
CRITIQUE opéra. NICE, Opéra,
le 1er oct 2023. DELIBES :
Lakmé. Kathryn Lewek… Jacques
Lacombe / Laurent Pelly

Propre au dernier XIXème siècle, Lakmé [1883]
réactive la figure des héroïnes sacrifiées, icônes
de l’opéra romantique, en particulier italien chez

Bellini ou Donizetti, depuis Imogene, Norma,
Lucia, sans omettre ensuite Luisa Miller et Gilda

chez Verdi…
En  clair  toute  amoureuse,  à  l’opéra,  doit  souffrir,  se
sacrifier et mourir. Mais Delibes dans Lakmé semble régénérer
le thème en absorbant ce que les français avant lui ont fait
de mieux : la virtuosité coloratoure d’un soprano hallucinant
comme l’Olympia d’Offenbach (Les Contes d’Hoffmann) ; des duos
d’amour qui fusionnent l’intensité tendre de Gounod et le
sentimentalisme fin de siècle de Massenet. Une orchestration
somptueuse, laquelle s’affirme magnifiquement par exemple dans
le prélude orchestral rideau baissé avant l’acte IV…

L’ORIENT FANTASMATIQUE ET SENSUEL… Delibes ajoute aussi un
autre thème celui d’un orientalisme sensuel ; où l’occidental
découvre  aux  Indes,  une  volupté  absente  dans  la  sphère
occidentale ; la fille du Brahmane, sa beauté troublante est
d’autant plus fascinante qu’elle est interdite et inaccessible
; la vierge préservée est totalement dédiée au culte de Brahma
et son corps comme le lieu où elle est recluse, inviolable…
Mais le soldat anglais Gérald transgresse la loi paternelle :
il viole l’enceinte sacrée, découvre la fille cachée du Prêtre
Nilakantha  [comme  Rigoletto  tient  confinée  sa  fille  Gilda
bientôt  découverte  puis  kidnappée  par  le  Duc]  :  s’il  est
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subjugué par la beauté de la fille ; «le bel « étranger » lui
apprend  en  retour   l’amour,  un  sentiment  qui  lui  était
interdit : croisement magnifique qui cimente ainsi pendant
l’action leur union croissante ; en éprouvant un sentiment
inconnu  jusque  là,  Lakmé  ouvre  une  porte  qui  lui  était
inconnue ; elle s’y engouffre sans hésiter : une échappée
inattendue dans la prison paternelle dans laquelle elle est
tenue emprisonnée [ce que Laurent Pelly démontre clairement
dès le début où l’héroïne chante son premier air de dévotion…
dans une immense cage mobile]. La question de la femme recluse
est là aussi posée. En écartant le folklore pour s’intéresser
à la réalité crue des relations en jeu, le metteur en scène
agit dans la justesse.

La MISE EN SCENE de Laurent Pelly opte pour une évocation
épurée d’une Inde sous l’emprise de Nilakantha, Brahmane des
plus  conservateurs  et  père  despotique.  Costumes,  décors
semblent  immaculés,  selon  une  palette  blanc  et  or.  C’est
évidemment un monde révélant peu à peu l’imaginaire personnel
de Lakmé, qui passe de fille du Brahmane à femme amoureuse,
combattante pour sa propre liberté. Le choc avec le soldat
anglais fait imploser ce  système autoritaire et offre à la
jeune fille, l’occasion inespérée de s’émanciper [quitte à en
payer le prix le plus fort].

NOUVELLE PRODUCTION… Dans cette nouvelle production qui ouvre
la  nouvelle  saison  lyrique  2023-2024  de  l’Opéra  de  Nice
[lequel sous la direction de Bertand Rossi, affiche nombre
d’autres  nouvelles  productions  cette  saison],  le  charisme
vocal de la soprano américaine Kathryn Lewek est indiscutable
: et sa trajectoire au cours de la soirée, clairement comprise
et exposée ; ce qui rend ce rôle si captivant aux côtés de ses
redoutables défis vocaux ; sa féminité d’abord fleurie, un
rien  décorative  en  implorante  et  fille  des  dieux  [ce  que
souligne la première scène du I] ;



 

 

Puis dans la scène du marché, le fameux air dit des clochettes
de la fille du paria (acte II), Lakmé plus clairvoyante sur
son  état  [amoureux  et  filiale]  revendique  une  violence
émancipatrice absente jusque là  ;
Surtout dans le dernier acte, plus rayonnante et sûre, elle
organise le rite d’une union éternelle en buvant la coupe
d’ivoire aux côtés d’un Gérald désarmais conquis, déloyal à
son pays, à son devoir et son honneur de soldat ; Lakmé
réalise ce rêve amoureux qu’elle incarne avec une justesse
sidérante,  une  détermination  admirable.  Couleurs,  rondeur,
legato, agilité, musicalité subtile… la soprano belcantiste
ici déjà saluée, subjugue par sa fragilité courageuse, la
fermeté de son chant tout en délicatesse. Osons une seule
petite réserve : il lui manque le relief du texte français,
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une  intelligibilité  naturelle  qui  l’aurait  conduit  à
l’excellence. Mais en l’état, sa Lakmé convainc de toute façon
tant elle évolue avec cohérence.
Lakmé se suicide certes mais en allant jusqu’au bout de son
désir,  comme Norma [et bientôt Cio Cio San / Madama Butterfly
de Puccini] elle incarne un absolu féminin emblématique du
fantasme romantique. En cela elle a réalisé son destin : c’est
bien une icône lyrique.

À ses côtés, on relève la solidité vocale du Nilakantha de
Jean-Luc Balestra, prêtre pétrifié dans son autorité

monolithique et père manipulateur ; le sens du phrasé articulé
de Carl Ghazarossian, subtil Hadji qui fidèle et loyal à
Lakmé, est le seul de son entourage, clairvoyant sur la
transformation de la jeune femme. Même relief pour les

personnages anglais [Frédéric, Ellen, Rose, Mrs Betson] dont
Pelly renforce le caractère comique, voire la charge grotesque

et bouffe, contrastant [opportunément] avec l’intrigue
sentimentale et tragique qui scelle le destin parallèle de

Lakmé et Gérald.

 

 



 

 

Avouons demeurer nettement moins convaincu par le Gérald de
Thomas Bettinger, voix puissante certes mais absente à toute

finesse et qui n’a pas ce style tendre et délicatement
articulé propre au personnage du soldat enamouré. Ses duos

avec Lakmé sonnent trop vaillants voire martiaux, au risque du
hors sujet, faisant surgir… l’intensité d’un Don José aux

côtés de la belle indienne. Les airs et parties de Gérald sont
parmi les plus raffinés de l’opéra romantique français pour

ténor, aussi aboutis que Gounod et Massenet, dans la veine du
Nadir des pêcheurs de perles de Bizet. Dommage.
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Le chœur de l’Opéra de Nice gagne peu à peu en assurance, dans
la scène du marché au II ; puis au III, quand les choristes

sont placés de chaque côté du plateau entourant les deux
amants réunis…

Sous la direction de Jacques Lacombe, l’Orchestre maison 
s’affine en cours de soirée lui aussi, jouant de mieux en
mieux [en équilibre et en détails] sur les couleurs et la
magie  des  timbres  ;  les  cordes  encore  raides  au  départ
[ouverture] s’assouplissent de plus en plus à l’écoute, comme
si elles épousaient en résonance la sensualité de Lakmé qui se
libère et règne peu à peu de façon souveraine. Pour le reste,
la  production  visuellement  captive,  clarifiant  le  monde
imaginaire de Lakmé, son ardente et inextinguible aspiration
au rêve et à l’amour.
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___________________________________

CRITIQUE, opéra. NICE, le 1er octobre 2023. DELIBES : Lakmé.
Jacques  Lacombe  /  Laurent  Pelly.  IL  reste  une  dernière
représentation à Nice, ce soir, mardi 3 octobre 2023l 20h.
Incontournable. Photos  (C) Dominique Jaussein / Opéra de Nice

 

 

distribution
Direction musicale: Jacques Lacombe

Mise en scène & costumes: Laurent Pelly
Reprise par Luc Birraux  – Adaptation des dialogues: Agathe

Melinand
Décors: Camille Dugas –  Lumières: Joël Adam

 Lakmé: Kathryn Lewek
Gérald: Thomas Bettinger

Mallika: Majdouline Zerari
Nilakantha: Jean-Luc Ballestra
Frédéric: Guillaume Andrieux

Ellen: Lauranne Oliva
Rose: Elsa Roux Chamou

Mrs Bentson: Svetlana Lifar
Hadji: Carl Ghazarossian

Chœur de l’Opéra de Nice
Orchestre Philharmonique de Nice
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CRITIQUE,  concert.  TOULOUSE,
Halle  aux  grains,  le  30
septembre  2023.  BEETHOVEN  /
SCHUBERT.  Orchestre  National
du  Capitole  de  Toulouse,
Marek Janowski (direction).
Pour son concert d’ouverture, l’Orchestre National du Capitole

de Toulouse a mis les petits plats dans les grands en
invitant, pour la première fois dans la Ville rose, le grand

chef polonais Marek Janowski (83 ans !). Et c’est à un
programme 100 % symphonico-germanique que le public toulousain

est convié, avec une exécution de la Première Symphonie de
Ludwig van Beethoven et de la Neuvième Symphonie de Franz

Schubert (dite “La grande”).

 

Et  tout  semble  dit  dès  les  premières  mesures  de  l’Adagio
inaugural : l’Orchestre National du Capitole de Toulouse –
même s’il n’a pas chômé pendant l’été avec des concerts donnés
au festivals de Colmar, Berlioz (La Côte Saint André), Ravel
(St Jean de Luz) et Enesco (Bucarest) – est dans une forme
olympique ! Sonorité, couleurs, performances individuelles des
solistes  (cordes  et  petite  harmonie)  se  conjuguent  avec
bonheur dans un premier mouvement à la dynamique fougueuse, au
phrasé contrasté s’appuyant sur des appuis rythmiques bien
marqués (ah les timbales !…). L’Andante fait preuve de tout le
cantabile, le lyrisme et la sérénité qu’il réclame, tandis que
le Menuetto emporte l’adhésion par son relief et son agogique
juste et adéquat. Enfin, le Finale – brillant et allègre sous
la battue très précise de Marek Janowski – met en avant la
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réactivité de l’orchestre et la précision des attaques de
cordes.

Après une pause, c’est à cet autre monument symphonique que la
phalange  occitane  s’attaque,  la  Neuvième  Symphonie  de
Schubert, écrite entre 1825 et 1826 et créée en mars 1839 au
Gewandhaus de Leipzig sous la direction de Félix Mendelssohn.
Sous la baguette du chef polonais, l’orchestre affirme une
énergie  triomphale  et  une  vitalité  qui  emporte  tous  les
auditeurs d’une Halle aux grains remplie jusqu’aux derniers
rangs des étages latéraux. L’ONCT se montre majestueux en
ouverture  de  l’Allegretto,  avec  le  mœlleux  des  cors,  le
velouté  du  hautbois,  la  subtilité  de  tous  les  vents.  Le
Scherzo  est  conduit  avec  une  dynamique  de  contrastes  qui
éclate dans les magnifiques couleurs et sonorités des cordes
et des vents : les rythmes et l’ampleur que l’orchestre donne
à l’ouvrage schubertien irradient. Et la pulsation intense et
profonde d’humanité imprimée par Janowski nous emporte jusqu’à
l’embrasement  fantastique  d’un  des  plus  beaux  Finale  de
l’histoire  de  la  musique.  En  fin  connaisseur,  le  public
toulousain ne s’y trompe pas et lui fait un triomphe… de même
que les instrumentistes visiblement sous le charme également !

___________________________________________________

CRITIQUE, concert. TOULOUSE, Halle aux grains, le 30 septembre
2023. BEETHOVEN : Première Symphonie ; SCHUBERT : Neuvième
Symphonie. Orchestre National du Théâtre du Capitole, Marek
Janowski (direction). Photo (c) Emmanuel Andrieu

 

VIDEO : Marek Janowski dirige la 9ème Symphonie de Schubert
(Dresde, 2020)



CRITIQUE,  concert.  TOULOUSE,
Couvent des Jacobins, le 26
septembre  2023.  KABELAC,
JANACEK, SMETANA. Jan BARTOS
(piano).
Piano  aux  Jacobins  a  fait  découvrir  en  première  audition
française  un  pianiste  rare  et  précieux.  Jan  Bartos  vient
offrir au public trois pages majeur de la musique de son pays.
Originaire de Prague il propose en début de concert les Huits
préludes de Miloslav Kabelac. Ce compositeur inconnu en France
a porté haut dans son pays un art musical varié. Symphonies,
musique de chambre, musique de piano, musique religieuse il a
abordé avec grand succès tous les genres. Ces Huit préludes
demandent au pianiste des moyens techniques considérables et
une  grande  force  expressive.  Jan  Bartos  avec  une  énergie
magnifique  en  offre  une  interprétation  charpentée  et  très
nuancée. Les couleurs sont vives, les nuances très creusées
entre pianissimi diaphanes et fortissimi telluriques. C’est un
magnifique piano extraverti et puissant. Puis avec la Sonate 1
X 1905 de Leos Janacek, c’est le drame, l’angoisse et la mort
qui  s’invitent.  Jan  Bartos  avec  une  concentration  extrême
offre  cette  musique  comme  si  sa  vie  en  dépendait.  Les
prémonitions  du  premier  mouvement  avec  des  couleurs
subtilement éclairées distillent une angoisse sourde. Puis le
drame de la mort explose et nous terrasse. C’est vraiment avec
une  force  dramatique  peu  commune  que  Jan  Bartos  nous
interprète cette sonate : il y met comme une revendication.
L’hommage de Janacek à cet ouvrier Frantisek Pavlik, jeune
victime  de  la  tyrannie  d’état,  semble  vivifié  par  cet
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interprète si engagé. La dernière œuvre au programme, toujours
tchèque, détend l’ambiance avec des partitions très subtiles
de Bedrich Smetana. Dreams permet au pianiste d’utiliser des
touchers plus subtils avec une grande variété de nuances.
C’est vraiment très poétique et très beau.

Ce programme concentré sur la musique tchèque permet à Jan
Bartos  de  démontrer  de  magnifiques  qualités.  Cet  artiste
encore inconnu en France – et que sa carrière internationale
va bientôt conduire aux États-Unis – est un nom à retenir. Une
telle hauteur de vue, un tel engagement sont des qualités
aussi rares que précieuses. Le public applaudit généreusement
et obtient un beau bis : un extrait de Sur un sentier herbeux
de Janacek.

Un  grand  merci  à  Catherine  d’Argoubet  de  nous  avoir  fait
découvrir Jan Bartos, un artiste considérable !

 

_________________________________________________

CRITIQUE, concert. TOULOUSE, 44ème Festival Piano aux Jacobins
/ Cloître des Jacobins, le 26 septembre 2023. Miloslav Kabelac
(1908-1979) : Huits Préludes op.30 ; Leos Janacek (1854-1928)
:  Sonate  1  X  1905  en  mi  bémol  mineur  ;  Bedrich  Smetana
(1824-1884) : Dreams. Jan Bartos, piano.  Photo (c) Piano aux
Jacobins.

 

VIDEO : Jan Bartos joue « Réminiscence » de Leos Janacek



CRITIQUE,  opéra.  BAYREUTH,
Opéra  des  Margraves,  le  7
septembre  2023.  HAENDEL  :
Flavio, Re de’ Longobardi. M.
E.  Cencic,  J.  Lezhneva,  R.
Brès-Feuillet… M. E. Cencic /
B. Bayl.

ll est des lieux aux énergies uniques et qui marquent
durablement le monde des arts et du sensible. Bayreuth est

surtout la cité de Wagner, le Walhalla iconique des amoureux
des Leitmotiv et des harmonies monumentales. Cependant la
jolie ville des Margraves est un véritable décor de carte

postale aux façades baroques au cœur des vallons de Franconie.
Outre le Festspielhaus wagnérien, Bayreuth est le siège d’une
petite merveille : le Théâtre Margravial. Une des très rares

salles baroques signée par Galli-Bibiena toujours en usage, ce
théâtre a une acoustique parfaite et un décor à couper le

souffle. Sous le plafond peint digne du Musée du Louvre et les
stucs dorés à la feuille, le spectacle ne s’arrête pas avec la

dernière note de musique ou le rideau qui tombe.

Feux de l’amour et du hasard
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Désaffecté pendant des décennies et utilisé ça et là pour des
concerts et représentations, le Théâtre des Margraves n’a pas
connu de une saison régulière d’importance et a figuré comme
un lieu de patrimoine muet sous l’abattage de la célébration
wagnérienne.  Or  ce  lieu,  classé  au  Patrimoine  Mondial  de
l’UNESCO,  a  été  le  cœur  de  la  création  de  la  margravine
Wilhelmine  de  Brandebourg,  fille  du  roi-sergent  et  sœur
préférée du grand Frédéric II de Prusse. Outre des mémoires
picantes et spirituels, Wilhelmine nous a laissé une grande
production  musicale  qui  est  toujours  en  attente  de
représentation  intégrale.
Grâce à la vision commune de Max-Emmanuel Cencic et de Georg
Lang, le théâtre curial de Bayreuth revient à son répertoire
dans une énergie renouvelée. Ensemble ils ont créé le Festival
Baroque  de  Bayreuth  pour  continuer  le  grand  dessein  de
restitution  du  répertoire  de  l’opéra  baroque  que  leur
compagnie  Parnassus  Arts  poursuit  brillamment  depuis  des
années.
En 2023, outre des récitals et un Orfeo de Monteverdi, la
scène margraviale a vu une nouvelle production d’un opéra
assez méconnu de Georg Friedrich Haendel : Flavio, rè de’
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Longobardi. Créé à Londres en 1723, cet opéra (en principe
l’un des plus courts de Haendel) est un savant mélange de
situations  sarcastiques  et  des  grandes  pages  du  Cid  de
Corneille. La scène de la confrontation des pères, le célèbre
« Rodrigue as-tu du coeur? » et le dilemme de Chimène y sont
dans le livret de Flavio. Cet opéra qui précède de deux ans
Rodelinda est centré sur son fils, Flavio, ce qui est encore
une curiosité dans la production des opéras baroques.
Pour ce troisième centenaire de la création de Flavio, Max-
Emmanuel  Cencic  s’est  entouré  d’une  distribution
internationale et de très haute volée. Dans l’équivalent de
Rodrigue, Cencic déploie tout son talent musical et dramatique
dans le rôle de Guido. Par ailleurs, il conçoit la mise-en-
scène avec une touche très baroque qui rappelle à la fois Atys
de Jean-Marie Villégier et The Favourite, film primé de Yorgos
Lanthimos. Les changements se déroulent à vue du décor unique,
qui, tel un panorama, se plie et se déplie pour représenter
des salons, des chambres et des belvedères. Malgré l’intérêt
dramatique et technique de ces panneaux et des changements de
mobilier qui les accompagnent, l’opéra s’est vu allongé d’au
moins une heure et demie par des pages instrumentales qui
n’ajoutaient rien à l’intrigue. On se pose la question sur
l’utilité des rôles muets et notamment un maître de cérémonie
qui ponctuait les changements de décor. Les situations, même
humoristiques  sont  souvent  exagérées  et  portées  vers
l’hystérie. L’oeuvre, malheureusement en souffre par ce manque
de subtilité dans les contrastes entre l’intrigue comique et
le mélodrame.
Sur le plateau, malgré les contraintes dues à la mise-en-
scène,  la  distribution  dans  l’ensemble  est  équilibrée  et
brillante. Max-Emmanuel Cencic dans le rôle de Guido nous
montre  encore  une  fois  combien  sa  tessiture  est  riche  et
prompte à l’émotion. On aime à l’entendre à la fois dans la
virtuosité des cadences ciselées et les lamenti envoûtants.
Dans  le  rôle  titre,  Rémy  Brès-Feuillet  incarne  un  Flavio
excentrique et lubrique. Une sorte de prince débauché du bon
plaisir.  Outre  des  qualités  vocales  exceptionnelles  et  un
timbre riche dans sa complexité, Rémy Brès est inénarrable
dans son jeu, une performance à marquer d’une pierre blanche.
Julia Lezhneva est l’Emilia rêvée. Le timbre fruité et agile,
l’inventivité inépuisable dans les da capo et des prouesses



théâtrales  nous  ont  ravi  amplement.  Seulement,  quelques
cadences dont les longueurs nous perdaient parfois dans des
variations nous évoquent des réserves, très très légères vu le
grand talent de cette interprète idéale pour les rôles de
Cuzzoni. Amoureux transi et trahi, Yuriy Minenko nous ravit
dans le rôle de Vitige. Si la mise en scène l’a relégué au
rôle de petit courtisan/valet de chambre, son interprétation a
été mémorable et sans accroc. Le timbre est de toute beauté,
les  ornements  élégants  et  les  cadences  d’une  grande
intelligence  musicale  et  d’un  raffinement  hors  pair.  Nous
espérons très bientôt l’entendre dans des récitals sur nos
scènes françaises.
Sreten Manojlovic a été une révélation lors de la finale du
Concours Cesti d’Innsbruck en 2020. Il s’est révélé très vite
un des meilleurs chanteurs de sa génération. Dans le rôle
néfaste de Lotario, équivalent de Don Gomès, Sreten Manojlovic
déploie  une  tessiture  aux  graves  veloutés  mâtinés  d’une
richesse chromatique dosée avec panache et élégance. Comedien
de grand talent, nous avons apprécié son interprétation de
bout en bout. La Teodora de feu de Monika Jägerová nous ravit
avec une belle diction, des très belles couleurs notamment
dans le registre grave. Dommage que son « Che colpa e la mia »
soit dans un tempo trop rapide. Seule réserve de la soirée,
l’Ugone quelque peu en retrait de Fabio Trümpy.
Assurément  la  palme  absolue  revient  aux  extraordinaires
musiciens de Concerto Köln et au chef Benjamin Bayl. Malgré
quelques tempi hors de propos ou même hors sujet, la direction
de  maestro  Bayl  est  équilibrée  dans  les  timbres  et  les
intentions. L’orchestre se donne à cœur joie dans la justesse
et une cascade de couleurs déployés à la perfection.
Si la fumée des non-dits annonce le feu des passions, alors ce
soir  Flavio  a  incendié  la  nuit  de  Bayreuth  comme  le  feu
purificateur qui consomma Brünnhilde et son amour. Longue vie
à Bayreuth et longue vie au baroque !
_______________________________________________
CRITIQUE, opéra. BAYREUTH, Opéra des Margraves, le 7 septembre
2023. HAENDEL : Flavio, Re de’ Longobardi. M. E. Cencic, J.
Lezhneva, R. Brès-Feuillet… M. E. Cencic / B. Bayl. Photos (c)
Clemens Manser.
VIDEO : « Flavio, Re  de’ Loongobardi » de Haendel au Bayreuth
Baroque Festival



CRITIQUE,  danse.  PARIS,
Palais  Garnier,  le  24
septembre 2023. M. MORIN / X.
XIN  /  C.  PITE.  Ballet  de
l’Opéra National de Paris.

Nous sommes au Palais Garnier pour un programme de danse
contemporaine exclusivement féminin ! Au retour du surprenant

ballet The Seasons’ Canon de Crystal Pite se joignent deux
créations très fortement attendues : The Last Call de Marion
Motin, chorégraphe venue du monde du hip-hop et de la pop,
ainsi que Horizon de Xie Xin, première chorégraphe chinoise
invitée à l’Opéra national de Paris. Une rentrée prometteuse

du ballet !

 

Rentrée singulière, plaisirs partagés
 

Le programme originalement conçu par l’ancienne Directrice de
la Danse, Aurélie Dupont, a le mérite de montrer, d’emblée, la
diversité du répertoire du ballet de l’Opéra. Les trois œuvres
font appel au corps de ballet, exclusivement ; les danseurs
pour  les  deux  créations  ont  été,  comme  d’habitude,
sélectionnés par les chorégraphes. Leurs choix correspondent
bien  aux  ambiances  qu’elles  souhaitent  créer  pour  la
somptueuse  scène  du  Palais  Garnier.  Les  langages
chorégraphiques ne sont pas en opposition, mais on constate
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l’immense espace qui sépare les styles de Marion Motin et de
Xie Xin, dans leurs débuts à la « Grande Boutique ». Ce n’est
presque  pas  une  distance  spatiale,  elle  est  aussi
dimensionnelle  en  effet.  Développons…

 

The Last Call est un ballet de 30 minutes pour 16 danseurs,
sur  une  excellente  conception  musicale  originale  de  Micka
Luna.  S’il  n’est  pas  narratif,  il  n’est  pas  entièrement
abstrait non plus. Marion Motin dit qu’elle aime proposer des
univers avec une histoire, bien qu’on n’aille pas forcément la
comprendre, l’histoire. Il y a deux personnages nommés, La
mort interprété par Axel Ibot, tout de noir vêtu, et Le vivant
d’Alexandre Boccara, en jeans et en marcel. Au tout début du
ballet  ce  dernier  vient  sur  une  scène  peu  éclairée  pour
répondre l’appel d’une cabine téléphonique d’un autre temps,
mais curieusement d’apparence futuriste en même temps. Il a
forcément entendu quelque chose de bouleversant, ce qui lui
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inspire  un  mini-solo  désespéré  très  expressif,  voire
expressionniste et torturé, superbement interprété. Nous ne
savons pas si la suite est du théâtre dansé ou un enchaînement
de mouvements, parfois, stylisés. Absolument tout est là pour
marquer  l’auditoire,  et  c’est  franchement  et  fraîchement
cohérent : les impressionnants décors de la chorégraphe, avec
la scénographie de Camille Dugas ; les surprenantes lumières
de  Judith  Leray  (mi-futuriste,  mi-rétro),  les  costumes
d’Arthur Avellano (latex et cuirs, parfois fluo)… C’est une
œuvre de grande allure (même si légèrement post-apocalyptique
dans les bords), qui met en valeur les physiques des danseurs,
avec une musique dont la pulsation constante et évolutive ne
peut  pas  laisser  indifférent.  Voir  nos  danseurs  préférés
s’exprimer dans ce style d’influence urbaine et pop est en soi
un  spectacle  qu’on  voit  peu,  ça  fait  plaisir,  mais  c’est
fugace. En tout cas par rapport à la danse. Les moments de
groupe (presque la totalité) sont intéressants, plus par la
maîtrise  que  par  l’abandon,  mais  nous  avons  l’impression
d’avoir assisté à un enchaînement de mouvements plus ou moins
référentiels de la culture pop, un peu de Fosse, un peu de
hip-hop,  avec  un  travail  des  mains  qu’on  trouve  curieux…
Chorégraphié modestement, le ballet est néanmoins bien reçu
par  le  public,  quelque  peu  fasciné  par  la  singularité
étrangement  familière  de  la  création.

 

Deux salles, deux ambiances
 

Après  un  précipité  un  peu  long  en  raison  des  différences
techniques évidentes des productions vient la création de Xie
Xin, Horizon, pour 9 danseurs, sur une musique originale de
Sylvian  Wang.  Le  sublime  décor  signé  Hu  Yanjun  (avec  les
incroyables lumières de Gao Jie) est comme un tableau vivant
vaporeux, illustrant des cascades de brume infinies et en



constante transformation. Xie Xin nous dit que son esthétique
« tend » vers l’abstraction, et que cette création parle de
« soleil qui se lève, puis se couche, comme un sentiment
circulaire ; les gens qui entrent dans nos vies, et puis qui
s’en vont… ». Les costumes transparents et flottants de Li Kun
participent à l’ambiance générale qui a, entre autres, ce
mérite insolite d’être à la fois organique et onirique. La
chorégraphie est une exploration constante des lignes, plus
dans l’aspect d’une matière vivante et fluide que dans une
quelconque pureté rigide. L’espace, qui ne change pas vraiment
mais qui se transforme devant nos yeux, n’est plus du tout un
plateau, et les danseurs, par la force de leur implication et
de  leurs  talents,  ne  sont  presque  plus  des  danseurs.  Et
pourtant, ils y dansent ! Dans toute cette danse liquide et
parfois  délicate,  des  personnalités  et  des  personnes  se
révèlent, en solo, en duo, en trio, en quatuor, tous ensemble
ou non. Comme un songe d’un temps sans fin ni commencement.
Dans cette création si spéciale à nos yeux, les danseurs dans
leurs interprétations sont à la fois dans l’abandon et dans la
rigueur. Takeru Coste campe un solo merveilleux où son corps
en mouvement se confond avec la brume ; Marion Gautier de
Charnacé est rayonnante et grave en même temps ; Nine Seropian
brille d’un brio presque menaçant… Avec les 9 danseurs en
mouvement constant, nous n’avons pas vu passer les 30 minutes
du ballet ! Ces 9 personnes entrées sur scène discrètement
maintenant s’en vont, mais non sans recevoir avant leur départ
une avalanche de bravos et d’applaudissements !

 

Pour clore, le retour attendu de The Seasons’ Canon de Crystal
Pite  !  Peut-être  une  des  nouvelles  œuvres-phares
contemporaines de l’Opéra, le ballet est tout aussi saisissant
qu’il y a 7 ans ; avec son atmosphère étrange, un aspect
tribal transfiguré, ces 54 costumes identiques, curieusement
tâchés de turquoise, ces amibes et mille-pattes en mouvement,
sur les célèbres Quatre Saisons de Vivaldi revisitées par le



compositeur Max Richter. Logiquement, il n’y a plus le choc
esthétique que nous avons eu à la création, mais il y a (et
c’est  encore  mieux)  de  jolies  mises  en  avant,  voire  des
améliorations. Nous pensons à l’excellente interprétation de
Laure-Adélaïde Boucaud et surtout et notamment à celle de Jack
Gasztowtt, tellement virtuose.

Un programme contemporain pour tous les goûts au final, avec
deux créations insolites qui méritent d’être vues et revues,
pour différentes raisons. Un moment fort, stupéfiant !

 

_________________________________________________

CRITIQUE, danse. PARIS, Palais Garnier, le 24 septembre 2023.
M. MORIN / X. XIN / C. PITE. Ballet de l’Opéra National de
Paris. A l’affiche du Palais Garnier, jusqu’au 12 octobre
2023. Photos (c) Julien Benhamou.

 

VIDEO : Extrait de « The Seasons’ Canon » de Crystal Pite par
le Ballet de l’Opéra National de Paris.

CRITIQUE,  opéra.  TOULOUSE,
Théâtre  du  Capitole  (du  26
septembre  au  8  octobre).

https://www.classiquenews.com/critique-opera-toulouse-theatre-du-capitole-du-26-septembre-au-8-octobre-bizet-les-pecheurs-de-perles-a-c-gillet-m-vidal-a-duhamel-j-f-setti-thomas-lebrun-victorien-vanoosten/
https://www.classiquenews.com/critique-opera-toulouse-theatre-du-capitole-du-26-septembre-au-8-octobre-bizet-les-pecheurs-de-perles-a-c-gillet-m-vidal-a-duhamel-j-f-setti-thomas-lebrun-victorien-vanoosten/
https://www.classiquenews.com/critique-opera-toulouse-theatre-du-capitole-du-26-septembre-au-8-octobre-bizet-les-pecheurs-de-perles-a-c-gillet-m-vidal-a-duhamel-j-f-setti-thomas-lebrun-victorien-vanoosten/


BIZET  :  Les  Pêcheurs  de
perles.  A.  C.  Gillet,  M.
Vidal,  A.  Duhamel,  J.  F.
Setti.  Thomas  Lebrun  /
Victorien Vanoosten.
C’est par un spectacle on ne peut plus “traditionnel” dans sa
réalisation – certains s’en réjouiront quand d’autres s’en
offusqueront… – que s’est ouvert la saison 23/24 du Théâtre du
Capitole, avec comme titre Les Pêcheurs de perles de Georges
Bizet,  confiés  aux  soins  du  chorégraphe  Thomas  Lebrun,
directeur du Centre chorégraphique national de Tours. La danse
s’y retrouve naturellement extrêmement présente, pour ne pas
dire omniprésente, au travers de 12 talentueux danseurs issus
du Ballet du Capitole (6 hommes et 6 femmes) qui alternent,
voire mélangent, des figures issues du ballet classique et de
la danse traditionnelle indienne. Ils sont, à l’instar de tous
les  protagonistes  du  drame,  vêtus  de  costumes  variés  et
colorés  imaginés  par  David  Belogu.  Pour  le  reste,  la
production offre à voir des décors simples et orientalisants,
une grande structure de bambous réalisée par Antoine Fontaine,
plongée dans les lumières la plupart du temps bleutées réglées
par le magicien-éclairagiste Patrick Méeüs. Une mise en scène
“classique”  à  souhait  qui  vise  à  traduire  le  plus
explicitement possible la naïveté sans apprêt du livret de
Cormon et Carré, conventionnel, certes, mais moins inepte que
l’on ne le décrit parfois. La direction d’acteurs pêche ici
cependant  trop  souvent,  et  entre  l’opéra  “de  papa”  et  le
Regietheater,  il  doit  bien  exister  une  “solution”
intermédiaire  ?
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Les deux grands habitués de leurs rôles, Anne-Catherine Gillet
en Leïla et Alexandre Duhamel en Zurga, suscitent toujours le
même enthousiasme. La première possède les moyens idéaux de
son  personnage,  avec  son  solide  soprano  lyrique,  capable
d’ampleur et de puissance, tout en sachant aussi alléger, les
vocalises de la fin de l’acte 1 ne lui posant par ailleurs
aucun problème. Mieux, elle termine sa cavatine du II (“Comme
autrefois”) par une superbe cadence, émise comme dans un rêve.
De son côté, Alexandre Duhamel est un Zurga idéal : timbre
sonore qui se projette, avec radiance et sans excès, de beaux
phrasés, une louable énergie rythmique et un registre grave
sans faille. Le Nadir du haute-contre français Mathias Vidal
est plus problématique, à l’instar de son Nemorino rennais en
juin dernier : pas plus le répertoire romantique français que
le  bel  canto  italien  ne  semblent  être  dans  ses  cordes
(vocales), avec un chant heurté qui manque par trop de legato,
et un jeu “névrotique” qui finit par lasser. Quand on est dans
les  2  ou  3  meilleurs  chanteurs  dans  son  répertoire  de
prédilection (le chant français du XVIIIe), autant continuer
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d’y briller plutôt que de décevoir dans d’autres, non ?… Rien
à redire, en revanche, sur le Nourabad de la basse française
Jean-Fernand Setti, auquel il prête autant son impressionnante
stature  que  ses  imposants  moyens.  Il  retient  également
l’attention par son traitement vestimentaire, avec son costume
rouge  vif  aux  larges  épaulettes  montantes,  son  collier  à
plusieurs étages de perles, son sceptre en forme de cobra et
son visage peinturluré en vert !

En  fosse,  le  jeune  chef  français  Victorien  Vanoosten  et
l’Orchestre National du Capitole de Toulouse parviennent sans
mal  à  exhaler  toutes  les  fragrances  de  cette  magnifique
partition, et à en faire palpiter le phrasé, sans que la
tension ne se relâche jamais. Saluons également la prestation
du chœur maison qui, s’ils souffrent au cours de la soirée de
quelques petits décalages, n’en délivrent pas moins un superbe
« Sur la grève en feu ».

 

___________________________________________________

CRITIQUE,  opéra.  TOULOUSE,  Théâtre  du  Capitole  (du  26
septembre au 8 octobre). BIZET : Les Pêcheurs de perles. A. C.
Gillet, M. Vidal, A. Duhamel, J. F. Setti. Thomas Lebrun /
Victorien Vanoosten. Photos © Mirco Magliocca

 

VIDEO : Christophe Ghristi présente « Les Pêcheurs de perles »
au Théâtre du Capitole



CRITIQUE,  festival.  LYON,
20ème  Biennale  de  la  Danse
(TNP), le 27 septembre 2023.
«  Age  of  Content  »  par
(LA)HORDE-Ballet  national  de
Marseille

Ils sont arrivés comme une décharge électrique sur
la scène du TNP de Villeurbanne, à la 20ème
Biennale de la Danse de Lyon. Avec « Age of

Content », le collectif (LA)HORDE-Ballet national
de Marseille (co-dirigé par Marine Brutti,

Jonathan Debrouwer et Arthur Harel) signe une
œuvre qui agit comme un miroir tendu à notre
époque, un miroir qui ne se contente pas de

refléter, mais qui transforme, déconstruit et
réinvente. Ce spectacle est une vraie expérience,

une immersion totale dans le flux incessant de
notre ère numérique.

 

Dès les premiers instants, le ton est donné. La scénographie,
d’une esthétique industrielle et épurée, nous plonge dans un
univers à la fois familier et déroutant. Au milieu de ce décor
minimaliste, un objet trône : une voiture grandeur nature,
télécommandée, qui devient le premier actant du spectacle. Ce
n’est pas un simple accessoire, c’est un symbole de notre
rapport à la technologie, une extension de nos désirs et de
nos  conflits.  Comme  le  décrit  une  critique,  ce  véhicule
incarne  notre  obsession  pour  les  systèmes-objets  qui  nous
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dépassent tout en nous servant. Les danseurs et danseuses,
vêtus de survêtements fluorescent aux reflets clinquants – une
référence assumée aux icônes de la culture pop et des réseaux
sociaux –, investissent l’espace avec une énergie brute. Ils
se  battent,  s’approprient  la  voiture,  s’y  suspendent,  s’y
allongent  dans  des  poses  dignes  des  tableaux  de  la
Renaissance,  mais  rejouées  à  l’ère  des  influenceurs.  La
chorégraphie  est  une  logique  d’optimisation  corporelle  où
chaque geste est exécuté avec une efficacité redoutable, une
précision quasi mécanique.

La  structure  du  spectacle  est  conçue  comme  un  flux  de
contenus, une succession de tableaux qui s’enchaînent sans
transition,  à  l’image  de  notre  pratique  du  doomscrolling.
Chaque scène est un monde en soi, un fragment de notre réalité
virtuelle. Le deuxième tableau est un véritable coup de génie
: les danseurs deviennent des avatars, des personnages de jeux
vidéo hyperréalistes comme Grand Theft Auto ou Les Sims. Leurs
mouvements, saccadés, répétitifs et parfois bloqués dans des
boucles (des « Glitches »), sont d’une précision et d’une
justesse confondantes. On y voit une exploration fascinante de
la  porosité  entre  le  corps  organique  et  l’incarnation
numérique, une réflexion sur la manière dont les machines et
les interfaces modèlent nos gestes les plus intimes.

 



 

Plus tard, le spectateur est confronté à une représentation
clinique et pourtant captivante de la sexualité en ligne. Ici,
(La)Horde aborde le sujet sans moralisme ni vulgarité, mais
avec  un  regard  d’anthropologue.  Les  corps  s’emmêlent,
s’entrechoquent dans une symphonie de mouvements pelviens qui
questionne notre rapport à l’intimité à l’ère du porno en
ligne. Mais le moment qui marque véritablement les esprits,
c’est  l’apothéose  finale.  Sur  la  musique  enivrante  et
hypnotique  de  Philip  Glass,  notamment  «  The  Grid  »,  la
compagnie entière se lance dans une transe collective. C’est
une explosion de couleurs, de sourires figés et de danses
virales, un « TikTok Jazz » qui condense avec une intelligence
jubilatoire la course à la dopamine qui caractérise notre
époque. Ce final est une véritable comédie musicale de l’ère
numérique,  où  l’on  reconnaît  des  bribes  de  chorégraphies
venues des quatre coins du monde, des clips de Lucinda Childs
aux danses de Jerôme Robbins, en passant par les trends les
plus populaires du moment  Cette satire brillante est bien
plus  qu’une  simple  parodie  :  c’est  une  réflexion  sur  la
standardisation des désirs et sur la manière dont les réseaux
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sociaux nous transforment en une horde, certes, mais une horde
connectée par une même énergie vitale…

 

 

_________________________________________

CRITIQUE, festival. LYON, 20ème Biennale de la Danse (TNP), le
27 septembre 2023. « Age of Content » par (LA)HORDE-Ballet
national de Marseille. Crédit photographique (c) Blandine

Soulage

 

 

CRITIQUE, opéra. PARIS, Opéra
Bastille,  le  27  septembre
2023.  WAGNER  :  Lohengrin.
Kirill  Serebrennikov  /
Alexander Sody.
Parmi les événements de la rentrée, la nouvelle production de
Lohengrin (1850) de Richard Wagner fait date, tant elle est

indissociable de la personnalité de son metteur en scène,
Kirill Serebrennikov (né en 1969) : opposant au régime de
Vladimir Poutine, l’ancien directeur du Théâtre Gogol de

Moscou a en effet été impliqué dans une affaire de
détournement de fonds publics, qui ressemble fort à une

machination politique, compte tenu des éléments du dossier.
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Malgré son assignation à résidence pendant près de deux ans,
jusqu’en 2019, l’artiste russe a poursuivi à distance ses

activités de cinéaste et de metteur en scène, à l’aide de son
avocat et de ses assistants (dont le danseur Evgeny Kulagin),

avant de pouvoir enfin quitter la Russie.

 

 

Après son film La Femme de Tchaïkovski, présenté au festival
de Cannes 2022, l’artiste russe fait des débuts très attendus
à l’Opéra National de Paris en s’attaquant au dernier chef
d’oeuvre de la période romantique de Wagner : souvent perçu
comme une apologie de la guerre et du culte du chef, le livret
de Lohengrin pose aujourd’hui question, ce qui explique les
nombreuses mises à distance critique sur scène (voir notamment
le  travail  de  David  Alden  à  Gand  en  2018,  qui  transpose
l’action en une société totalitaire. Avec Serebrennikov, il
est  nécessaire  de  lire  le  texte  de  présentation  pour
comprendre les nouveaux ressorts en jeu, centrés autour de la
folie d’Elsa : ayant perdu la raison après la mort de son
frère à la guerre, Elsa délire en première partie en imaginant
l’arrivée d’un sauveur, en la personne de Lohengrin. Revenue à
la réalité au II, l’héroïne perturbée tente de se relever avec
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Ortrud, qui la soigne dans un hôpital psychiatrique, tandis
que les affres de la guerre se rapprochent de plus en plus des
protagonistes.

L’originalité du travail de Serebrennikov est d’éclairer d’une
facette nouvelle les deux personnages sombres de l’ouvrage,
Ortrud et son mari Friedrich, en les faisant passer pour des
opposants résolus à la guerre : c’est là le point de départ
d’une mise en scène grandiose, qui montre les horreurs des
conflits  guerriers  sur  de  multiples  écran  en  hauteur,
parallèlement à la scène. Les superbes photographies et vidéos
en  noir  et  blanc,  magnifiés  par  les  jeux  de  lumières  en
contre-jour (de la nature sublimée aux gribouillages ténébreux
d’Elsa,  façon  «  art  brut  »),  apportent  un  contre-point
bienvenu à l’action, parfois trop statique. Pour autant, ce
brio visuel souffre de certaines redites, en lien avec les
délires obsessionnels d’Elsa au I, tandis que la multiplicité
des points de vue n’aide pas toujours à la compréhension des
enjeux. Ce foisonnement visuel laisse aussi parfois de côté
les  chanteurs,  réduits  à  des  poses  hiératiques  et
impersonnelles, loin de la direction d’acteur attendue pour
les impliquer davantage au récit.

On aime toutefois la capacité de Serebrennikov à bien opposer
l’atmosphère des différents actes, notamment au II avec un
huis-clos étouffant qui évoque certains films de Bergman : le
rétrécissement de la scène aux deux premiers actes, en lien
avec  l’horizon  bouché  et  confus  d’Elsa,  apporte  aussi  un
confort acoustique saisissant, qui permet de mettre en valeur
le chant, tout particulièrement celui du Chœur de l’Opéra de
Paris, en grande forme pour l’occasion. Enfin, l’irruption
inattendue du merveilleux, lorsque les corps des morts se
réveillent, surprend par son audace : c’est pourtant là une
énième  vision  délirante  d’Elsa,  à  l’instar  des  pouvoirs
magiques qu’elle confère au mirage Lohengrin, seule contre
tous.

Face à cette mise en scène visuellement époustouflante, le



plateau vocal se montre de très belle tenue, dominé par un
Piotr Beczala au sommet de sa forme : la maîtrise sans effort
impressionne tout du long, de même que son métal brillant et
ardent, au service de phrasés d’une intelligence confondante
pour  mettre  en  valeur  le  texte.  Luxe  suprême,  le  ténor
polonais ne s’en tient pas à la seule vaillance vocale et sait
aussi rendre ses piani émouvants, dans l’intimité des parties
plus apaisées. A ses côtés, Sinead Campbell Wallace campe une
Elsa convaincante dans la fragilité, autour d’une technique
souple et solide sur toute la tessiture. On aimerait toutefois
un  engagement  scénique  plus  poussé  pour  nous  emporter
pleinement, notamment dans son duo un rien trop pâle face à
Ortrud. On savoure précisément l’expérience de Nina Stemme
dans ce rôle prépondérant, qui confère à la chanteuse suédoise
toute l’autorité vénéneuse requise, autour d’un métal cuivré
toujours parfaitement articulé et projeté, même si le suraigu
laisse entendre un recours trop prononcé au vibrato. Malgré un
timbre fatigué, Wolfgang Koch incarne un Telramund saisissant
de vérité expressive, tandis que Kwangchul Youn donne à son
rôle des contours d’une grande noblesse, à la ligne très sure,
à l’instar du superlatif Shenyang.

En dehors de la prestation de haute volée du chœur, déjà
évoquée, la grande satisfaction de la soirée revient à la
fosse, enflammée par un chef des grands soirs : Alexander
Sody,  déjà  applaudi  ici-même  en  début  d’année  dans  Peter
Grimes, impressionne par le mélange de velouté et de fragilité
dévolu  aux  cordes,  en  des  phrasés  legato  qui  semblent
suspendre le temps, tout en apportant vivacité et souplesse
par ailleurs, sans jamais couvrir les chanteurs. Si on ajoute
les  effets  de  spatialisation  des  cuivres,  répartis  en
différents endroits de la salle, la sensation d’ivresse sonore
ressentie n’est pas pour rien dans la réussite de la soirée.

 

_________________________________________________
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CRITIQUE, opéra. PARIS, Opéra Bastille, le 27 septembre 2023.
WAGNER : Lohengrin. Kwangchul Youn, Tareq Nazmi (Heinrich der
Vogler),  Piotr  Beczala  (Lohengrin),  Johanni  van  Oostrum,
Sinead  Campbell  Wallace  (Elsa  von  Brabant),  Wolfgang  Koch
(Friedrich von Telramund), Nina Stemme (Ortrud), Shenyang (Der
Heerrufer des Königs), Orchestre et Choeur de l’Opéra national
de  Paris,  Ching-Lien  Wu  (chef  de  chœur).  Alexander  Sody
(direction musicale) / Kirill Serebrennikov (mise en scène). A
l’affiche de l’Opéra national de Paris, à Bastille, jusqu’au
27 octobre 2023. Photo : Charles Duprat / ONP.

 

VIDEO  :  Lohengrin  de  Wagner  à  l’Opéra  National  de  Paris
(extrait)

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
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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,
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
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
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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,  concert.  MONACO,
Grimadi  Forum  (Salle  des
Princes),  le  24  septembre
2023. MAHLER : Symphonie N°2
(dite  “Résurrection”).
Eleanor  Lyons  (soprano),
Catriona  Morison  (mezzo),
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Orchestre  Philharmonique  de
Monte-Carlo,  Kazuki  Yamada
(direction).

Le concert d’ouverture de la saison 23/24 de l’Orchestre
Philharmonique de Monte-Carlo faisait figure d’événement à

plus d’un titre. D’une part, parce que la Deuxième Symphonie
de Gustav Mahler est un monument dans la littérature

symphonique, véritable pierre de touche pour toute formation
symphonique, et parce qu’une partie de la famille Princière

était présente dans sa loge privée au sein de l’immense Salle
des Princes du Grimaldi Forum. Et le concert a répondu à
toutes les attentes, se clôturant par une interminable

standing ovation dès la fin des dernières mesures, ou plus
exactement après un louable silence tant l’émotion était à son

comble. Mais il faut bien dire que sur le papier tout
s’annonçait sous les meilleurs auspices avec un Orchestre
Philharmonique de Monte-Carlo qui suscite toujours autant

l’enthousiasme, de même que son chef Kazuki Yamada, les deux
étant rejoints ici par le formidable CBSO Chorus (préparé par
Simon Halsey) et un duo de solistes de haut vol (la soprano
néo-zélandaise Eleanor Lyons et la mezzo écossaise Catriona

Morison). 
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Finesse et excellence instrumentales, cohérence interprétative
et  beauté  lyrique  sont  les  premiers  mots  qui  viennent  à
l’esprit  pour  décrire  cette  lumineuse  lecture  de  la
Résurrection par maestro Yamada, toute en intériorité et en
pudeur, dont l’émotion se construira patiemment. Et il y a
quelque chose de Seiji Ozawa dans la gestique de son jeune
compatriote : une attention inouïe portée aux musiciens et aux
nuances, une vraie passion pour la partition comme pour la
ligne de chant, une délicatesse et une retenue qui rendent les
moments  d’embrasement  plus  incandescents  encore.  Il  faut
pourtant apprivoiser une telle approche dans Mahler : le début
du  Totenfeier  fait  d’emblée  grande  impression,  avec  ses
violoncelles tranchants. On admire, dans ce premier mouvement,
tout  autant  la  beauté  du  son  que  la  patience  de  la
construction, le geste sûr de Kazuki Yamada, d’une étonnante
richesse : une abondance de détails découle de ce travail
d’orfèvre  qui  amène  lumière  et  clarté  à  cette  symphonie
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appréhendée,  de  manière  générale,  sous  un  angle  plus
spectaculaire  et  sombre.  

La  même  concentration  permet  à  l’Andante  moderato  d’être
effectivement Sehr gemächlich : on reste estomaqué par la
finesse des cordes, et leur incroyable volupté, notamment dans
la redoutable partie en pizzicati. La touchante simplicité de
ce morceau – rendue possible par l’extrême professionnalisme
des musiciens – s’avère particulièrement émouvant. Mais le
japonais se montre tout aussi à son aise dans la pulsation du
Scherzo, dont il fait tranquillement ressortir tout le côté
grinçant. Puis, c’est toute l’humanité de l’Urlicht qui prend
à la gorge l’audience, grâce à la voix intense et blessée de
Catriona  Morison  notamment.  Cette  humanité,  on  la  trouve
également dans la partie chorale du dernier mouvement – et
d’abord dans la voix lumineuse d’Eleanor Lyons -, mais aussi
dans le frémissement de la flûte comme dans le frisson des
trombones  –  au  terme  de  la  lente  montée  vers  le  Wild
herausfahrend. Quant au près des 100 choristes de Birmingham,
transcendés  par  l’événement,  vibrants  d’émotion  dans  le
Bereite dich zu leben ! (« Prépare-toi à vivre ! »), engagés
comme jamais dans le climax final, ils dissipent tout doute
quant au niveau d’excellence de cette soirée d’anthologie !

 

Mais n’oublions pas d’évoquer la première partie de soirée qui
a permis au public monégasque de découvrir (ou redécouvrir…
l’œuvre ayant été créée dans la Principauté il y a 59 ans !)
et d’apprécier l’ampleur et l’opulence mystique de la Sinfonia
Sacra  d’Andrzej  Panufnik,  qui  débute  par  un  appel  des
trompettes  dispersées  aux  quatre  coins  de  l’orchestre,  à
l’instar de L’Orfeo de Monterverdi. Une entrée “en fanfare”
qui cède rapidement la place à l’élégie éthérée des cordes.
Kazuki Yamada conduit avec précision les multiples ricochets
rythmiques  distribués  sur  tout  l’orchestre,  dans  les  deux
mouvements de cette courte symphonie. La musique de Panufnik
nous  empoigne  dans  son  élan  tentaculaire,  jusque  dans



l’exaltation  du  crescendo  final  !

 

______________________________________________________

CRITIQUE, concert. MONACO, Grimadi Forum (Salle des Princes),
le  24  septembre  2023.  MAHLER  :  Symphonie  N°2  dite
“Résurrection”.  Eleanor  Lyons  (soprano),  Catriona  Morison
(mezzo),  Orchestre  Philharmonique  de  Monte-Carlo,  Kazuki
Yamada (direction). Photos © Manuel Vitali & Emma Dantec.

 

VIDEO : Claudio Abbado dirige la Deuxième Symphonie de Mahler
au Festival de Lucerne


