les entrailles. On suit
avec un mélange d’angoisse et d’admiration les trajectoires de
Robert et Gloria, ces figurants de cinéma venus chercher dans
ce  marathon  un  improbable  salut,  croisés  avec  celles  de
Sailor, d’Alice ou d’autres âmes en perdition. Leur histoire,
celle  de  cette  humanité  broyée  par  la  Grande  Dépression,
résonne avec une actualité troublante, comme si la pandémie et
ses conséquences pour les artistes trouvaient ici un écho
douloureusement juste.



 

 

La chorégraphie, résolument contemporaine, puise son énergie
dans  des  références  assumées  à  la  puissance  brute  de  Wim
Vandekeybus ou à la rigueur de Anne Teresa De Keersmaeker. La
course,  notamment  lors  des  fameux  derbys  éliminatoires,
devient le moteur d’une recherche chorégraphique fascinante :
corps qui tombent, se relèvent, s’épuisent, mais continuent,
toujours, d’avancer. Il n’y a pas de virtuosité gratuite ici,
seulement des êtres livrés à leurs limites physiques, et c’est
dans cette nudité-là que naît la beauté. La musique, tantôt
jouée par l’orchestre, tantôt diffusée par un vieux poste de
radio,  scande  cette  lutte  où  le  temps  semble  à  la  fois
s’étirer et s’accélérer.

Au terme de cette heure quarante-cinq sans entracte – un choix
qui renforce l’idée d’un voyage sans retour possible – on
mesure pleinement ce que Jean-Louis Barrault appelait « notre
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commune humanité« . Le spectacle ne nous offre aucun réconfort
facile,  aucune  issue  miraculeuse.  Il  nous  confronte
simplement, avec une honnêteté presque insoutenable, à ce qui
fait  notre  condition  :  la  vulnérabilité,  le  besoin  de
reconnaissance, l’espoir parfois insensé, et cette capacité à
continuer de danser même quand tout semble perdu.

Bruno  Bouché,  Clément  Hervieu-Léger  et  Daniel  San  Pedro
signent là une œuvre majeure, qui redonne au spectacle vivant
son sens le plus noble : une expérience de sueur et de larmes,
de cris et de chuchotements, où l’artiste se livre sans filet
et où le public, pris à partie, ne peut rester indifférent.
« On achève bien les chevaux » s’avère être un électrochoc
dont  on  ressort  lessivé,  mais  magnifiquement  vivant.  Le
festival Le Temps d’aimer la danse aura offert une nouvelle
fois  une  pièce  qui,  par  sa  puissance  tellurique,  restera
longtemps gravée dans les mémoires. Une leçon de théâtre, de
danse, et d’humanité.
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CRITIQUE, danse. BAYONNE, 33ème Festival “Le Temps d’aimer la
Danse” (Salle Lauga), le 9 septembre 2023. « On achève bien

les chevaux » par Bruno Bouché, Clément Hervieu-Léger et
Daniel San Pedro.  Crédit photoraphque (c) Agathe Poupeney

 

 

BILAN. Objectif atteint pour
le  67ème  Gstaad  Menuhin
Festival & Academy 2023

Objet d’un audit 2022 pour sa décarbonation d’ici 2025
[neutralité carbone], le premier festival estival en Suisse a
démontré clairement sa conscience écologique dans ses choix de
fonctionnement et aussi dans les programmes affichés. La tente

de Gstaad a acueilli ce samedi 2 sept, son grand concert de
clôture, feu d’artifice final réunissant dans les 2 concertos
pour piano de Ravel, une distribution alléchante : la pianiste
Yuja Wang avec l’Orchestre Philharmonique de Radio France sous
la direction du jeune finlandais Tarmo Peltokoski [en couplage

les Tableaux d’une exposition de Moussorgski, saisissante
fresque orchestrale sublimée par l’orchestration de… Ravel].

Au total, 7 semaines où 26.800 festivaliers sont venus sous la
Tente de Gstaad et dans les églises de la région du Saanenland
[Canton de Berne], assister à plus de 60 concerts et 4 cours
de  maîtres  de  haut  vol.  Avec  aussi  l’offre  destinée  aux
enfants et aux familles ainsi qu’aux musiciens amateurs.
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Avec son cycle « Changement » ,
sa série « Music for the Planet » ,
le Gstaad Menuhin festival
engage et réussit son virage écologique
 

 

Outre la résidence du pianiste suisse Francesco Piemontesi [en
ouverture du Festival, en solo, en duo avec Sol Gabetta, en
trio et en concerto avec le Freiburger Barockorchester ; outre
la présence de nombreuses stars qui font aussi l’affiche de
l’événement,  c’est  essentiellement  l’élaboration  d’un  fil
rouge désormais axé sur la clairvoyance et l’engagement qui
singularise tout le cycle musical et artistique.
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FESTIVAL ENGAGÉ
Ainsi  se  précise  une  conscience  explicite  des  enjeux
écologiques,  un  appel  à  sanctuariser  et  préserver  les
ressources naturelles de la planète, tel que l’a déjà proclamé
le fondateur du Festival Yehudi Menuhin.
popCe changement de cap, cette métamorphose débute ainsi en
2023 avec le thème « Humilité ». Il se poursuivra d’autant
mieux d’ici l’été 2025, sous l’angle de 2 nouveaux thèmes
fédérateurs  :  «  transformation  »  [été  2024],  puis
« migration » [été 2025]. Un processus appelé « changement »
par Christoph Müller, directeur artistique du Festival qui
inscrit ainsi l’événement dans une réflexion critique et de
plus en plus responsable face aux défis actuels.

 

Pour s’en convaincre, le Festival 2023 proposait plusieurs
programmes en résonance avec l’état actuel de la planète. Soit
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une célébration de la nature, aussi sublime que fragile, telle
qu’elle doit être préservée [ainsi Giovanni Antonini à la tête
du Chœur du Bayerischer Rundfunk pour une « Création » de
Haydn, d’anthologie] ; soit un cycle particulier [3 concerts]
exhortant l’audience à l’action en représentant concrètement
la  menace  générale  et  les  cataclysmes  à  répétition  qui
frappent déjà notre planète, la faune et la flore : en cela le
concert  Les  Adieux  du  5  août  dernier  était  éloquent,
bouleversant même les habitudes pour un concert classique ;
ainsi la violoniste Patricia Kopatchinskaja recontextualisait
la Pastorale de Beethoven, en un manifeste militant à la fois
poétique  et  révélateur,  agissant  pour  la  préservation  des
paysages et des forêts comme de toutes les espèces animales.
Au défi de son propre fonctionnement, moins producteur de
carbone, le Gstaad Menuhin Festival ajoute d’autres étapes
dans son parcours qui a valeur d’exemple : il s’engage aussi
pour  une  nouvelle  scène,  dans  de  nouvelles  formes  de
spectacles, [plus performances que concerts], où le classique
repensé produit des confrontations de genres et de registres,
des assemblages inédits où la création vidéo et une nouvelle
dramaturgie, font sens. C’était évidemment le cas avec le
programme   »  les  Adieux  ».  Souhaitons  que  Patricia
KOPATCHINSKAJA,  invitée  ainsi  à  créer  ainsi  de  nouveaux
spectacles aussi oniriques que dénonciateur, relève le défi de
ce nouveau cycle intitulé « Music for the Planet », avec la
même clairvoyante intensité en 2024 puis 2025.
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CONSTELLATION DE STARS
En 2023, les festivaliers du Gstaad Menuhin Festival ont pu
aussi écouté de nombreuses vedette de la planète classique qui
font de l’événement estival aussi, un grand moment sensible et
diversifié : les pianistes Maria João Pires, Bruce Liu et
Fazil Say sans omettre, Mitsuko Uchida, Sir András Schiff,
Alexandre Kantorow,…
Très applaudis aussi la trompettiste Lucienne Renaudin Vary…)
; la pianiste Alexandra Dovgan à qui fut remis le Prix Olivier
Berggruen  2023  ;  la  «Tosca»  de  Puccini  en  version  semi-
scénique  avec  Sonya  Yoncheva  [qui  l’avait  chanté  quelques
jours auparavant aux arènes de Vérone], Riccardo Massi et
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Erwin Schrott ; les grands concerts symphoniques sous la tente
: la soirée 100% Brahms avec Lahav Shani et le Philharmonique
d’Israël, Jaap van Zweden et le Gstaad Festival Orchestra,
dans la symphonie n°2 dite «Résurrection» de Mahler, puis
la Neuvième de Chostakovitch.

 

STREAMING
Le  festival  est  aussi  une  académie  qui
propose  des  formations  musicales  et
artistiques  au  plus  haut  niveau,  comme
c’est  le  cas  de  sa  fameuse  académie  de
direction d’orchestre / conducting academy
dont  l’équipe  pédagogique,  cette  année
s’est étoffée, comprenant les fidèles Jaap

van Zweden, Johannes Schlaefli et – pour la première fois en
2023  –  Mirga  Gražinytė-Tyla.  Les  étapes  et  sessions
formatrices  et  le  concert  final  où  le  meilleur  élève  est
récompensé en recevant le prix Neeme Jarvi, sont visionables
sur la plate-forme numérique du Gstad festival : le Gstaad
digital festival [canal vidéo en pleine expansion : la Gstaad
Digital Conducting Academy].
La Gstaad Conducting Academy a couronné le 17 août 2023, 3
baguettes prometteuse : Yukuang Jin, Anna Sułkowska-Migoń et
Aurel Dawidiuk.

 

VOTEZ POUR LES JEUNES ÉTOILES
Également  accessible  en  streaming  sur  le  Gstaad  digital
feqtival, les concerts des «Jeunes Étoile» : tremplin réservé
aux  jeunes  instrumentistes,  capté  chaque  samedi  dans  la
chapelle de Gstaad et diffusé le lundi suivant. Actuellement
et  jusqu’au  21  septembre,  votez  pour  l’une  des  6  Jeunes
Étoiles 2023 [sur la plateforme Gstaad Digital Festival] –
l’artiste le plus plébiscité sera programmé lors d’un concert
du soir au Gstaad MENUHIN Festival 2024.

https://www.gstaadmenuhinfestival.ch/fr/programme-and-location/programme-2024


La plateforme digitale  » Gstaad digital festival » a été
lancée en 2017 dans le but de revivre les meilleurs moments de
la manifestation – publiés régulièrement l’année suivante –
mais aussi de rendre accessible celle-ci à une plus large
public.

 

 

Édition 2024
2024: Changement II – «Transformation»
Le 68e Gstaad Menuhin Festival & Academy se tiendra du 12
juillet au 31 août 2024. L’ exploration du changement initiée
en  2023  se  pourquit  en  se  penchant  sur  la  notion  de
«Transformation»–  » dans tous les sens du terme: politique
(révolution!),  économique,  sociétale,  climatique,
technologique…  –dans  les  registres  à  la  fois  de  la
transcendance,  de  la  transmission  et  du  développement  de
nouvelles formes de concerts et de programmes –, avec à la clé
le retour de Patricia Kopatchinskaja en compagnie des nouveaux
programmes ( «Music for the Planet», présentés en création
mondiale). Sont annoncés aussi en 2024 : Jonas Kaufmann, Julia
Fischer,  Hélène  Grimaud,  Janine  Jansen,  Bertrand  Chamayou,
Vilde Frang, Sir Antonio Pappano à la tête du LSO….

 

Plus d’information, prochaine ouverture de la billetterie, à
suivre.

 

Gstaad Menuhin Festival & Academy
Dorfstrasse 60

Postfach – CH-3792 Saanen
Tél +41 33 748 83 38

info@gstaadmenuhinfestival.ch

https://www.gstaadmenuhinfestival.ch/fr/programme-and-location/programme-2024


gstaadmenuhinfestival.ch
gstaadfestivalorchestra.ch

gstaadacademy.ch
gstaaddigitalfestival.ch

 

CRITIQUE,  concert.  GSTAAD
MENUHIN FESTIVAL, le 5 août
2023. Les Adieux / Patricia
Kopatchinskaja  :  Beethoven,
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Schumann,  Chostakovitch…
Music for the Planet I

On  attendait  beaucoup  de  ce  premier
concert illustrant en 2023 l’engagement
écologique du premier festival estival en
Suisse, le GSTAAD MENUHIN FESTIVAL.
En  choisissant  comme  interprète  majeure  de  sa  thématique
verte,  la  violoniste  Patricia  Kopatchinskaja,   Christoph
Müller,  directeur  artistique  du  Festival,  ne  s’est  pas
trompé.  D’autant que l’artiste reviendra à nouveau en 2024
puis 2025 pour y présenter 3 nouveaux programmes de son cru
(selon le thème générique respectivement de « transformation »
et de « migration »). 
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Pour l’heure, l’été 2023 à Gstaad est celui de « l’humilité ».
Face à la Nature, à sa destruction annoncée, – face à la
souffrance  animale  produite  par  la  déforestation,  les
incendies,  les  inondations  innombrables,  partout  dans  le
monde, l’obligation d’agir est au cœur de la soirée. Patricia
Kopatchinskaja  défend  une  approche  très  engagée,  voire
militante qui redéfinit les modalités et le sens du spectacle.
Une  refonte  d’autant  plus  surprenante  que  le  lieu  et  le
Festival  n’avaient  pas  jusque  là  témoigné  avec  une  telle
détermination sa prise de conscience écologique.

 

Music for the Planet
Face au dérèglement climatique

à la Nature et au Vivant
martyrisés,

Patricia Kopatchinskaja exorte à
agir

 



 

 

 

Sous la tente de Gstaad, une immense banquise (ou l’évocation
d’un glacier) en voile de satin est suspendu au dessus des

instrumentistes qui jouent tous debout, certains, comme
Patricia, pieds nus. De chaque côté, à cour et à jardin, des
écrans crachent des flashs infos,… images terrifiantes de fin

du monde : incendies, ouragans, tsunamis, tempêtes,
dérèglements et destructions systématiques, … Patricia

Kopatchinskaja exhorte l’audience à prendre la mesure de cet
apocalypse qui nous concerne.

En intitulant d’ailleurs le cycle inauguré par ce premier
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concert « Music for the
Planet », Christoph Müller
souligne combien le GSTAAD
MENUHIN FESTIVAL s’inscrit

idéalement dans la continuité de
sa propre histoire car dès la

création, son fondateur Yehudi
Menuhin soulignait l’importance

à préserver la Nature, l’eau, les paysages… notre bien commun,
à tous. Cet ancrage n’a donc rien d’une lubie opportuniste ;

elle prend racine dans l’engagement de son fondateur
légendaire.

Voilà qui recentre les enjeux d’un festival estival. Qui plus
est dans un lieu de villégiature plus réputé pour ses excès

bling bling que sa conscience écologique.

 

Sur scène, dans une interprétation nerveuse et vivace de la
Symphonie n°6 dite « Pastorale » (extraits), les musiciens
renouvellent une vision exaltée, détaillée d’un Beethoven tout
aussi habité que les musiciens ; cordes, cuivres, bois et
vents interpellent et dénoncent la souffrance animale.
Au-dessus  des  musiciens,  sur  la  voile  encore  suspendue,
défilent les espèces déjà mortes ou en voie d’extinction ;
c’est un bestiaire déconcertant d’une beauté effrayante qui
impose un temps de clairvoyance et de réflexion. Sur la marche
funèbre  (Marcia  funebre)  de  la  Symphonie  Eroica  n°3,
s’exposent  ainsi  les  victimes  d’un  cataclysme  général.

Peu à peu, le geste se fait plus intimiste et recueilli ;
après ce Beethoven qui tout en déplorant les animaux morts,
évoque une harmonie pastorale, arcadienne à jamais perdue,
Patricia Kopatchinskaja troque son violon pour le piano et
joue la pièce que Robert Schumann joua avant sa tentative de
suicide  dans  le  Rhin  (thème  des  «Geistervariationen»  pour
piano seul en mi bémol majeur WoO24) ; les instrumentistes se

https://www.classiquenews.com/wp-content/uploads/2023/08/yehudi_menuhin-490-1.jpg


regroupent  autour  d’elle,  formant  un  cortège  de  pleureurs
silencieux.

Enfin  la  Passacaglia  du  Concerto  n°1  en  la  mineur  de
Chostakovtich  récapitule  et  synthétise  toutes  les  tensions
éprouvées depuis le début du programme ; chant de désolation
et aussi prière à soi-même dont le principe de répétition
obsessionnelle atteint le délire le plus tendu, le violon solo
s’emporte dans un monologue panique au bord de la rupture.

On croit alors que tout nous a été dit ; surgit du fond de la
salle, la plainte viscérale, ce râle sorti d’outre-tombe qui
exprime  l’agonie  du  vivant.  C’est  une  immense  trompe  qui
projette, caverneux, sépulcral, un son déchirant ; la plainte
plane au-dessus des spectateurs, seule, prodigieuse ; elle
exhorte une dernière fois chacun à s’interroger sur ce qu’il
peut faire maintenant et ici, face au cataclysme actuel.

 

Voilà  qui  est  représenté  et  assumé  :  le  Gstaad  Menuhin
Festival amorce un nouveau cycle de son histoire, pourtant
fidèle aux déclaration de son fondateur Yehudi Menuhin en
1957.

Un premier bilan carbone a fixé à l’été 2022, la situation
actuelle : le Festival ambitionne la durabilité et cible la
neutralité carbone au plus vite – au plus tard d’ici la fin de
son  cycle  «  Change  /  Changement  »,  d’ici  l’été  2025,
privilégiant les transports d’artistes en train plutôt qu’en
avion (entre autres choix de fonctionnement). Le cycle « Music
for the planet » inaugure ainsi un nouveau type de spectacles
engagés et pluridisciplinaires dont la force poétique sait
aussi  sensibiliser  sur  l’urgence  climatique.  Gageons  que
d’autres soirées aussi stimulantes voient le jour au GSTAAD
MENUHIN FESTIVAL.

 



 

 

 

 

_______________________________

CRITIQUE, concert. GSTAAD MENUHIN FESTIVAL, le 5 août 2023.
Les Adieux / Patricia Kopatchinskaja : Beethoven, Schumann,
Chostakovitch… Music for the Planet I – Photos :  © Rafaël
faux / Gstaad Menuhin Festival 2023

 

AGENDA

Autres rendez-vous avec Patricia Kopatchinskaja, le 10 août
(mélodrame « Sedna »), puis le 20 août (Les 7 dernières
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Paroles du Christ en croix de Joseph Haydn)… Plus d’infos et
présentation du cycle Music for the Planet ici :

https://www.classiquenews.com/gstaad-menuhin-festival-music-fo
r-the-planet-patricia-kopatchinskaya-510-20-aout-2023/

 

 

LIRE aussi notre présentation du GSTAAD MENUHIN FESTIVAL 2023,
jusqu’au 2 sept 2023 : édition 2023 très engagée / réenchanter
pour interpeler :

https://www.classiquenews.com/67eme-gstaad-menuhin-festival-ac
ademy-2023-humilite-du-14-juil-au-2-sept-2023-reenchanter-
pour-interpeler/

LIRE aussi notre dépêche GSTAAD MENUHIN FESTIVAL : visionnaire
et exemplaire, le 67ème Festival Yehudi Menuhin à GSTAAD :
https://www.classiquenews.com/engagement-ecologique-visionnair
e-exemplaire-le-67e-gstaad-menuhin-festival-academy-14-juil-2-
sept-2023/

 

 

 

 

LIVE STREAMING sur la plateforme GSTAAD DIGITAL FESTIVAL :

Suivez  en  direct  les  instants  forts  de  l’édition  2023  du
GSTAAD MENUHIN FESTIVAL, outre les les concerts des « jeunes
étoiles » (chaque samedi depuis la chapelle de Gstaad), la
salle numérique du Festival propose de nombreuses captations
en direct (live streamings) en liaison avec ses activités et
événements musiicaux. A VENIR sur la salle numérique GSTAAD
DIGITAL FESTIVAL :
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Académie de direction d’orchestre

Le Festival est le seul festival européen à proposer une
académie de direction d’orchestre chaque été, avec la

possibilité pour chacun(e) des jeunes chefs/ffes, de diriger
l’orchestre du Festival (Gstaad Festival Orchestra / GFO)…

Le 16 août 2023, 19h30 – session de travail I
Le 17 août 2023, 19h30 – session de travail II

Le 18 août 2023, 19h30 : Concert publique et remise du prix
Neeme Järvi distinguant le/la meilleur(e) maestro/a…

https://www.gstaaddigitalfestival.ch/video-category/livestream
s/

PLUS D’INFOS :

https://www.gstaaddigitalfestival.ch/video-category/livestream
s/

CRITIQUE,  concert.  FESTIVAL
DE  PRADES,  Église  de
Collioure,  le  30  juillet
2023,  Piazzolla,  Paganini,
Beethoven,  Calace,  Munier,
MOURATOGLOU / MARTINEAU.
La petite église de Collioure qui nécessite de vastes travaux
de restauration est partenaire du Festival de Prades et cette
collaboration rappelle combien Pablo Casals a œuvré dans toute
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la Catalogne non seulement comme musicien mais également comme
homme bon et généreux. Le concert de ce soir est placé sous le
sceau du charme et de la musicalité la plus délicate qui soit.
Julien Martineau sur sa mandoline est un véritable magicien,
nous le savons ; chaque concert, chaque enregistrement le
prouve. Avec un complice particulièrement accordé ce soir, le
guitariste Philippe Mouratoglou, il forme un accord parfait.
 Les  deux  amis  offrent  un  véritable  festival  de  beauté
musicale dans une véritable recherche commune. Avec une grande
simplicité et une écoute mutuelle totale la guitare et la
mandoline en véritables sœurs d’âmes, mêlent leurs sonorités
fraîches ou mélancoliques afin de créer un univers musical des
plus subtils. 

 

Julien Martineau, Philippe Mouratoglou
mandoline / guitare : un duo enchanteur

La  pièce  maîtresse  du  concert  est
cette  inénarrable  «  histoire  du
Tango  »  d’Astor  Piazzola.  Les  deux
musiciens  en  offrent  une  version
absolument  virtuose  et  pleine  de
rythmes  fous  comme  d’envolées
lyriques. C’est véritablement grisant
cette alliance de virtuosité la plus
assumée,  de  chaloupé  subtil  et  de
musicalité  chantante.  De  manière

élégante et sympathique le virtuose de la mandoline nous offre
des moments absolument incroyables dans des pièces de Paganini
et Calace. Ces deux compositeurs étaient de fins mandolinistes
et ont écrit des pages virtuoses et pleines de charme. Julien
Martineau  chante  avec  le  charme  d’un  ténor  italien  et  ce
légato avec un instrument si peu capable de garder un son
tient du miracle. La beauté du son est également incroyable. A
la guitare Philippe Mouratoglou est un musicien sensible et
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virtuose  qui  dialogue  toujours  avec  son  partenaire.  Ses
sonorités très épurées, sont claires, lumineuses ; il est
capable d’ombres quand il le faut. Sa vivacité rythmique dans
Piazzolla est remarquable. 

Dans l’église, il règne une chaleur éprouvante ; toutefois la
beauté sonore, la fraicheur de l’interprétation, tout semblant

toujours facile, restent un enchantement pour le public. Le
concert étant affiché complet, une très discrète sonorisation

aidait les spectateurs jusqu’au fond de l’église.

La finesse et la musicalité des deux artistes, l’intelligence
de leur programme, tout a été un enchantement. Les

applaudissements ont été généreux et deux bis ont prolongé ce
bonheur partagé. D’abord un pot-pourri des musiques de Nino
Rota dont un air du Parrain, délicieusement mélancolique ;

puis en hommage à Pablo Casals, le chant des oiseaux dans la
version peut être la plus aérienne du répertoire ; la

délicatesse des deux musiciens évoquant clairement la gente
ailée. Voilà du grand art et la preuve que la belle mélodie

immortelle de Casals peut toujours nous mettre la larme à
l’œil du moment que les musiciens l’interprètent avec leur

cœur.

Il est incroyable d’entendre ainsi comme la mandoline et la
guitare sont amies et peuvent offrir sous des doigts si

habiles, tant de musique et de chant.

 

 

 

______________________________

CRITIQUE, concert. Festival de Prades, Église de Collioure, le
30 juillet 2023. Astor Piazzolla (1921-1992) : Histoire du
Tango  en  quatre  parties  ;  Nicolo  Paganini  (1782-1840)  :



Cantabile  MS  109,  Sonata  per  Rovene,  Romanza,  Serenata  ;
Ludwig Van Beethoven (1770-1827) : Adagio ma non troppo ;
Raffaele Calace (1863-1934) : Mazurka VI op. 141, Saltarello
op.79  ;  Carlo  Munier  (1859-1911)  :  Capriccio  spagnolo  ;
Philippe Mouratoglou, guitare ; Julien Martineau, mandoline.
Photo : DR

CRITIQUE,  concert.  MENTON,
Basilique  Saint-Michel
Archange,  le  3  août  2023.
Récital d’ALEXANDER MALOFEEV,
piano.  JS  Bach,  Scriabine,
Chopin,  WAGNER  /  LISZT,
WEINBERG…
 

D’emblée  il  n’est  pas  vain  lorsque  le
réel  surpasse  la  promesse,  de  relever
l’immense  épanouissement  poétique  d’un
jeu pianistique, fut-il celui d’un jeune
interprète  de….  21  ans  (!).  L’âge
n’attend pas la valeur des années ni les
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fruits précieux d’une expérience au long
cours. La vingtaine à peine, s’agissant
du  jeune  prodige  russe  Alexander
Malofeev, l’imaginaire et l’intelligence
technicienne sont ceux des plus grands…
 

Au service d’une sensibilité sans failles, étonnante même par
ses partis pris et sa personnalisation expressive, Alexander
Malofeev  a  ébloui  cette  soirée  de  rêve  marquant
indiscutablement  l’histoire  du  Festival  de  Menton.  Ici
l’éloquence  d’une  dramaturgie  constamment  pensée,  investie,
incarnée  sollicite  l’esprit  qui  écoute  ;  délivrant  à
l’auditeur tout un cheminement personnel dont la dramaturgie
captive. Jusqu’au son que l’artiste sculpte dans une matière
des  plus  subtiles,  à  l’opposé  strict  des  surenchères  et
martelages assumés, ailleurs exacerbés jusqu’à l’écœurement.
Malofeev tisse une soie distanciée, d’un fini éblouissant, qui
montre combien il a absorbé chaque mesure, ressenti et éprouvé
chaque  note…  L’intériorité,  une  urgence  ténue,  canalisée,
semblent porter tout son jeu.

 

Poète et alchimiste intérieur
ALEXANDER MELOFEEV

jeune roi du clavier
 



 

Sa prodigieuse technique lui permet de faire chanter le
clavier tout en soulignant la structure des partitions.
Alexander Malofeev délivre de chaque œuvre une lecture
méditée, minutieusement pensée qui dévoile non pas un

technicien virtuose mais un poète qui témoigne à travers les
œuvres des visions sonores que lui inspirent les pièces.

L’atténuation, la suggestion, le chant intérieur se déploient
sans contraintes dans une voie médiane qui trouve son

équilibre souverain entre Liszt et Chopin.

Son Bach préliminaire est d’une tendresse infinie, tout en
retenue, lové, au cœur ; cette douceur de ton semble détenir

le secret de la musique ; l’exprime sans totalement le
dévoiler [allegro] : surtout l’adagio murmuré, est réalisé
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comme une lente et profonde introspection critique. Tout
surgit dans le chant et le souffle…

Le 2ème et dernier allegro affirme sa course éperdue avec ses
contrastes vertigineux auquel le jeu engagé de l’interprète
dessine subitement un cadre symphonique, dans l’ampleur et

l’urgence. Ce BACH est d’une hypersensibilité à fleur de peau,
survenant de l’ombre pour ne jamais la quitter réellement.

D’où des plans sonores comme souterrains, une divagation
onirique comme une mise à distance… Ce Bach est d’une flamme

goethéenne, totalement, viscéralement romantique, assumée
comme tel.

Immédiatement le Scriabine déroule le caractère du rêve, comme
la réminiscence d’une valse aux parfums lointains,

authentiquement chopiniens. L’artiste jongle et subjugue
littéralement dans des piani ciselés, bornes et marqueurs du

songe.

D’ailleurs la pièce immédiatement enchaînée est la Sonate n°2
de Chopin, tissée dans cette même soie personnelle,

remarquablement investie, avec un naturel qui fait jaillir
l’émotion la plus onirique ; Melofeev nous régale de phrasés
de velours dont la ciselure s’inscrit dans la suggestion la

plus ténue.

Les 2 premiers mouvements du Chopin expriment une instabilité
maîtrisée, pulsionnelle, d’essence schumanienne, flot et

discours à la fois ; dont l’énergie et les dynamiques font
sens ; le premier saisit par son sentiment de folie, panique,
échevelée ; traversée de visons de terreur fugitive. Le 2ème
multiplie les plans sonores dans un bain primitif préalable,
entre frémissement et fulgurance, qui prépare au surgissement

miraculeux du 2e motif dont la tendresse et la candeur
bouleversent. La Marche étire son glas dépressif surgissant
d’outre-tombe ; son chant suspendu, hypnotique ; là encore

c’est la cohérence du son, la profonde unité de la conception
si personnelle qui captivent.

À nouveau au cœur du mouvement qui donne le titre à cette



Sonate « funèbre », surgit comme dans un songe miraculeusement
préservé, le motif caressé, salvateur, qui énonce sa prière
déchirante. C’est le miracle du chant bellinien au cœur des

ténèbres. Malofeev convainc par sa construction poétique
souveraine ; dans la reprise de la marche, l’intériorité se

renforce davantage, dans l’ampleur et la profondeur.

Weinberg diffuse sa divagation légère qui a le sens de
Chostakovich : celui d’une fausse insouciance que sous-tend
une conscience inquiète et profonde, prête à rugir puis à se

cacher … Le pianiste en déduit une traversée lunaire et
trouble, elle aussi viscéralement intranquille, d’autant plus

intense dans le Scherzo qui déploie cette double lecture.
Malofeev en saisit le caractère étrange et essentiellement

énigmatique, nostalgie d’une candeur retrouvée dont il exprime
dans le même temps la perte absolue, irrémédiable.

Très développé, le dernier mouvement sonne comme un soliloque
mordant, amer, d’une volubilité peu à peu désenchantée, qui

s’épuise. Entre temps le public applaudit à tout rompre,
conquis par cette force poétique dont est capable l’elfe

blond.

L’ouverture du Tannhaüser de Wagner, jouée dans la
transcription de Liszt révèle l’ampleur symphonique et le

souffle orchestral dont est capable le piano Yamaha sous les
doigts du prodigieux narrateur. Toute la partition murmure et

rugit, d’arpèges diaboliques en phrasés arachnéens. Jamais
décorarif ou strictement virtuose, Malofeev brosse ici le

portrait du héros en soulignant en traits solides, la carrure
de la fable opératique. En saisissants piliers sonores, qui

dévoilent la structure de l’action, le pianiste esquissent ce
qui fait le profil essentiel de Tannhauser, sorte de Faust

artiste habité / terrassé par la question essentiel du sens de
la vie et du pourquoi de l’art. Telle question évidemment

passionne compositeurs et interprètes. Alexandre Malofeev en
délivre accents et tensions, en crépitements poétiques et en
fulgurances rageuses. C’est une véritable épreuve physique et



musicale qui occupe le pianiste du début à la fin, souhaitant
tout exprimer d’un sujet aussi brûlant. Le résultat foudroie
autant par l’ardente activité digitale que la cohérence de la

dramaturgie si personnelle qui en découle.
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__________________________________________

CRITIQUE, concert. MENTON, Basilique Saint-Michel Archange, le
3 août 2023. Récital d’ALEXANDER MALOFEEV, piano. JS Bach,
Scriabine,  Chopin,  WAGNER  /  LISZT,  WEINBERG…Photos  :  ©
Festival  de  Menton  2023  /  photo  Basilique  Saint-Michel
Archange © classiquenews 2023
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CRITIQUE,  concert.  MENTON,
Palais de l’Europe, le 2 août
2023.  MARATHON  YAMAHA  des
jeunes  pianistes.  CALLUM
MCLACHLAN,  MATEUSZ
KRZYZOWSKI, KAMILE ZAVECKAITE
Heureux festivaliers à Menton qui peuvent suivre et goûter les
progrès  des  jeunes  pianistes  invités  à  exploiter  en  un
marathon  tremplin  formateur,  toutes  les  ressources  des
claviers Yamaha. Dans le vaste salon de Grande Bretagne au 2e
étage  du  Palais  de  l’Europe,  une  place  privilégiée  est
réservée  à  l’émergence.  Pour  fortifier  et  enrichir  leur
métier,  les  jeunes  pianistes  doivent  multiplier  leur
expérience du concert avec public. Une opportunité favorisé
par le Festival de Menton, qu’ont saisi les 3 artistes à
l’affiche de cette soirée de partage et de découverte.

 

 

Le premier interprète affirme une indiscutable capacité
technique au service d’une sensibilité souple et suggestive.

Le britannique CALLUM MCLACHLAN cumule distinctions et
récompenses collectés dans divers Concours dont celui de

Zwickau. De fait son Schumann convainc très immédiatement par
la justesse des intentions, le son maîtrisé et nuancé, un

engagement qui privilégie précision et flexibilité. Mais à
l’amorce de sa prestation, le geste concentré manque parfois
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encore de spontanéité.

Les études symphoniques de Schumann [1834] révèlent un jeu
percutant et liquide à la fois ; une sensibilité qui sait

caractériser, jouer habilement des contrastes. La technicité
permet de canaliser un flot impétueux voire une houle digitale
de belle facture et l’on mesure avec enthousiasme ses passages
fluidifiés, de la volonté conquérante à la rêverie enivrée ;

soit sur le plan expressif la double nature schumanienne,
Florestan et Eusebius alternés ; ce Schumann puissant et

précis semble de fait couler sous ses doigts ; le musicien
relevant chaque défi contenu dans chaque séquence.

De même, le pianiste convainc dans l’élégie n°4 de Busoni dont
il capte la matière éblouissante et furieuse, virtuose et
délirante  en  un  jeu  libre  et  de  plus  en  plus  souple  et
incarné.  Enfin  la  gravitas  du  Prélude  en  ré  mineur  de
Chostakovitch s’impose sans hésitation ni réserve ; droite,
d’abord en un ample portique initial qui conduit peu à peu
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vers un jardin intime où l’introspection comme souvent chez
Chosta, mène au gouffre solitaire et profond, dans le vertige
d’une  mécanique  foudroyée…  Il  y  a  comme  la  dissolution
progressive  de  la  forme  qui  bascule  dans  le  sentiment  de
renoncement et d’effacement total. Collum Mclachlan est un
tempérament à suivre, déterminé et fin qui annonce un prochain
enregistrement qui comprendra peut être Schumann, et de façon
certaine la Sonate de Barber…

 

 

MATEUSZ KRZYZOWSKI
Avouons avoir été nettement moins convaincu par son jeu trop

dur, brutal voir agressif, avec si peu de nuances dans le
Debussy [Puerta del vino] ; même dans Szymanowski [Études opus

4 et fantaisie opus 14], la lecture se réduit à un abattage
exacerbé, uniformément guerrier et sec dont le spectre reste

figé aux forte / fortissimos. Le final de la Fantaisie
[partition pourtant passionnante de 1905] laisse envisager
teintes et aspirations lisztéennes dont la spiritualité et

l’appel mystérieux des hauteurs sont à peine effleurés.
Dommage.

 

 

 

KAMILE ZAVECKAITE
Après une pause, place à la dernière jeune sensibilité, celle
de la lituanienne Kamile Zaveckaite. Les 8 pièces de Schumann
[Bunte Blätter opus 99] portent toute l’invention facétieuse
voire fantasque d’un Schumann polymorphe, insaisissable. La
pianiste en réussit une exécution encore un peu dure mais dans
une caractérisation attentive et fluide.
Un pas est franchi dans la Sonatine de Ravel de 1905 : le jeu



se  fait  plus  nuancé,  diaphane  et  sans  entrave,  clair  et
transparent, porté par la quête d’une candeur émerveillée.

 



https://www.classiquenews.com/wp-content/uploads/2023/08/kamile-KAVECKAITE-piano-yamaha-critique-concert-classiquenews-.jpg


 

Enfin les 3 pièces d’Albeniz, composés à Paris en 1905 [livre
1, Iberia] affirment une indiscutable maîtrise des contrastes,
entre élégance racée et incises expressives ; Albeniz qui
vécut  à  Paris  et  cotoya  la  Schola  cantorum,  influençant
directement Debussy et Ravel, compose comme un peintre sur le
motif, brossant en accents millimétrés et rapides, ce qui fait
l’essence de séquences authentiquement ibériques. Le sens des
contrastes, l’essor des couleurs, de somptueux accords baignés
d’un onirisme soudain et profond … tout concourt à convaincre
dans une suggestion maîtrisée. De ce point de vue, c’est bien
la première des 3 scènes qui saisit par son élégance et sa
sensibilité. L’évocation d’une Espagne à la fois lascive et
rebelle se réalise avec un feu intense et précis qui fait
surgir l’énergie vif argent de la danse. Ainsi « Evocacion »,
riche en dynamiques justes et en caractère, affirme ce sens
d’une caractérisation brillante et fine qui n’ôte en rien le
lyrisme ni l’éloquente poésie de l’écriture. Un Albéniz de
premier plan, qui se révèle ainsi très abouti.

 

 

 

______________________________________________________________
___

CRITIQUE, concert. MENTON, Palais de l’Europe, le 2 août 2023.
MARATHON YAMAHA des jeunes pianistes. CALLUM MCLACHLAN,

MATEUSZ KRZYZOWSKI, KAMILE ZAVECKAITE – Photos © Festival de
Menton 2023

 

______________________________________________________________
___



 

CRITIQUE,  FESTIVALS  2023.
MUSIQUE & MEMOIRE, les 28, 29
et  30  juillet  2023.
Florissante  édition  des  30
ans.

Le dernier weed end du 30ème Festival
Musique et Mémoire souligne les

caractères généraux d’une édition
particulièrement réussie : diversité et

excellence. Pour cet ultime cycle, après
entre autres temps forts, la Passion
selon Saint-Jean de BACH par a nocte
temporis ou les non moins excellents

Masques dans l’opéra de John Blow, Venus
et Adonis, sans omettre les deux sessions
de la chanteuse et flûtiste Diana Baroni

[autour de ses deux derniers cd, « Pan
Atlantico » et « Mujeres »] , voici pour
débuter le cycle de ce dernier week end
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conçu par Fabrice Creux, fondateur et
directeur artistique, un programme qui
associe deux éléments rarement associés

et pourtant complémentaires, voix et
orgue.

 

 

 

Vendredi 28 juillet 2023, BELFORT, Temple Saint-Jean. Saskia
Salembier ose et réussit une sélection à
partir de toutes les cantates de Bach ; la
soprano qui est aussi violoniste en déduit
un cycle spirituel qui passe des ténèbres
à  la  lumière  avec  plusieurs  inserts
contemporains  de  son  cru,  conçus  en
complicité avec l’organiste Marc Meisel.
Propre à Musique & Mémoire, ce nouveau
programme  est  une  traversée  entre
plusieurs  états  de  conscience  que  l’on
soit croyant ou pas. D’autant plus ardente
et expressive que les airs forment comme
les stations d’une nouvelle cantate, ou

chaque volet d’un polyptique imaginaire ; soit un parcours
structuré  entre  veine  tragique  et  veine  libératrice.  Des
vertiges  misérables  et  désespérés  de  l’âme  solitaire  et
démunie, à l’ivresse lumineuse du croyant fortifié et apaisé,
Saskia Salembier réalise un cheminement suprême des ténèbres à
la lumière.
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Cantate imaginaire d’après JS BACH,
Un cheminement suprême
de l’ombre à la lumière

Pas facile d’associer orgue et voix sans risquer un
déséquilibre entre les deux parties, souvent en faveur de

l’instrument.
Maître de la balance sonore, les deux musiciens ont choisi de
se placer comme en face à face… La chanteuse à l’extrémité de

la nef du temple Saint-Jean à l’opposé de l’emplacement de
l’orgue nordique.

La complicité entre les deux artistes et la configuration même
du temple permet cette disposition que d’aucun jugerait
périlleuse. Le résultat force l’admiration autant par le

risque assumé de la combinaison musicale que le dramatisme des
textes qui forment une collection de séquences contrastées au

très fort impact émotionnel.
La voix ample, suave, articulée de la soprano excelle autant

dans la couleur et les phrasés que la caractérisation de
chaque épisode, sachant nuancer son timbre selon la nature

même des textes : angélique ou dramatisme grave des airs
retenus ; inquiétude sourde ou profondeur fulgurante des

récitatifs ; distanciation heureuse des chorals…

 

 

Ce qui m’émeut, me forge
Apport non négligeable pour la cohérence et l’impact poétique

du spectacle, les lumières filtrées, finement teintées, de
Benoît Colardelle qui envelopent la chanteuse dans une parure
évanescente laquelle s’inspire des grands peintres maîtres du

clair obscur … Celui de La Tour et de Rembrandt, rien de
moins. Dont ce halo onirique indéfinissable en réalité qui

sublime chaque séquence vocale et spirituelle.



Entre chaque air extrait des cantates de Bach, s’inscrit un
récitatif de style contemporain sur les textes de la chanteuse
elle-même, qui ponctue dans une intranquillité appelant au
mystère, chaque étape vocale de cette ascension progressive,
de  la  matérialité  du  corps  souffrant  à  la  conscience
libératrice  d’une  âme  devenue  pur  esprit.
Ce cheminement qui vaut métamorphose est une gageure pour la
chanteuse et aussi le plus bel hommage à la richesse infinie
de l’offrande musicale de Bach à travers ses cantates. On
reste  admiratif  devant  l’itinéraire  musical  proposé,
l’intelligence  littéraire  qui  a  rédigé  le  texte  des
récitatifs, leur éclat poétique et leur fulgurance [« ce qui
m’émeut, me forge »] et l’endurance de la cantatrice, habitée
d’un bout à lautre par cette fabuleuse traversée artistique et
spirituelle.

 

 

__________________________________________________

 

 

Samedi 29 juillet 2023, SERVANCE, église. Les Timbres. JS BACH
: L’art de la fugue. Les Timbres confirment leur prodigieuse
virtuosité au service de la transmission et de l’accessibilité
des œuvres fussent-elles aussi complexes que les surprenantes
et vertigineuses architectures de Jean Sébastien Bach. Comment
expliquer  l’art  de  la  fugue  chez  BACH  et  la  virtuosité
fascinante  dont  le  compositeur  est  capable  dans  ce  genre
périlleux et complexe par excellence : le vocabulaire requis
suppose une connaissance préalable pour mieux en mesurer la
maîtrise : rectus et inversus, mélodie ou thème 1 de départ,
et son pendant en miroir ; même motif mais cette fois, avec
ornements ; puis le même thème initial mais 2 fois plus rapide
et  superposé…  Tout  cela  dans   un  jeu  combinatoire  d’une



liberté totale.

 

 

Ludiques, facétieux, brillants
Les Tmbres et l’Art de la fugue
 

 

Il faut une technique éblouissante pour échafauder un geste
aussi libre qui sait autant exprimer qu’expliquer : Myriam
Rignol prend la parole et explicite ce en quoi le génie de
Bach  tisse  l’une  des  tapisseries  sonores  parmi  les  plus
vertigineuses… Et les plus ingénieusement élaborées. À chaque
fugue, son propre défi et le suivant, plus audacieux encore
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que le précédent.

Ici l’agilité le dispute à l’imagination la plus libre ; Les
Timbres  se  montrent  toujours  inspirés  sur  le  métier
particulièrement exigeant d’un BACH  qui ne cesse d’avancer,
d’explorer, d’édifier à l’infini… Concert et sensibilisation
vivante,  la  performance  hybride  séduit  immédiatement  :
l’auditeur  en  sort  plus  aiguisé  dans  son  jugement,  mieux
informé et même connaisseur. Aucun d’entre nous ne pourra plus
écouter une fugue désormais comme avant.

Le spectateur et l’auditeur suivent pas à pas chaque fugue,
ses  défis,  ses  enjeux  :  au  delà  de  la  présentation
pédagogique,  la  performance  est  aussi  un  concert
particulièrement délectable, ou le geste articulé et sensible
des Timbres montre combien ils ont grandi et mûri ici en terre
formatrice. Pour ses 30 ans, le Festival Musique & Mémoire ne
pouvait accompagner ainsi ambassadeurs plus convaincants, si
emblématiques  de son exigence musicale comme de sa volonté
exploratrice. Un régal.

 

 

 

 

30ème Festival MUSIQUE & MÉMOIRE 2023 – Suite de nos critiques
des concerts des 28, 29 juillet 2023

 

 

 

LIRE aussi notre présentation annonce du 30ème Festival
Musique & Mémoire, Vosges du Sud (15 – 30 juillet 2023) :



https://www.classiquenews.com/festivals-vosges-du-sud-musique-
memoire-15-30-juillet-2023-les-30-ans/

 

 

_______________________________________________________

CRITIQUE, concert, PRADES, 28
juillet  2023,  Brahms,  Orch.
du Festival, Capuçon, Hagen,
Pierre Bleuse.

Pierre Bleuse nouveau directeur artistique du Festival Pablo
Casals a non seulement un profond respect pour l’un des plus

vieux festivals de France et son créateur et une audace
indéniable qui fait évoluer les choses. Ainsi la création de
l’orchestre du Festival qui ne cesse de progresser. Pour sa

3ème programmation Pierre Bleuse propose pour le concert
d’ouverture de diriger deux œuvres emblématiques de Johannes
Brahms. L’Orchestre du Festival est constitué de très jeunes

musiciens et de quelques anciens. Ce savant mélange
intergénérationnel donne fougue et solidité à cet orchestre
qui laisse très admiratif et ne va pas sans rappeler le feu
qu’obtenait Pablo Casals. L’audace paye et Pierre Bleuse a

gagné son pari. L’orchestre sonne admirablement dans la belle
acoustique de l’Abbaye saint Michel de Cuxa.
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Concert d’ouverture
Grandiose concert Brahms

 

 

Seules deux contrebasses assurent avec toute la puissance
requise cette sensationnelle pulsation grave de la musique

symphonique de Brahms sur laquelle tout l’édifice repose. Les
deux contrebasses face à face sur la droite semblent ne

vouloir faire qu’une et cela sonne admirablement. L’autre
exigence de la musique symphonique de Brahms et qui met en

difficulté de bons orchestres, est le besoin de violons, à la
fois puissants et délicats. Dès les premières mesures, se

dévoile un Brahms symphonique de haut vol. Le son est
généreux, rond, profond. Les bois sont clairs et les cuivres
puissants. La direction de Pierre Bleuse est très charpentée,

rendant évidentes toutes les belles structures, tout en
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phrasant éperdument.
Dans cet écrin romantique confortable, les deux solistes du

double concerto n’ont plus qu’à participer à cette fête
musicale. Avec un tempérament généreux, la toute jeune

violoncelliste Julia Hagen donne le frisson par la beauté de
son jeu. C’est rond, chaud, puissant, subtilement phrasé.

Voilà une soliste qui va enchanter tous les publics. L’énergie
et cette pointe de sensualité qui émanent de son jeu, sont des

qualités rares. Renaud Capuçon fidèle à lui-même participe
poliment sans trouver la même énergie que le chef et la

violoncelliste. Tout auréolé de ses succès, le violoniste
hyper présent partout, repart vite vers là où il est attendu.
C’est bien le souvenir du violoncelle vibrant et émouvant (le
début du deuxième mouvement a été renversant !) de la superbe
Julia Hagen qui restera la plus belle découverte de la soirée.

 

 

En 2ème partie, Pierre Bleuse ose proposer la 4ème symphonie
de Brahms, celle en mi mineur, si pleine de mélancolie et très
exigeante. Dès les premières mesures, à la fois dansantes et
tristes,  le  charme  brahmsien  opère.  Les  musiciens  de
l’Orchestre du festival ont su en deux semaines trouver une
cohésion  incroyable  et  Pierre  Bleuse  a  sous  sa  main  une
phalange capable de jouer un Brahms généreux et réconfortant.
Toute la symphonie verra des solistes de haut vol régaler le
public  de  leurs  interventions  parfaites.  Les  cors,  la
trompette, le hautbois et la flûte sont les plus inouïs.  Les
applaudissements entre les mouvements révèlent l’admiration et
l’enthousiasme éprouvés par le public ému. Tout est là dans
cette  interprétation  :   structure  contrapuntique  assumée,
larges phrasés, nuances très creusées, silences habités et
moments de mystère, envoûtants. Les violons sont hallucinants
d’homogénéité pour un orchestre si jeune. Et les violoncelles
offrent des moments de grand bonheur.  C’est vraiment une très
belle  4ème  de  Brahms  qui  nous  a  été  offerte  ce  soir.



L’engagement de tous les musiciens, la générosité de la battue
du chef ont créé une osmose particulière. Que de sourires
partagés  !  La  chaconne  finale  est  flamboyante.  Les
applaudissements fusent ; un bis emblématique est offert, le
Chant des oiseaux, composé par Pablo Casals dont l’arrangement
hollywoodien et savant, fait merveille et suscite la larme à
l’œil à plus d’un.

 

 

_________________________________________

CRITIQUE, concert. Festival Pablo Casals de Prades. Abbaye
Saint Michel de Cuxa, le 28 juillet 2023. Johannes Brahms
(1833-1897) : Double concerto pour violon et violoncelle

op.102 ; Symphonie n°4 en mi mineur op.98 ; Renaud Capuçon,
violon, Julia Hagen, violoncelle, Orchestre du Festival de
Prades ; Pierre Bleuse, direction. Photos © Hugues Argence
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CRITIQUE,  festival.  77e
FESTIVAL  D’AVIGNON,  Cours
d’Honneur  du  Palais  des
Papes,  le  18  juillet  2023.
«  The  Romeo  »  par  Trajal
HARRELL

Comme temps fort de ce 77ème Festival d’Avignon,
la Cour d’honneur du Palais des Papes accueille le
nouveau spectacle du chorégraphe américain Trajal
Harrell, une création d’une beauté saisissante :
The Romeo. Loin d’être une simple adaptation du

mythe shakespearien, la pièce s’est révélée être
une réflexion poétique et dansée sur l’universel,

transcendée par l’immensité du lieu et une énergie
collective contagieuse.

 

Au  début  du  spectacle,  les  quinze  interprètes  du
Schauspielhaus Zürich Dance Ensemble (que le chorégraphe co-
dirige) accueillent le public sur le plateau, brisant d’emblée
la frontière entre la scène et la salle, instaurant une forte
complicité. Ce qui s’ensuit est un songe éveillé, une danse
que Trajal Harrell imagine comme un rituel ancien, un langage
commun transmis de génération en génération. On cherche en
vain le jeune Montaigu de la tragédie ; ici, « Roméo » est un
concept, un état d’âme, une invitation à un voyage hors du
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temps.  Le  chorégraphe  tisse  une  mythologie  personnelle  où
passé,  présent  et  futur  se  télescopent  dans  une  harmonie
parfaite.

 

 

La performance est un véritable feu d’artifice esthétique. Sur
un catwalk d’exception qu’est la scène de la Cour d’honneur du
Palais des Papes, les danseurs défilent, virevoltent et se
transforment  Vêtus d’abord de noir dans une procession quasi-
monacale, ils réapparaissent ensuite dans une explosion de
costumes  bigarrés,  de  tissus  précieux  et  d’accessoires
extravagants.  Chaque  apparition  est  un  tableau  vivant,  un
hommage à la mode, à l’histoire de l’art et à la diversité des
corps.  Les  mouvements,  d’une  fluidité  enivrante,  sont  un
hybride subtil et génial : on y reconnaît l’ondulation du
voguing, la grâce antique d’Isadora Duncan, la lenteur du butô
japonais, et l’énergie brute de danses folkloriques. Cette
fusion  de  styles,  loin  d’être  un  patchwork,  crée  un
vocabulaire chorégraphique d’une richesse inouïe, porté par
une playlist aussi éclectique que les costumes, mêlant avec
audace Satie, Maria Callas, et des rythmes funk.
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Mais The Romeo est aussi un spectacle d’une force émotionnelle
rare.  La  joie  et  la  célébration  des  tableaux  féériques
laissent peu à peu place à une méditation plus sombre et
poignante. Les danses se font plus saccadées, les corps se
tordent,  les  visages  grimaçant  évoquent  la  douleur  et  la
résilience. La dernière partie, véritable rituel funèbre, voit
les danseurs se dépouiller de leurs atours flamboyants pour ne
plus faire qu’un avec l’obscurité, devenant des fantômes, des
survivants  traversant  les  âges.  Ce  spectacle  est  une
invitation vibrante à célébrer la vie et la beauté dans un
monde chaotique. Trajal Harrell signe là une œuvre magistrale,
un  moment  d’humanité  et  de  grâce  pure  qui  a  su,  comme
rarement, faire vibrer les vieilles pierres du Palais des
Papes !

 

____________________________________________

CRITIQUE, festival. 77ème FESTIVAL D’AVIGNON, Cours d’Honneur
du Palais des Papes, le 18 juillet 2023. « The Romeo » par
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Trajal HARRELL. Crédit photographiqe (c) Christophe Raynaud de
Lage

 

 


