
CRITIQUE, opéra. LIEGE, Opéra
Royal  de  Wallonie,  le  20
septembre  2025.  GOUNOD  :
Faust.  J.  Osborn,  N.
Machaidze,  E.  Schrott,  M.
Werba…  T.  Strassberger  /
Giampaolo Bisanti

L’Opéra Royal de Wallonie-Liège vient d’offrir à
son public (nous avons assité à la dernière du 20
septembre…) une production magistrale de Faust de
Charles Gounod, un chef-d’œuvre qui restera gravé

dans les mémoires du public Wallon. Sous la
direction superlative de Giampaolo Bisanti (le

directeur musical de l’institution belge) et dans
une mise en scène spectaculaire de l’américain

Thaddeus Strassberger, cette production a
transcendé le stade de la simple représentation
pour devenir une expérience sensorielle totale.

 

La vision du metteur en scène Thaddeus Strassberger est tout
simplement  époustouflante.  Loin  d’une  approche
conventionnelle,  l’homme  de  théâtre  étasunien  plonge  le
spectateur dans un univers visuel riche en symboles et en
contrastes, où chaque détail scénique participe à la narration
du mythe faustien, avec une esthétique inspirée par l’histoire
de l’Art : les références à Lucas Cranach l’Ancien et ses Èves
tentatrices, à l’imaginaire fantastique de Gustave Doré, ou
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même à la sensualité ornementale de Gustav Klimt, créent une
toile de fond culturelle profonde et fascinante. La scène du
jardin, baignée d’une lumière quasi divine, et les enfers
ténébreux de Méphistophélès sont traités avec une palette de
couleurs et une utilisation de l’ombre et de la lumière qui
sont autant de clins d’œil à cette tradition artistique.

Strassberger, qui signe également les décors et les lumières,
utilise ces éléments non pas pour simplement reproduire la
réalité,  mais  pour  exprimer  les  tensions  métaphysiques  et
morales de l’œuvre. L’étude oppressante de Faust s’oppose à la
vitalité de la foire de village, tandis que la déchéance de
Marguerite  est  magnifiée  par  une  atmosphère  de  désolation
poignante. La lumière n’éclaire pas, elle révèle ; l’ombre ne
cache pas, elle suggère. Ce jeu permanent fait de la scène un
véritable  miroir  de  l’âme  des  personnages.  La  mise  en
parallèle avec le récit biblique d’Adam et Ève est une idée de
génie. Faust, en quête de connaissance illimitée, devient un
nouvel Adam, tandis que Marguerite incarne une Ève moderne,
dont l’innocence est sacrifiée sur l’autel de la tentation.
Cette  approche  universalise  le  drame,  et  lui  confère  une
résonance spirituelle puissante.

La prolongation récente du contrat de Giampaolo Bisanti à la
tête de l’institution liégeoise (jusqu’en 2031 !) se comprend
dès les premières mesures de l’ouverture. Le maestro italien
insuffle à la partition de Gounod une énergie juvénile et une
clarté remarquable. Bisanti dirige avec une rigueur et une
passion communicative. Son sens du théâtre et sa générosité
musicale sont ici au service d’une interprétation qui allie
parfaitement  la  grandeur  dramatique  et  la  délicatesse  des
moments les plus intimes. L’orchestre et les chœurs (dirigés
par Denis Segond) répondent avec une précision et une ferveur
impressionnantes, formant un bloc homogène et puissant qui
soutient et magnifie l’action sur scène sans jamais l’écraser.
La complicité entre la fosse et le plateau, essentielle dans
le répertoire français, est ici absolument parfaite.



 

 

Porter à la scène le mythe de Faust exige une distribution
sans faille, réunissant des chanteurs à la technique éprouvée
et au fort tempérament dramatique. C’est exactement le quatuor
vocal de haute volée que le public liégeois a pu entendre,
chaque interprète apportant la quintessence de son art. Et
c’est  le génial ténor américain John Osborn qui incarne le
rôle-titre  avec  l’autorité  vocale  qu’on  lui  connaît.
Spécialiste reconnu du belcanto et du grand opéra français,
Osborn n’est pas un chanteur qui cherche à impressionner par
la seule puissance. Son approche est plus nuancée et tout
aussi  redoutable  :  il  mise  sur  la  beauté  du  timbre,  la
richesse des couleurs et une agilité technique qui lui permet
de  naviguer  avec  élégance  des  moments  de  doute  aux  élans
passionnés. Son incarnation a certainement tiré profit de sa
philosophie  selon  laquelle  chanter  le  répertoire  français
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requiert de la sensibilité, des nuances, de la douceur mais
aussi  de  la  puissance  pour  les  parties  héroïques.  Son
expérience  dans  des  rôles  aussi  exigeants  qu’Arnold  dans
Guillaume  Tell  ou  Éléazar  dans  La  Juive  lui  a  offert
l’endurance et la palette expressive pour traduire la complète
métamorphose du docteur.

Face à lui, la soprano géorgienne Nino Machaidze prête sa voix
à Marguerite. Son magnifique timbre, à la fois corsé et moiré,
apporte une présence immédiate et une homogénéité remarquable
sur l’ensemble de la tessiture. Elle possède une souplesse
technique et un registre suraigu remarquables, des atouts très
précieux  pour  le  rôle  de  Marguerite,  qui  exige  autant  de
pureté lyrique dans la scène des bijoux (« Ah! je ris de me
voir si belle en ce miroir« ) que de dramatisme dans la scène
finale. Son affinité pour le répertoire français (malgré des
défauts de prononciations récurrents…) et belcantiste lui a
permis  d’offrir  une  interprétation  styliquement  juste  et
émotionnellement poignante.

De son côté, dans le rôle de Méphistophélès, le baryton-basse
uruguayen Erwin Schrott déploie toute la séduction diabolique
qui  fait  sa  marque  de  fabrique.  Artiste  au  magnétisme
dramatique  incontesté,  Schrott  continue  d’éblouir  pour  sa
capacité à jouer sur les registres, alliant une diction amusée
hédoniste  et  sanguine  (bien  que  parfois  “exotique”
également…), à une gravité sombre du timbre lorsqu’il le faut.
Cette versatilité est parfaite pour camper un Méphisto tour à
tour railleur, séducteur et terrifiant. Sa voix puissante et
son aisance scénique lui ont permis d’offrir une incarnation
nerveuse, riche en couleurs et parfaitement incarnée 

En Valentin, le baryton autrichien Markus Werba apporte la
noblesse et l’engagement vocal qui le caractérisent. Artiste
aguerri, lauréat de nombreux concours et habitué des plus
grandes scènes mondiales, Werba campe le rôle de Valentin, le
frère sincère et courageux, avec une grande rigueur musicale
et une profondeur d’expression particulièrement frappante. Son



air « Avant de quitter ces lieux » sait résonner avec la
solennité et l’émotion requises, porté par une voix au legato
assuré.  Dans  les  rôles  “secondaires”,  la  jeune  mezzo
azerbaïdjanaise Elmina Hasan apporte une fraîcheur touchante
et  un  chant  plein  de  tendresse  juvénile  au  personnage  de
Siébel,  marquant  une  belle  prise  de  rôle,  tandis  que  la
Wallonne  Julie  Bailly  (Marthe  Schwertlein)  offre  une
prestation aussi vocale que comique des plus efficaces. Enfin,
son compatriote Ivan Thirion ne fait qu’une bouchée du rôle de
Wagner.

Bref,  l’Opéra  Royal  de  Wallonie-Liège,  sous  la  bénéfique
impulsion de Stefano Pace, confirme avec cette ouverture de
saison  son  rang  parmi  les  grandes  maisons  d’opéra
internationales, capables de porter haut l’exigence artistique
et l’émotion partagée !
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CRITIQUE, opéra. LIEGE, Opéra Royal de Wallonie, le 20
septembre 2025. GOUNOD : Faust. J. Osborn, N. Machaidze, E.

Schrott, M. Werba… T. Strassberger / Giampaolo Bisanti. Crédit
photographique © ORW-Liège/J.Berger

 

CRITIQUE,  concert.  LIEGE,
Salle  Philharmonique,  le  19
septembre 2025. SAINT-SAËNS /
RAVEL.  Gautier  Capuçon
(violoncelle),  OPRL,  Lionel
Bringuier (direction)

La Salle Philharmonique de Liège a vibré ce
vendredi 19 septembre d’une énergie toute

particulière, marquant le début d’une ère nouvelle
et passionnante pour l’Orchestre Philharmonique

Royal de Liège. Pour cette première édition de la
série « Concert & Rencontre », imaginée par son

nouveau directeur musical Lionel Bringuier (dont
c’était également le coup d’envoi de sa nouvelle
direction artistique) et animée par Aline Siam-
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Giao (la directrice générale de l’institution
liégeoise), l’émotion artistique et la chaleur

humaine étaient au rendez-vous, créant une soirée
exceptionnelle qui restera sans aucun doute dans

les mémoires de liégeois.es.
 

Un lancement de saison magistral, humain et
brillant, pour l’OPRL et Lionel Bringuier !
 

Le Premier Concerto pour violoncelle de Camille Saint-Saëns a
ouvert le bal, porté par l’artiste immense qu’est Gautier
Capuçon. D’emblée, la symbiose entre le soliste, le chef et
l’orchestre fut palpable. Capuçon a offert une interprétation
aussi  puissante  que  délicate,  alliant  une  technique
irréprochable  à  une  expressivité  bouleversante.  Son
violoncelle chantait, dialoguait, tempêtait avec une grâce et
une  autorité  rares,  notamment  dans  l’émouvant  Allegretto
central, d’une pureté cristalline. L’accompagnement de l’OPRL,
précis et nuancé, a su se faire à la fois écrin et partenaire
de jeu, pour un résultat absolument électrisant, salué par de
nombreux rappels, auxquels le virtuose Français a répondu par
un bis émouvant « Cygne” – du même Camille Saint-Saëns -,
interprété en compagnie de la harpiste solo de l’OPRL, qui a
permit  de  goûter  également  à  la  pureté  sans  pareille  de
l’acoustique de la Salle Philharmonique. 

La Valse de Maurice Ravel a ensuite conquis la salle. Sous la
baguette précise et amoureuse de Lionel Bringuier, l’orchestre
a  déployé  une  palette  sonore  extraordinaire.  De  ses
frémissements mystérieux à son apothéose tourbillonnante et
frénétique, l’œuvre a été portée par une tension dramatique
parfaite, soulignant à la fois la poésie et la démesure de
cette « valse de la fin du monde ». L’acoustique légendaire de
la Salle a là aussi fait des merveilles, permettant d’entendre



chaque détail, chaque couleur instrumentale avec une clarté et
une rondeur absolument somptueuses.

Après ce tour de fort moment musical, l’événement a révélé sa
seconde facette, aussi novatrice que réussie. La magie a opéré
lorsque Lionel Bringuier, Gautier Capuçon et Aline Sam-Giao,
animatrice talentueuse de cette rencontre, se sont installés
dans de confortables fauteuils placés sur le devant de la
scène pour un échange en toute simplicité. Le public, en très
grande majorité resté dans la salle, a répondu présent avec un
enthousiasme communicatif. La formule interactive a rencontré
un vif succès, comme en témoigne le grand nombre de questions
venues de la salle, qu’Aline Sam-Giao s’est vu contraindre
d’interrompre,  aussi  étonnée  que  dépassée  par  le  succès
rencontré  par  la  formule.  Elle  a  auparavant  su  guider  la
conversation  avec  bienveillance  et  pertinence,  créant  une
atmosphère intimiste et chaleureuse. Les échanges, riches et
parfois  drôles,  ont  permis  de  découvrir  la  personnalité
attachante et humble de Lionel Bringuier, son ambition pour
l’OPRL et sa vision de la musique. Gautier Capuçon s’est livré
avec une grande générosité, évoquant non seulement son amour
pour la musique et son instrument, mais aussi des aspects plus
personnels  et  inattendus  de  la  vie  d’artiste,  comme  la
solitude ressentie lors des longues tournées, créant un moment
de sincérité rare et profondément touchant.

Lionel Bringuier et l’OPRL lancent leur saison sur une note
extrêmement prometteuse. Et sur la foi de cette première, la
série « Concert & Rencontre » s’annonce comme un rendez-vous
incontournable de la vie culturelle liégeoise. Vivement la
prochaine !
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CRITIQUE, concert. LIEGE, Salle Philharmonique, le 19
septembre 2025. SAINT-SAËNS / RAVEL. Gautier Capuçon

(violoncelle), OPRL, Lionel Bringuier. Crédit photographique ©
Anthony Dehez

 

 

CRITIQUE,  festival.  49e
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Festival  «  La  Bâtie  »  de
Genève (Théâtre de Carouge),
le  14  septembre  2025.
« 10.000 Gestes » par Boris
CHARMATZ

Ce 14 septembre 2025, le Théâtre de Carouge a eu
le privilège d’accueillir l’ultime création du

49ème Festival « La Bâtie » de Genève, clôturant
en beauté la dernière édition placée sous la

direction artistique de Claude Ratzé. Un moment
d’une intensité inouïe, un événement dont on est
sorti littéralement lessivé, ébloui, transformé.
Mais essayons de capturer l’essence de ce choc

esthétique…
 

C’est par une déflagration silencieuse que s’est achevée La
Bâtie-Festival de Genève 2025. Un coup de poing chorégraphique
signé Boris Charmatz. Lui, l’artiste insatiable, l’inventeur
d’un « Musée de la danse » qui n’a de musée que le nom, a
offert aux spectateurs une expérience limite, une plongée en
apnée au cœur du geste pur. Cette « forêt chorégraphique »,
comme  il  la  nomme,  n’est  pas  une  simple  succession  de
mouvements ; c’est un défi lancé au temps, à la mémoire et à
notre propre regard.

L’idée est d’une simplicité vertigineuse : que sur scène,
aucun geste ne se répète jamais. Pas un seul. Pendant une
heure, plus de vingt danseurs et danseuses, venus des quatre
coins du monde, se relaient, se croisent, s’ignorent parfois,
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pour délivrer un flot continu de mouvements uniques. Sur la
musique du « Requiem » de Mozart, enregistré dans une version
d’une ampleur solennelle, cette humanité grouillante se débat,
s’embrasse, tombe, se relève, danse comme si le monde allait
s’achever.  Et  c’est  une  apothéose  d’une  beauté  absolument
glorieuse. On y voit tout, et si vite : des fragments de hip-
hop,  des  postures  de  ballet  classique,  des  gestes  du
quotidien, des cris, des murmures, des corps qui se frôlent,
d’autres qui s’effondrent.

 

 

Ce  qui  frappe,  au-delà  de  la  prouesse  physique,  c’est  la
profondeur du propos. Boris Charmatz interroge l’essence même
de la danse, cet art de l’éphémère absolu. Dix mille gestes
est une célébration de la fugacité. Ici, le mouvement naît et
disparaît dans le même souffle, aussitôt exécuté, aussitôt
jeté, voué à ne jamais être rattrapé : une critique joyeuse de
notre besoin de tout sanctuariser. Le spectacle a d’ailleurs
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été  conçu  de  manière  artisanale,  à  même  le  corps  des
interprètes, chacun apportant sa partition personnelle, son
histoire  charnelle,  pour  créer  ce  kaléidoscope  vivant.  Ce
n’est pas un chaos, c’est un chaos méticuleusement orchestré.

Le spectateur est pris dans un tourbillon. Le regard n’a pas
le  temps  de  s’accrocher  à  une  forme  qu’elle  s’est  déjà
évanouie,  remplacée  par  une  autre,  plus  loin,  plus
surprenante. Parfois, la frénésie déborde du plateau et les
danseurs, en véritable invasion pacifique, s’approchent des
gradins, nous frôlent, nous murmurent à l’oreille, brisant le
quatrième mur dans un geste d’une intimité presque troublante.
On en sort avec la sensation d’avoir vu mille vies défiler,
une fresque humaine, tantôt drôle, tantôt poignante, comme un
tableau vivant de Jérôme Bosch. Au Théâtre de Carouge, ce 14
septembre,  Boris  Charmatz  a  offert  au  public  genevois  un
véritable manifeste sur la beauté insaisissable de l’instant,
un mémorable et saisissant point d’orgue à cette édition 2025
de La Bâtie !

 

_________________________________________

CRITIQUE, festival. 49e Festival « La Bâtie » de Genève
(Théâtre de Carouge), le 14 septembre 2025. « 10.000 Gestes »
par Boris CHARMATZ. Crédit photographique (c) Alain Scherer

 

 



CRITIQUE,  concert.
MONTPELLIER,  Opéra  Comédie,
les 12 et 13 septembre 2025.
RUOTSALAINEN  /  ELGAR  /
KHATCHATOURIAN.  Orchestre
National  Montpellier
Occitanie,  Nemanja  Radulovic
(violon),  Anna  Rakitina
(direction)

La Saison 2025-2026 de l’Opéra Orchestre National
Montpellier Occitanie (OONMO) s’annonce des plus

ambitieuses et éclectiques. Sous l’impulsion de sa
directrice générale et artistique, Valérie

Chevalier, et de son directeur musical, Roderick
Cox, cette nouvelle édition se veut résolument

inclusive, diversifiée et innovante, mêlant chefs-
d’œuvre classiques, créations contemporaines et
découvertes transculturelles. La programmation,

décrite comme une « mosaïque de voix et d’univers
musicaux« , vise à jeter des ponts entre les arts,

les continents et les générations, tout en
s’exportant hors des murs traditionnels pour

toucher un public toujours plus large en Occitanie
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et au-delà. C’est dans cet esprit d’ouverture et
d’émerveillement que s’inscrit le concert
d’ouverture, ces vendredi 12 et samedi 13

septembre, qui a réuni des artistes de renommée
internationale – dont l’incontournable violoniste
Serbe Nemanja Radulovic ! – autour d’un programme

audacieux et émotionnellement riche.
 

La  soirée  a  débuté  avec  une  œuvre  captivante  de  la
compositrice  finlandaise  Johanna  Ruotsalainen  :  «  Magic
Simon », une pièce écrite pour orchestre de chambre qui a
immédiatement su captiver l’auditoire. Ruotsalainen, dont le
travail explore souvent les frontières entre les disciplines
artistiques  et  les  sonorités  expérimentales,  a  offert  une
composition à la fois minimaliste et évocatrice, jouant sur
les textures, les silences et les contrastes dynamiques pour
créer une atmosphère presque hypnotique. Sous la direction
précise et inspirée de la jeune cheffe Russe Anna Rakitina,
l’Orchestre National Montpellier Occitanie a restitué toute la
profondeur  de  cette  œuvre,  mettant  en  valeur  les  jeux  de
timbres et les nuances subtiles qui caractérisent le style de
Ruotsalainen.  Une  entrée  en  matière  audacieuse  qui  a
parfaitement illustré l’engagement de l’institution en faveur
de la création contemporaine.

Le programme s’est poursuivi avec un chef-d’œuvre intemporel
de la musique anglaise : les Variations sur un thème original
(dites  Enigma),  op.  36,  d’Edward  Elgar.  Cette  suite  de
quatorze  variations,  chacune  dédiée  à  un  proche  du
compositeur,  est  un  véritable  tour  de  force  orchestral,
alliant introspection, humour et grandeur symphonique. Anna
Rakitina a fait preuve d’une maîtrise impressionnante de cette
architecture complexe, guidant l’orchestre avec une énergie
contagieuse et une sensibilité remarquable. Des moments clés
(comme la variation Nimrod) ont été portés par une intensité



émotionnelle rare, tandis que les passages plus légers (comme
la variation Troyte) ont été joués avec une verve et une
précision rythmique exemplaires. L’orchestre a brillé par sa
cohésion et sa capacité à restituer toute la richesse des
couleurs et des ambiances propres à chaque variation.

 

 

Après l’entracte, place à l’œuvre phare de la soirée : le
Concerto pour violon en ré mineur d’Aram Khatchatourian. Dédié
à David Oistrakh, ce concerto est célèbre pour ses mélodies
envoûtantes,  ses  rythmes  dansants  et  son  orchestration
colorée, inspirée des folklores arménien et caucasien. Dès les
premières  notes,  le  violoniste  star  Nemanja  Radulovic  a
embrasé  la  salle  de  son  jeu  passionné  et  virtuose.  Son
interprétation  alliait  une  technique  impeccable  à  une
expressivité bouleversante, des passages lyriques du mouvement
lent aux finales endiablés où sa dextérité a laissé le public
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sans  voix.  Radulovic,  grand  habitué  de  la  maison
montpelliéraine, a une fois de plus prouvé son affinité avec
cette œuvre exigeante, porté par un orchestre vibrant et une
direction  attentive  d’Anna  Rakitina,  qui  a  su  équilibrer
parfaitement soli et tutti.

Le  succès  rencontré  par  la  soirée  tient  aussi  à  la
complémentarité  évidente  entre  les  deux  artistes  invités.
Nemanja Radulovic, dont la carrière internationale n’est plus
à faire, a montré une fois de plus pourquoi il est considéré
comme l’un des plus grands violonistes de sa génération : son
engagement  physique,  son  son  puissant  et  charnu,  et  sa
capacité à connecter avec le public en font un interprète hors
pair.  De  son  côté,  la  jeune  cheffe  Anna  Rakitina  a
impressionné par sa maturité et sa précision, dirigeant avec
une autorité naturelle et une clarté de geste qui ont permis à
l’orchestre  de  s’épanouir  pleinement  dans  des  répertoires
pourtant  très  différents.  Leur  collaboration  a  été
particulièrement palpable dans le concerto de Khatchatourian,
où  la  complicité  entre  le  soliste  et  l’orchestre  a  porté
l’œuvre à des sommets d’intensité. Et comble de bonheur – pour
un public déjà conquis ! -, Nemanja Radulovic a offert en bis
un moment de pure grâce avec la Méditation de Thaïs, extrait
de  l’opéra  éponyme  de  Jules  Massenet.  Pièce  courte  mais
intensément lyrique, elle a été jouée avec une délicatesse et
une sensibilité rares : chaque phrase était modelée avec soin,
le son du violon semblant flotter dans l’air comme une voix
céleste. Un instant de silence méditatif a suivi la dernière
note, avant que la salle n’explose en applaudissements nourris
et prolongés. 

Vivement la suite de cette saison 25/26 – où la diversité des
répertoires et la qualité des interprètes continueront, à n’en
pas douter, de surprendre et d’émouvoir !…

 

 

https://www.opera-orchestre-montpellier.fr/saison-25-26/saison-2025-2026/
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CRITIQUE, concert. MONTPELLIER, Opéra Comédie, les 12 et 13
septembre 2025. RUOTSALAINEN / ELGAR / KHATCHATOURIAN.

Orchestre National Montpellier Occitanie, Nemanja Radulovic
(violon), Anna Rakintina (direction). Crédit photo (c)

Emmanuel Andrieu et OOONM

 

CRITIQUE,  festival.  LYON,
21ème Biennale de la Danse de
Lyon (TNP), le 10 septembre
2025.  Eszter  SALAMON  :
« MONUMENT 0.10: The Living
Monument » (par la Compagnie
nationale  de  danse
contemporaine de Norvège)

Après le triptyque féminin composée par De
Keersmaeker / Dassy / Andreou (en collaboration

avec l’Opéra de Lyon), c’est au TNP de
Villeurbanne que se poursuit la 21e Biennale de la
Danse de Lyon, avec la dernière pièce (« MONUMENT

0.10: The Living Monument« ) de la singulière
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chorégraphe et artiste visuelle Hongroise Eszter
Salamon. Basée entre Berlin et Paris, elle explore

depuis 2014 une série de travaux intitulée
« MONUMENT », interrogeant la notion de monument

comme espace de résistance à l’oubli et à
l’exclusion. Cette série, composée d’œuvres

numérotées en dessous du seuil de 1, se conçoit
comme une anti-mémoire : non pas une célébration
figée du passé, mais une réactivation poétique et

critique de l’histoire à travers le corps, la voix
et l’imaginaire. Ses monuments sont temporels,

performatifs et émancipateurs, refusant l’amnésie
collective en tissant des liens entre passé,

présent et futur. Par exemple, “MONUMENT 0 : Hanté
par les guerres (1913-2013)” revisite les danses

de résistance de zones conflictuelles , tandis que
“MONUMENT 0.5 : Le Monument Valeska Gert”

réinvente l’héritage d’une artiste avant-gardiste
oubliée.

 

La Série « MONUMENT » par Eszter Salamon : une
Archéologie Chorégraphique
 

Salamon aborde le monument comme un processus dynamique en
déconstruisant les récits dominants ; en puisant dans des
archives marginalisées (danses folkloriques, voix opprimées,
artistes méconnus), elle crée des narrations trans-historiques
où  la  fiction  complète  les  lacunes  de  l’histoire.  Les
performeurs  deviennent  des  médiums  transformant  traces  et
fragments en paysages sensoriels, où le mouvement et la voix
fusionnent pour incarner des mémoires multiples. Contrairement
aux monuments traditionnels, qui fossilisent l’histoire, ses



œuvres sont des espaces ouverts où le public est invité à
imaginer et à ressentir, plutôt qu’à commémorer.

Créée en 2022 avec la Compagnie nationale norvégienne de danse
contemporaine (Carte Blanche), cette pièce plonge le public
dans un univers onirique où la couleur, le mouvement ralenti
et  la  musique  de  Carmen  Villain  génèrent  une  expérience
méditative  unique.  Le  spectacle  déploie  une  série  de  11
tableaux vibrants, chacun dominé par une couleur spécifique.
Ces paysages chromatiques évoluent lentement, passant du noir
profond à des teintes vives, créant une progression hypnotique
qui invite à la introspection.

Les corps des danseurs, couverts de textiles scintillants, de
cuir et de masques, se fondent avec des objets et des tissus
pour  former  des  sculptures  vivantes.  Ces  formes  hybrides
(végétales, minérales ou anthropomorphiques) semblent issues
de  rituels  futurs  ou  de  civilisations  disparues.  La
chorégraphie,  basée  sur  une  extrême  lenteur,  défie  la
perception  du  temps.  Les  gestes  microscopiques  des
performeurs—frôlements,  contractions  infimes—créent  une
musique interne où le silence et le bruissement des matériaux
deviennent partition.

La compositrice norvégienne Carmen Villain tisse une bande-son
immersive  mêlant  chants,  sons  naturels  et  instruments
acoustiques. Inspirée de traditions musicales diverses (comme
le folklore nordique ou les compositions d’Eivør Pálsdóttir),
sa musique amplifie l’aspect sensoriel des tableaux, guidant
le public entre rêve et cauchemar. Les voix des danseurs,
tantôt  murmurées,  tantôt  chantées,  ajoutent  une  dimension
polyphonique qui évoque des mémoires collectives enfouies.

Salamon applique ici le principe de recyclage artistique : les
matériaux (tissus, voix, gestes) sont sans cesse réutilisés et
reconfigurés  pour  former  de  nouveaux  environnements.  Cette
approche éco-responsable symbolise la capacité de la mémoire à
se transformer sans s’épuiser. Le monument devient ainsi un



organisme vivant, en perpétuelle régénération.

En fusionnant danse, arts visuels et musique, Salamon offre
une expérience sensorielle qui questionne notre rapport au
temps, à l’histoire et à la mémoire. Dans un monde accéléré,
cette  œuvre  rappelle  que  la  résistance  peut  aussi  être
poétique – et que les monuments les plus durables sont ceux
qui respirent, changent et nous enlacent dans leur étreinte
vibrante…

La 21e Biennale de Danse de Lyon se poursuit jusqu’au 28
septembre dans toute l’agglomération lyonnaise : plus d’info
ici !
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CRITIQUE, festival. LYON, 21e Biennale de Danse de Lyon (TNP
de Villeurbanne), le 10 septembre 2025. Eszter SALAMON :
« MONUMENT 0.10: The Living Monument » (par la Compagnie

nationale de danse contemporaine de Norvège). Crédit
photographique (c) Droits Réservés

 

 

CRITIQUE,  festival.  LYON,
21ème  Biennale  de  Danse  de
Lyon (Opéra de Lyon), le 9
septembre  2025.  «  Nuits
transfigurées  »  par  Anne
Teresa  De  Keersmaeker  /
Mercedes  Dassy  et  Katerina
Andreou – par le Ballet de
l’Opéra de Lyon

La Biennale de Danse de Lyon est l’un des
festivals de danse les plus prestigieux au monde,

attirant chaque année des artistes et des
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spectateurs venus des quatre coins de la planète.
Fondée en 1984, cet événement majeur célèbre sa

21e édition en 2025, sous la direction artistique
de Tiago Guedes (ancien directeur artistique du
Teatro Rivoli de Porto). Guedes, chorégraphe et

danseur portugais reconnu pour son approche
innovante et inclusive, insuffle un vent de

renouveau à cette édition, mêlant performances
audacieuses, diversité culturelle et explorations

chorégraphiques profondes. Au cœur de cette
Biennale, l’Opéra de Lyon présente un programme

exceptionnel (du 7 au 13 septembre 2025) : “Nuits
transfigurées” (une coproduction entre la Biennale

de la Danse et l’Opéra de Lyon). Ce triptyque
réunit le Ballet de l’Opéra de Lyon et trois

chorégraphes aux univers distincts mais
complémentaires – Anne Teresa De Keersmaeker,
Mercedes Dassy et Katerina Andreou -, chacune
offrant une interprétation unique de la nuit,

entre passion, utopie et énergie brute.
 

Anne Teresa De Keersmaeker, figure emblématique de la danse
contemporaine,  revisite  sa  pièce  Verklärte  Nacht  («  Nuit
transfigurée »), inspirée de la partition musicale d’Arnold
Schönberg et du poème de Richard Dehmel. Créée à l’origine en
1995  comme  une  pièce  de  groupe,  cette  version  est  ici
condensée en un duo intense, où les corps des danseurs –
Amanda  Lana  et  Jeshua  Costa  –  deviennent  le  reflet  des
émotions les plus profondes : amour, trahison et rédemption.
La  musique  romantique  de  Schönberg,  diffusée  par  des
enceintes,  guide  les  mouvements  précis  et  expressifs  des
interprètes,  créant  une  atmosphère  à  la  fois  intime  et
dramatique.  Les  crescendi  musicaux  se  traduisent  par  des



enlacements  et  des  séparations,  symbolisant  la  confession
d’une femme à son amant è une grossesse issue d’un autre homme
–  et  la  transformation  de  leur  relation  sous  la  lumière
lunaire. La chorégraphie, minimaliste mais puissante, révèle
l’essence même de la nuit : un espace où les passions se
déchaînent et les corps se transfigurent.

 

 

Après un précipité, c’est au tour de Mercedes Dassy, artiste
bruxelloise engagée, de présenter Deepstaria bienvenue, créé
en 2020 pour le Ballet de l’Opéra de Lyon, cette fois avec les
5  danseurs/danseuses  (Yuya  Aoki,  Tyler  Galster,  Alejandro
Vargas, Anna Romanova et Roylan Ramos). Cette pièce plonge le
public dans une réflexion sur l’utopie et les incertitudes de
l’avenir.  Dassy,  connue  pour  son  travail  à  la  croisée  de
l’intime et du politique, utilise ici une gestuelle hybride –
parfois hypnotique, parfois frénétique – pour explorer les
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notions de résilience et de métamorphose. La scène, baignée
d’une  lumière  tamisée  conçue  par  Rudy  Parra,  devient  un
laboratoire où le corps se déconstruit et se reconstruit,
questionnant nos repères identitaires. La musique de Jean-
Pierre Barbier ajoute une dimension sensorielle, mêlant voix
et sons électroniques pour créer une ambiance quasi onirique.
Deepstaria bienvenue est une invitation à embrasser l’inconnu,
à trouver la beauté dans le chaos, et à imaginer un futur où
les normes sont brouillées.

 

 

Pour clore le triptyque, Katerina Andreou offre une expérience
électrisante avec WE NEED SILENCE, une pièce collective basée
sur son solo BSTRD. Andreou, associée au Centre Chorégraphique
National de Caen, puise dans la culture house et les samples
musicaux  pour  créer  une  œuvre  où  le  son  et  le  mouvement
fusionnent dans une énergie raw et pulsative. Les danseurs du
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Ballet de l’Opéra de Lyon, vêtus de costumes minimalistes,
évoluent sur un plateau illuminé par les lumières de Yannick
Fouassier,  tandis  qu’une  bande-son  –  composée  par  Andreou
elle-même et Éric Yvelin – envahit l’espace, avec un mélange
de basses continues et de fragments rythmiques. Le titre, WE
NEED SILENCE, est ironique : loin du calme, la pièce sature
les  sens  pour  mieux  révéler  ce  que  nous  ne  voyons  ou
n’entendons plus dans notre quotidien. C’est une plongée dans
la nuit comme espace de libération, où la danse devient un
acte de résistance et de célébration.

Le triptyque Nuits transfigurées résume à lui seul l’esprit de
cette  21ème  Biennale  de  la  Danse  de  Lyon  :  audacieux,
diversifié et profondément humain. Sous l’impulsion de Tiago
Guedes, le festival continue de repousser les limites de la
danse contemporaine, offrant aux spectateurs des expériences
qui marquent les corps et les esprits. Ne manquez pas les
événements à venir (jusqu’au 28 septembre), cette 21e édition
s’annonçant déjà comme particulièrement excitante ! 

 

_____________________________________

CRITIQUE, festival de Danse. LYON, 21e Biennale de Danse de
Lyon (Opéra de Lyon), le 9 septembre 2025. Anne Teresa De
Keersmaeker + Mercedes Dassy + Katerina Andreou : « Nuits
transfigurées » par le Ballet de l’Opéra de Lyon. Crédit

photographique (c) Marc Domage

 

 



CRITIQUE,  festival.  ANGLET,
35e  festival  «  Le  Temps
d’aimer la Danse » (Théâtre
Quintaou),  le  7  septembre
2025.  Maud  LE  PLADEC  :
«  Static  Shot  »  /  Marco
FERREIRA  DA  SILVA  :  «  A
Folia » (par le CCN-Ballet de
Lorraine)

Après les remarquables pièces de Thierry Malandain
et de Martin Harriague – présentées lors des deux
premiers jours de la 35e édition du festival “Le
Temps d’aimer la Danse”, la soirée du 7 septembre
au Théâtre Quintaou d’Anglet (Scène nationale du
Sud-Aquitain) s’annonçait comme un moment-phare.
Et le spectacle n’a pas déçu : porté par le CCN-

Ballet de Lorraine, il a offert un diptyque
explosif, mêlant l’intellectualité poétique de

Maud Le Pladec et l’énergie tribale de Marco da
Silva Ferreira. 

 

Maud  Le  Pladec,  directrice  du  CCN-Ballet  de  Lorraine  et
chorégraphe star de la cérémonie d’ouverture des JO de Paris
2024, présentait Static Shot, une pièce qui porte la marque de
son expérience olympique. On y retrouve cette ambition de
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grande envergure, cette capacité à orchestrer le mouvement
comme  une  force  collective  tout  en  y  insufflant  une
sensibilité minutieuse. Le Pladec joue avec les dynamiques de
groupe, où les corps s’assemblent et se disloquent dans des
formations  tantôt  géométriques,  tantôt  organiques.  La
gestuelle, précise et électrique, évoque à la fois la rigueur
classique  et  les  ruptures  contemporaines.  On  devine
l’influence  de  son  travail  avec  des  artistes  comme  Okwui
Okpokwasili  ou son exploration des musiques minimalistes,
bien que dans Static Shot, c’est le silence et la respiration
des danseurs qui rythment l’espace avant que n’intervienne une
bande-son pulsée.

Comme lors de la cérémonie sur la Seine, Le Pladec célèbre
l’inclusion  et  la  diversité  des  esthétiques.  Ici,  pas  de
pompons  ou  de  décors  surchargés,  mais  une  pureté
chorégraphique  qui  souligne  la  puissance  du  corps  en
mouvement. On perçoit aussi la trace des épreuves traversées :
sa blessure à la hanche pendant les préparatifs des JO  semble
avoir influencé certaines séquences où la fragilité et la
résistance  physique  deviennent  métaphores  de  la  création
artistique.  Les  jeux  de  lumière  sculptent  les  corps  des
danseurs du Ballet de Lorraine, créant des tableaux vivants où
chaque instant est à la fois suspendu et dynamique. La pièce
se clôt sur une image forte : un solo hypnotique, comme un
écho aux défis surmontés et aux rêves réalisés.

 



 

Si  Static  Shot  avait  captivé  par  son  intelligence
chorégraphique, A Folia emporte carrément le public dans un
tourbillon  d’énergie  pure.  Marco  da  Silva  Ferreira,
chorégraphe portugais au parcours aussi atypique que fascinant
(ancien nageur devenu danseur autodidacte ), signe ici une
œuvre magistrale, littéralement renversante. L’œuvre s’inspire
de la Folia, tradition portugaise du XVe siècle associée aux
rituels  de  fertilité,  où  danse  et  musique  célèbrent  la
subversion et la communion collective. Da Silva Ferreira y
puise pour créer une rencontre entre les danses historiques et
les cultures urbaines actuelles. Sur une musique hypnotique de
Luis Pestana, qui remixe La Folia de Corelli en y injectant
des beats électroniques profonds, les danseurs du Ballet de
Lorraine se transforment en une communauté en transe.

La pièce est portée par une rythmique implacable : les pieds
frappent le sol, les torsions des corps évoquent autant les
danses traditionnelles que le krump ou le voguing. Da Silva
Ferreira, qui ne craint pas le conflit et aime à chorégraphier
la  friction, crée ici une tension palpable entre l’individu
et  le  groupe,  entre  la  tradition  et  la  rébellion.  Les
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danseurs, en état de grâce, semblent possédés par la musique,
et le public est embarqué dans cette folie collective. Les
costumes d’Aleksandar Protic, à la fois anciens et modernes,
et les lumières de Teresa Antunes plongent le spectateur dans
une atmosphère quasi ritualiste. C’est jouissif, envoûtant, et
viscéral – à tel point que la frontière entre scène et salle
semble disparaître lors de l’apothéose finale.

La soirée du 7 septembre restera ainsi comme l’une des grandes
réussites de cette 35e édition du festival « Le Temps d’Aimer
la Danse ». Le triomphe debout qui a salué les artistes était
amplement mérité. Preuve que la danse, dans toutes ses formes,
reste un langage universel capable de nous rassembler et de
nous élever. Vivement la suite du festival !

 

 

___________________________________

CRITIQUE, festival. ANGLET, 35e festival « Le Temps d’aimer la
Danse » (Théâtre Quintaou), le 7 septembre 2025. Maud LE
PLADEC : « Static Shot » / Marco FERREIRA DA SILVA : « A

Folia » (par le CCN-Ballet de Lorraine). crédit photographique
© Laurent Philippe

 

 

CRITIQUE, festival. BIARRITZ,
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35e  festival  «  Le  Temps
d’aimer la Danse » (Gare du
Midi), le 6 septembre 2025.
Thierry  MALANDAIN  :  «  La
Chambre  d’amour  »  (par  le
Malandain Ballet Biarritz)

Le festival « Le Temps d’Aimer la Danse » à
Biarritz célèbre sa 35e édition (du 5 au 15

septembre 2025), affirmant une fois de plus son
engagement pour une danse généreuse, plurielle et

engagée. Cette année, l’événement revêt une
signification particulière : il s’agit de l’avant-

dernière édition dirigée par Thierry Malandain,
figure emblématique de la chorégraphie française
et fondateur du CCN Malandain Ballet Biarritz. Le

festival, connu pour son ouverture aux esthétiques
diverses (des grands ballets aux danses urbaines)

et son ancrage territorial (du Pays Basque au
Béarn), propose une programmation qui mêle

créations audacieuses et hommages à l’héritage
chorégraphique. C’est dans ce contexte que

s’inscrit le spectacle « La Chambre d’amour »,
pièce mythique de Thierry Malandain ,revisitée 25

ans après sa création originale.
 

Créée en 2000, « La Chambre d’amour » fut le premier ballet
chorégraphié  par  Thierry  Malandain  pour  sa  compagnie  à
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Biarritz. Pour cette 35e édition, le public a eu le privilège
d’assister à une reprise spéciale présentée à la Gare du Midi,
lieu historique de sa création. Cette œuvre, inspirée d’une
légende basque tragique, raconte l’histoire de deux amants,
Ura et Ederra (Eau et Beauté), emportés par l’océan alors
qu’ils s’aimaient passionnément dans une grotte côtière. Le
thème, universel et intemporel, résonne avec force dans cette
nouvelle  version,  où  Malandain  explore  avec  subtilité  la
tension entre l’amour éphémère et la puissance destructrice de
la nature.

Les modifications apportées – nouvelles lumières, costumes et
scénographie – offrent une expérience visuelle et émotionnelle
profondément  renouvelée.  Les  éclairages  de  François  Menou
soulignent avec poésie les corps des 22 danseurs, tandis que
les costumes de Jorge Gallardo évoquent à la fois la tradition
basque et une modernité aérienne. La musique originale de Peio
Çabalette, mêlant compositions contemporaines et références à
Maurice Ravel, enrichit la narration d’une dimension sonore
envoûtante, tantôt douce, tantôt tumultueuse comme l’océan qui
inspire la légende.

 



 

La  Compagnie  Malandain  Ballet  Biarritz  livre  une
interprétation  remarquable,  alliant  technique  classique
exigeante et expressivité contemporaine. Les danseurs, portés
par une énergie collective palpable, incarnent avec grâce et
intensité les tourments des amants maudits. Les mouvements,
tantôt fluides et enlacés, tantôt saccadés et dramatiques,
traduisent parfaitement la dualité entre passion et fatalité.
« La Chambre d’amour » n’est pas seulement un spectacle :
c’est un héritage vivant, un pont entre le passé et l’avenir
de la danse. Alors que Malandain clôt bientôt un chapitre
magnifique, cette reprise offre au public un moment d’émotion
pure et rappelle que la danse, comme l’amour, est une affaire
de passion et d’éternité.

Car cette édition 2025 marque un tournant pour le festival et
le CCN Malandain Ballet Biarritz. Thierry Malandain, après
avoir porté la compagnie au rang de référence internationale,
passera la main dans quelques mois à Martin Harriague, nommé
directeur du CNN de Biarritz (et donc du festival) à partir du
1er janvier 2027. Harriague, chorégraphe et danseur basque,
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incarne  une  nouvelle  génération  d’artistes  polyvalents
(scénographe, compositeur, danseur) et promet d’inscrire le
CCN dans une « tension féconde entre exigence artistique et
ouverture populaire« . Preuve de cette relève dynamique, une
de ses pièces était présentée en parallèle et au même moment
au Théâtre du Casino de Biarritz (nous y reviendrons demain…),
annonçant  déjà  une  programmation  future  audacieuse  et
inclusive  !

 

 

____________________________________

CRITIQUE, festival. BIARRITZ, 35e festival « Le Temps d’aimer
la Danse » (Gare du Midi), le 6 septembre 2025. Thierry

MALANDAIN : « La Chambre d’amour » par le Malandain Ballet
Biarritz. Crédit photographique. Crédit photographique ©

Stéphane Bellocq

 

 

CRITIQUE, festival. BIARRITZ,
35e  festival  «  Le  Temps
d’aimer la Danse » (Théâtre
du  Casino),  le  5  septembre
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2025. « AMERICA » par Martin
HARRIAGUE  et  le  Ballet  de
l’Opéra Grand Avignon

La 35e édition du festival « Le Temps d’Aimer la
Danse » a débuté en trombe, ce vendredi 5

septembre 2025, au Théâtre du Casino de Biarritz
avec la performance audacieuse de « America« , par

le jeune chorégraphe basque Martin Harriague,
futur directeur du CCN de Biarritz (et du festival

biarrot) à l’horizon 2027. Ce spectacle était
présenté en parallèle de celui de Thierry

Malandain (“La Chambre d’amour”, à la Gare du
Midi, nous y reviendrons…), et a d’emblée placé la

barre très haut, en mêlant satire politique,
virtuosité chorégraphique et une théâtralité

assumée.
 

« America » a été créé la saison dernière à l’Opéra Grand
Avignon, avant d’être repris en juillet dernier au Festival
d’Avignon, où Harriague dirige depuis septembre 2024 le Ballet
de l’Opéra de la cité papale. Son langage chorégraphique,
souvent décrit comme physique et explosif, s’appuie sur une
grammaire classique mais y intègre des éléments provocateurs
et  humoristiques,  souvent  nourris  par  la  musique.  Cette
approche polymorphe (scénographie, lumière, vidéo) reflète sa
formation pluridisciplinaire et son expérience internationale.
Portée par les 12 danseurs du Ballet de l’Opéra Grand Avignon,
« America” dépeint avec une ironie mordante et une énergie
jubilatoire la figure de Donald Trump et les contradictions de
l’Amérique  contemporaine.  Martin  Harriague  y  confirme  son
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statut  d’artiste  incontournable,  capable  de  transformer  un
sujet  politique  explosif  en  une  expérience  chorégraphique
immersive et drôlissime.

Son  travail  repose,  entre  autres  choses,  sur  un  usage
multimédia intensif et  percutant : un écran projetant des
images  historiques  des  États-Unis  (colonisation,  présidents
successifs) et des extraits vidéo de Trump, soulignant ses
discours controversés sur l’immigration, les armes à feu, ou
ses outrances misogynes. La chute du drapeau américain pour
révéler  cet  écran  a  symbolisé  la  rupture  avec  les  idéaux
traditionnels. Les danseurs, vêtus de costumes et masques à
l’effigie de Trump, imitent sa démarche et ses gestes (poings
serrés,  mouvements  saccadés)  avec  une  exagération  comique,
oscillant entre obscénité et grotesque. La « danse signature »
de  Trump,  bras  levés,  est  devenue  un  moment  hilarant  et
cinglant. 

La  pièce  aborde  des  thèmes  comme  la  construction  du  mur
frontalier ou l’assaut du Capitole, traduisant la violence
d’une Amérique fracturée. La conclusion sur « God Bless the
U.S.A. » de Lee Greenwood, accompagnée d’une pluie de faux
dollars et d’un générique façon soap opera, tourne en dérision
l’élitisme et le nationalisme. La bande-son mélange également
percussions stridentes, extraits de « Mississippi Goddam » de
Nina Simone, et morceaux enregistrés avec la voix de Trump,
créant une tension entre gravité et absurdité.

La  performance  a  été  saluée  par  une  standing  ovation  du
public,  conquis  par  l’audace  du  propos  et  la  maîtrise
technique des interprètes. Harriague, déjà lauréat du Grand
Prix de la Critique 2025 pour « Crocodile« , prouve que la
danse contemporaine peut être à la fois un art engagé et un
vecteur de joyeuse catharsis !…

 

 



____________________________

CRITIQUE, festival. BIARRITZ, 35e festival « Le Temps d’aimer
la Danse » (Théâtre du Casino), le 5 septembre 2025. Martin

HARRIAGUE : « AMERICA » (par le Ballet de l’Opéra Grand
Avignon). Crédit photographique © Stéphane Bellocq

 

 

CRITIQUE, festival. BUCAREST,
27ème  FESTIVAL  ENESCU
(Athénée  Roumain),  le  4
septembre  2025.  WAGENAAR  /
MOZART  /  DVORAK.  Valentin
Serban  (violon),  Orchestre
Philharmonique  de  Rotterdam,
Lahav Shani (direction)

Ce 4 septembre, dans le cadre sacré du 27e
Festival International George Enescu, la mythique
salle de concert de l’Athénée Roumain (Romanian

Athenaeum) a accueilli l’un des couples
artistiques les plus électrisants de la scène
actuelle : le prodigieux chef israélien Lahav
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Shani et son Orchestre Philharmonique de
Rotterdam, auxquels est venu se joindre la fine
fleur du violon roumain, le formidable Valentin

Serban.
 

Comment évoquer cette soirée sans d’abord s’incliner devant le
lieu qui l’a abritée ? L’Athénée n’est pas une simple salle de
concert ; c’est le sanctuaire de l’âme musicale roumaine. Sous
sa coupole majestueuse, ornée de fresques qui ravissent l’œil
autant que l’oreille est comblée, chaque concert revêt une
solennité  particulière.  Les  loges  circulaires,  les  dorures
étincelantes et la fameuse acoustique, à la fois précise et
enveloppante,  font  de  chaque  note  une  confidence  partagée
entre les artistes et le public. C’est ici, dans ce panthéon
des arts, que la magie a opéré.

Le programme s’ouvrait avec une rareté des plus séduisantes :
l’Ouverture Cyrano de Bergerac de Johan Wagenaar. Sous la
baguette incroyablement précise et énergique de Lahav Shani,
l’orchestre a déployé une palette de couleurs étourdissante.
De la verve héroïque du panache de Cyrano à la tendresse
mélancolique de Roxane, Shani a sculpté chaque phrase avec une
dramaturgie  digne  des  plus  grands  metteurs  en  scène.  Les
cuivres  éclatants,  les  vents  espiègles  et  les  cordes
voluptueuses ont fait de cette ouverture un spectacle à part
entière, une entrée en matière aussi audacieuse que réussie.

Puis vint le moment Valentin Serban. Affrontant le délicat et
exigeant Concerto pour violon n°5 en la majeur, K. 219 de W.
A. Mozart, le jeune violoniste roumain a démontré pourquoi il
est  considéré  comme  l’une  des  étoiles  montantes  de  sa
génération.  Son  jeu,  d’une  pureté  cristalline  et  d’une
élégance naturelle, a épousé parfaitement l’esprit mozartien.
La  cadence  du  premier  mouvement  était  d’une  intelligence
musicale rare, et l’Adagio a fait frémir la salle entière par
son  intensité  contenue  et  son  phrasé  d’une  sensibilité



bouleversante. Le Finale, pétillant de joie et de virtuosité,
a confirmé son immense talent. Mais le public, conquis par son
jeune  compatriote,  a  réclamé  plus,  et  a  obtenu  deux  bis.
D’abord,  une  plongée  dans  l’âme  roumaine  avec  une  pièce
virevoltante  de  Georges  Enescu  –  une  démonstration  de
virtuosité folklorique qui a embrasé la salle, un hommage
poignant à la « gloire nationale » dans son propre temple.
Puis, dans un contraste saisissant, Serban a offert le Largo
de la Partita pour violon seul n°3 en do majeur (BWV 1005) de
J. S. Bach. D’un archet délicat et d’un son d’une pureté
absolue, il a transformé l’Athénée en une chapelle silencieuse
!…

Après  l’entracte,  Lahav  Shani  et  le  Philharmonique  de
Rotterdam nous ont offert une interprétation si neuve, si
puissante et si émotionnelle de la Symphonie n°9 « Du Nouveau
Monde » d’Antonin Dvořák qu’elle en semblait réinventée. Dans
l’Adagio  –  Allegro  molto  liminaire,  les  premiers  accents
dramatiques des cors et des bassons ont installé une tension
narrative immédiate. Puis l’explosion de l’Allegro molto nous
a saisis à la gorge. Le tempo était parfait, alliant une
puissance  tellurique  à  une  clarté  de  texture  remarquable.
Shani a magistralement mis en valeur le dialogue entre les
pupitres, construisant une architecture sonore d’une solidité
et d’une finesse incroyables. Le Largo fut certainement le
cœur de la soirée, grâce au célèbre cor anglais, d’une poésie
à couper le souffle, qui a chanté sa mélancolie devant un
auditorium  devenu  mutique.  Shani  a  déployé  un  suspense
dramatique intense, chaque crescendo était une vague d’émotion
qui venait nous submerger. Les cordes, d’une douceur et d’une
profondeur  abyssales,  ont  porté  le  mouvement  vers  une
contemplation quasi mystique. Absolument grandiose. Le Scherzo
:  Molto  vivace  s’est  révélé  être  un  véritable  tourbillon
d’énergie et de rythmes dansants ! La précision rythmique de
l’orchestre  était  époustouflante,  une  mécanique  de  haute
précision  au  service  d’une  joie  pure  et  contagieuse.  Les
contrastes  dynamiques  étaient  saisissants,  passant  des



pizzicati les plus délicats aux tutti les plus enivrants.
Quant  au  Finale  :  Allegro  con  fuoco,  Shani  a  lancé  le
mouvement final avec une furia héroïque et exaltante : c’était
un feu d’artifice orchestral, une conclusion d’une puissance
et d’une cohérence narratives rares. La reprise des thèmes
précédents fut un moment de révélation, et la course vers la
coda,  d’une  vitesse  et  d’une  précision  vertigineuses,  a
soulevé le public de son siège avant même que la dernière note
ne se soit éteinte.

La salle, debout, a explosé en ovations. Des bravi frénétiques
ont salué le génie de Shani, la performance de chaque soliste
et la cohésion fabuleuse de l’orchestre. En bis, pour calmer
les cœurs palpitants, ils nous ont offert une merveille : une
délicate et envoûtante version orchestrale du 6ème mouvement
(Allegretto  grazioso)  des  Romances  sans  paroles  de  Félix
Mendelssohn. Ce fut la caresse après l’orage, un moment de
grâce pure et sereine qui a clos une soirée parfaite.

Du grand, du très grand art !
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