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RADIO	
	
	
Lundi	24	septembre	2018	:		
France	Musique	/	Classic	Club	/	Lionel	Esparza	-	de	22h	à	23h	
Invitée	:	Joséphine	Markovits		
à	https://www.francemusique.fr/emissions/classic-club/voyage-voyages-josephine-
markovits-antoine-gerber-et-gilles-apap-65021	
	
	
Mercredi	26	septembre	2018		
France	Musique	/	Le	portrait	contemporain	/	Arnaud	Merlin	–	de	23h	à	minuit	
Invité	:	Pascal	Dusapin	
à	https://www.francemusique.fr/emissions/le-portrait-contemporain/pascal-dusapin-
compositeur-64930	
	
	
Jeudi	27	septembre	2018	:		
France	Musique	/	Le	concert	du	soir	–	de	20h	à	22h		
Sujet	:	Diffusion	en	direct	du	concert	Berg,	Vivier,	Dusapin	et	Mahler	par	l'Orchestre	National	de	
France	dirigé	par	Cristian	Măcelaru	et	interview	de	Pascal	Dusapin.	
à	https://www.francemusique.fr/emissions/le-concert-du-soir/berg-vivier-dusapin-et-
mahler-par-l-orchestre-national-de-france-dirige-par-cristian-macelaru-64960		
	
	
Mercredi	24	octobre	2018	
France	Musique	/	Le	portrait	contemporain	/	Arnaud	Merlin	–	de	23h	à	minuit	
Invitée	:	Clara	Iannotta	
à	https://www.francemusique.fr/emissions/le-portrait-contemporain/47e-edition-du-festival-
d-automne-a-paris-clara-iannotta-compositrice-et-flutiste-65750		
	
	
Jeudi	25	octobre	2018	:		
France	Musique	/	Le	concert	du	soir	/	Benjamin	François	–	de	20h	à	22h		
Sujet	:	Diffusion	en	direct	du	concert	Murail,	Vivier	et	Mahler	par	l'Orchestre	Philharmonique	de	
Radio	France	dirigé	par	Olari	Elts.	Joséphine	en	interview	à	l’entracte.	
à	https://www.francemusique.fr/emissions/le-concert-du-soir/murail-vivier-et-mahler-par-l-
orchestre-philharmonique-de-radio-france-dirige-par-olari-elts-65664	
	
	
Vendredi	30	novembre	2018	:		
France	Culture	/	L’invité	des	matins	/	Guillaume	Erner	–	7h40	
Invité	:	Peter	Sellars	
à	https://www.franceculture.fr/emissions/linvite-des-matins/peter-sellars-faire-entrer-
lopera-dans-la-cite		
	
	
Mardi	4	décembre	2018	:		
France	Musique	/	Musique	matin	/	Saskia	de	Ville	–	de	7h	à	9h	
Invité	:	Peter	Sellars.	
à	https://www.francemusique.fr/emissions/musique-matin/le-kopernikus-de-claude-vivier-
mis-en-scene-par-peter-sellars-66970	
	



Vendredi	7	décembre	2018	:	
France	Musique	/	Le	Club	des	critiques	/	Lionel	Esparza	–	de	22h	à	23h	
Sujet	:	Kopernikus.	Avec	Pierre	Flinois	(Classica),	Richard	Martet	(Opéra	Magazine)	et	Christian	
Merlin	(Le	Figaro).	
à	https://www.francemusique.fr/emissions/classic-club/club-des-critiques-7-decembre-
66997	
	
	
Lundi	10	décembre	2018	:	
France	Inter	/	Le	Nouveau	Rendez-Vous	/	Laurent	Goumarre	–	de	22h		23h		
Invité	:	Peter	Sellars.	
à	https://www.franceinter.fr/emissions/le-nouveau-rendez-vous/le-nouveau-rendez-vous-10-
decembre-2018		

	

	
	

TÉLÉVISION	
	

	
Mardi	4	décembre	2018	:		
Youtube	/	France	Musique	/	«	Peter	Sellars,	Metteur	en	scène	et	animal	politique	»	
Invité	:	Peter	Sellars	répond	aux	questions	de	Aliette	de	Laleu.	
à	https://www.youtube.com/watch?time_continue=123&v=xb6pmhoqeGU	
	
Arte	/	Agenda	Coups	de	cœur	/	«	Kopernikus	,	opéra	de	Claude	Vivier	mis	en	scène	par	
Peter	Sellars	».	
Sujet	:	Une	annonce	de	Kopernikus.	
à	https://www.arte.tv/sites/coupsdecoeur/2018/12/04/kopernikus-opera-de-claude-vivier-
mis-en-scene-peter-sellars/		
	



PRESSE	
	

Anousparis.fr	–	22	août	2018	
	

Webtheatre.fr	–	Mercredi	29	août	2018	
 

Francemusique.fr	–	5	septembre	2018		
 

Les	Inrockuptibles	Supplément	–	5	septembre	2018	
	

Olyrix.com	–	Samedi	8	septembre	2018	
 

Le	Monde	Supplément	–	8	septembre	2018	
	

Toutelaculture.com	–	26	septembre	2018		
	

Forumopera.com	–	27	septembre	2018		
	

La	Lettre	du	Musicien	–	Octobre	2018		
	

L’œil	–	Octobre	2018		
	

Quarternotes	–	Boosey	&	Hawkes	–	Octobre	2018 
	

Telerama.fr	–	2	octobre	2018	
	

Italieaparis.com	–	5	octobre	2018		
	

Anaclase.com	–	8	octobre	2018		
	

Le	Monde	–	11	octobre	2018	
	

Le	Figaroscope	–	du	24	au	30	octobre	2018		
	

Forumopera.com	–	25	octobre	2018		
	

Lesinrocks.com	–	14	novembre	2018		
	

Forumopera.com	–	16	novembre	2018		
	

Bachtrack.com	–	19	novembre	2018		
	

Liberation.fr	–	19	novembre	2018		
	

Télérama	Sortir	–	du	28	novembre	au	4	décembre	2018		



	
Classica	–	Décembre	2018		

	
Diapason	–	Décembre	2018		

	
i/o	Gazette	–	Décembre	2018		

	
Opéra	Magazine	-	Décembre	2018		

	
Culture31.com	–	2	décembre	2018		

	
La	Croix	–	4	décembre	2018		

	
Opera-online.com	–	4	décembre	2018		

	
Diapasonmag.fr	–	5	décembre	2018		

	
Lesinrocks.com	-	5	décembre	2018		

	
Télérama	Sortir	–	du	5	au	11	décembre	2018		

	
Les	Echos	-	6	décembre	2018		

	
Transfuge.fr	–	6	décembre	2018		

	
La	Croix	–	7	décembre	2018		

	
La-croix.com	–	7	décembre	2018		

	
Le	Monde	–	8	décembre	2018		

	
Resmusica.com	–	8	décembre	2018		

	
Lebruitduofftribune.com	–	9	décembre	2018		

	
Olyrix.com	–	9	décembre	2018		

	
Ladepeche.fr	–	11	décembre	2018		

	
Le	Figaro	–	11	décembre	2018		

	
Operacanada.ca	–	12	décembre	2018		

	
Ladepeche.fr	–	13	décembre	2018		

	



	 	

Anousparis.fr	–	mercredi	22	août	2018	
	 	

!

Accueil (https://www.anousparis.fr/) » A.Ecouter (https://www.anousparis.fr/a-ecouter/) » Le Festival d’Automne,
un festival pluridisciplinaire

Le Festival d’Automne, un
festival pluridisciplinaire
Depuis 1972, le Festival d’Automne (https://www.festival-automne.com/) rayonne sur Paris et
en fait un événement incontournable. De septembre à décembre, ce sont 50 manifestations
pluridisciplinaires (théâtre, musique, danse, arts plastiques et cinéma) d’artistes
internationaux, dans 45 lieux partenaires : Centre Pompidou, Odéon, Théâtre de Gennevilliers,
La Villette… A Nous Paris vous présente l’essentiel et se hâte de parcourir la capitale aux
couleurs de l’automne.

 

Festival d’Automne – Arts Plastiques &
Performance

Romain Salomon (https://www.anousparis.fr/author/romain-salomon/)
il y a 1 jour

Tomás Saraceno, Singapour © Studio Tomás Saraceno, 2015

 

Le Festival d’Automne consacre une partie de sa programmation aux arts plastiques et à la
performance dans trois lieux partenaires : les Beaux-Arts de Paris
(https://www.beauxartsparis.fr/fr/), le Palais de Tokyo (https://www.anousparis.fr/lieu/palais-
de-tokyo/)et le CentQuatre (https://www.anousparis.fr/lieu/centquatre-paris/). Exposée à la
dernière Biennale de Lyon (http://www.biennaledelyon.com/mondes-flottants/les-
artistes/nairy-baghramian.html), Nairy Baghramian (https://www.festival-
automne.com/edition-2018/nairy-baghramian) présente Maintainers, une nouvelle série qui
questionne la sculpture traditionnelle et explore l’héritage de l’histoire de l’art. Dans la série
des cartes blanches données à un artiste par le Palais de Tokyo, c’est au tour deTomás
Saraceno (https://www.festival-automne.com/edition-2018/tomas-saraceno-arachno-
concerts)avec On air d’investir l’ensemble des espaces d’expositions. Entre art, science et
architecture il propose d’explorer l’univers. Pour le Festival d’Automne, trois soirées arachno-
concerts font dialoguer araignées et musiciens. Wali Raad (https://www.festival-
automne.com/edition-2018/walid-raad-les-louvres-andor-kicking-the-dead)participe à
nouveau au festival avec Les Louvres and/or Kicking the Dead. L’artiste incarne le médiateur et
guide les visiteurs à travers son exposition. Entre fiction et réalité, il raconte son parcours de la
Belgique auLouvre Abu Dhabi (https://www.louvre.fr/louvre-abu-dhabi)en passant par New
York (https://www.anousparis.fr/a-illeurs/6-bonnes-adresses-voyage-new-york/).

Programme Arts Plastiques (https://www.festival-automne.com/edition-2018?filter-
discipline=7&filter-month=&filter-portrait=)
Programme Arts Plastiques & Performance (https://www.festival-automne.com/edition-2018?
filter-discipline=3&filter-month=&filter-portrait=)

	

Anne Teresa de Keersmaeker, « Verklärte Nacht » © Anne Van Aerschot

 

Depuis 2012, le Festival d’Automne consacre des portraits à des figures marquantes de la
création contemporaine. Cette année la danseuse et chorégraphe Anne Teresa de Keersmaeker
(https://www.festival-automne.com/edition-2018?filter-discipline=&filter-month=&filter-
portrait=18), habituée du festival, et le compositeur Claude Vivier (https://www.festival-
automne.com/edition-2018?filter-discipline=&filter-month=&filter-portrait=19)sont mis sur le
devant de la scène. Privilégié de pouvoir assister à une telle ampleur créative au sein d’un
même événement, le public s’installe confortablement devant 12 pièces de la chorégraphe, et
des programmes avec d’anciens et actuels étudiants de l’école Performing Arts Research and
Training Studios (http://www.parts.be/fr/presentation), fondée par l’artiste à Bruxelles. C’est
donc un total de 35 ans de création, de la genèse de sa carrière début des années 80 à sa
dernière pièce en 2017. Avec une première participation en 1996, Claude Vivier est à nouveau
au Festival d’Automne avec 9 compositions à découvrir des années 74 à 83, année de sa mort.
Chanteurs et chanteuses d’opéras, Choeur, Orchestre Philharmonique de Radio France, etc,
sont là pour lui et pour vous.

Programme Anne Teresa de Keersmaeker (https://www.festival-automne.com/edition-2018?
filter-discipline=&filter-month=&filter-portrait=18)
Programme Claude Vivier (https://www.festival-automne.com/edition-2018?filter-
discipline=&filter-month=&filter-portrait=19)
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WebThéâtre : Actualité des spectacles, théâtre, opéra,
musique, danse - Paris

https://webtheatre.fr/Le-festival-d-
automne-47eme

Le festival d’automne 47ème édition
Le festin de la rentrée
mercredi, 29 août 2018

Fidèle à lui-même, c’est-à-dire pluridisciplinaire, international, attentif à ce qui nait et fait remous,
le Festival d’automne occupe une place de choix dans le panorama théâtral de la rentrée et
désormais s’éclate au-delà de l’octroi. C’est ainsi que pour cette nouvelle édition ( 12 septembre -
31 décembre) et par le jeu de ses partenariats, il s’affiche notamment à Bobigny (MC93),
Aubervilliers (Théâtre de la Commune), Gennevilliers (T2G) et aussi au Théâtre Nanterre
Amandiers où l’on pourra revoir ou découvrir Rêve et folie de Georg Trakl, l’ultime spectacle de ce
quasi pensionnaire du Festival d’Automne qu’est Claude Régy , maître d’expériences radicales aux
confins du langage et qui pour définir ce qui l’obsède cite Nathalie Sarraute qui, dans son ouvrage
L’Ere du soupçon écrit « Les mots servent à libérer une matière silencieuse qui est bien plus vaste
que les mots ».
De quelques fidélités
Au chapitre des fidélités, on retrouve cette saison Julien Gosselin qui se plait à organiser de
longues traversées multimédia autour des œuvres littéraires. Ce sera celle de huit heures créée au
Festival d’Avignon qui propose une lecture croisée de l’œuvre de l’écrivain américain Don De Lillo (
Joueurs, Mao II, Les Noms à L’Odéon) et une forme brève à la MC93, « Père » d’après « L’Homme
incertain » de Stéphanie Chaillou.
C’est également avec deux créations que revient Sylvain Creuzevault. : Les Démons d’après
Dostoïevski, vertigineuse fresque politique et philosophique tisonnée dans « l’intention de dresser
entre révolution et spiritualité une dialectique du rire et de l’effroi » et pour laquelle le metteur en
scène a demandé à Valérie Dréville et Nicolas Bauchaud de rejoindre sa troupe d’acteurs (Théâtre
de l’Odéon). Puis ce sera Les Tourments , spectacle composé de courtes pièces de Jack London et
Stéphane Mallarmé que Sylvain Creuzevault qualifie de « peintures animées », de « natures
vives » et envisagées, « pour redonner au théâtre sa force de consolation collective » (MC 93).

Le retour de ce maître de la scène européenne qu’est Krystian Lupa est toujours un événement et
c’est comme tel qu’est attendue sa dernière création Le Procès d’après Kafka, qui nous dit des
choses non seulement sur l’état actuel de la Pologne, mais sur l’Europe (Théâtre de l’Odéon).
Parmi les habitués, on retrouve avec plaisir le collectif flamand TGStan qui transgresse avec
humour les conventions théâtrales, brouille les frontières entre l’art et la vie en mettant l’acteur au
centre de son travail et de ses analyses. Ce sera avec Atelier et, en puisant dans l’œuvre de
Bergman, avec Infidèles et La Répétition . Comme à son habitude la troupe prendra ses quartiers
d’automne au Théâtre de La Bastille où l’on pourra, également dans le cadre du Festival, voir ou
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revoir le magnifique spectacle du portugais Tiago Rodrigues, Sopro , une réflexion poétique sur la
mémoire et le théâtre autour de ce personnage de l’ombre mais nécessaire qu’est le souffleur (voir
l’article de Corinne Denailles https://webtheatre.fr/Sopro-de-Tiago-Rodrigues). C’est aussi autour
de la mémoire, du théâtre et de la transmission que s’articule By heart spectacle présenté, lui, à
l’Espace 1789 de Saint-Ouen.
Tandis que le suisse Milo Rau , avec Reprise, Histoire(s) du théâtre , reconstitue l’enquête d’un fait
divers – un meurtre homophobe – de manière à la fois documentaire et allégorique pour nous
ramener à la naissance de la tragédie (Théâtre Nanterre Amandiers), Maxime Kurvers, metteur en
scène et scénographe s’empare de la première tragédie connue du monde occidental, Les Perses
d’Eschyle et emprunte à Nietzche pour nous livrer une méditation pointue sur la représentation
théâtrale et l’acteur ( Naissance de la tragédie Théâtre de la Commune).
Parmi les spectacles singuliers et hors normes, on ne peut ignorer Complete works : table top
Shakespeare , conçu par le collectif anglais Forced Entertainment, qui propose, joué par un seul
acteur sur un coin de table, avec salière, poivrier et autres accessoires comme personnages, une
intégrale Shakespeare, soit 36 comédies et tragédies résumées en moins d’une heure . Il est à
prévoir qu’il n’y a pas que les petits vernis qui, au siècle dernier, ont vu un Presqu’Hamlet du
même tonneau joué par Gilles Privat sous la houlette de Dan Jemmett, qui seront alléchés par
cette manière joyeusement inattendue de redécouvrir Shakespeare.

« Je suis troublée par le désordre dans lequel on vit qui semble nous mener à la destruction,
j’essaie de comprendre pourquoi ça se passe ainsi et comment ça pourrait être autrement. Alors
j’ai voulu traiter ce questionnement par la poésie en parlant à un cheval avec des poèmes et des
chansons » explique Laetitia Dosch qui, pour sa troisième création, Hate partage la scène avec un
cheval. Avec ce spectacle, et ceux d’Emilie Rousset : Rencontre avec Pierre Pica , de Marion
Sifert : Le Grand sommeil et de Géraldine Martineau La Petite sirène d’après Andersen , c’est la
jeune création au féminin que nous fait découvrir le Festival d’Automne qui par ailleurs a choisi
pour cette nouvelle édition de brosser, en quelque douze pièces chorégraphiques, le portrait
d’Anne Teresa De Keersmaeker. Un second portrait est dédié au compositeur canadien Claude
Vivier ( 1948-1983) qui fut un des disciples de Karlheinz Stockhausen. Parmi les cinq programmes
qui constituent ce portrait, Kopernikus, un rituel des morts pour lequel il a lui-même écrit le livret
et que l’on verra au Théâtre de la Ville-Espace Cardin en décembre. 
Japon : Le proche et le lointain
C’est en ouvrant la focale de la tradition à la modernité que le Festival braque ses projecteurs sur
le Japon. Ce sera d’abord avec deux spectacles Kabuki, forme théâtrale épique extrêmement
raffinée et codée dont les origines remontent au XVIIème siècle. Dans le Kabuki - Ka, le chant ;
Bu : la danse ; Ki : les arts de la scène, les rôles de femmes sont tenus par des hommes, des
onnagatas dont l’art n’est pas de jouer une femme mais d’en suggérer l’essence. Au programme
deux pièces classiques et populaires du répertoire interprétées par deux légendes vivantes du
Kabuki contemporain : Na Kamura Shidô II et Kamamura Shinozuke II (Théâtre national de
Chaillot).
« La logique de la tradition est de se réécrire sans cesse au présent » explique Hiroshi Sugimoto,
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artiste plasticien scénographe qui aime à explorer la tradition scénique de son pays. C’est le
Kyôgen, pendant populaire et comique du Nô qu’il revisite avec Sambaso, danse divine interprété
par trois générations de maîtres du kyôgen. A l’affiche également, côté danse Saburo Teshigawara
et côté théâtre de jeunes artistes qui aiment à brouiller les pistes et les codes et sont
représentatifs de la scène contemporaine japonaise. Parmi ceux-ci, Toshiki Okada, mais aussi,
moins connus et à découvrir au Théâtre de Gennevilliers : Kurô Tanino( The Dark Master), Shû
Matsui (Un fils formidable). Pour sa part, Hideto Iwaï qui s’attache à retracer avec humour les
parcours singuliers des gens qu’il rencontre, présentera sa première création en français, inspirée
de la vie des participants, professionnels et amateurs, rencontrés à Gennevilliers (Wareware no
moromoro, Nos histoires).
Il y aura à voir bien d’autres spectacles, inattendus, fascinants, bouleversants aptes à nous sortir
de nos torpeurs puisque c’est au total une soixantaine de manifestations de théâtre, danse,
musique, performances, installations plastiques, que nous propose cette 47ème édition dédiée à la
mémoire de Pierre Bergé, « dont l’engagement auprès des artistes et de la création continue de
nous guider » nous dit Emmanuel Demarcy-Mota, directeur du Festival d’Automne.

Festival d’Automne à Paris du 12 septembre au 31 décembre
Renseignements et réservations tel 01 53 45 17 17
www.festival-automne.com

Photos : « Dark master » (Kurô Tanino ©Takashi Horikawa, « Le Procès » Kafka/ Lupa © Magda
Hueckel, « Hate » (Laetitia Dosh) © Dorothée Thebert Fillige
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/ M tK /

Frappant le spectateur d une stupeur primitive proche de l'abandon de l'esprit
a la chair, les rituels de mort et de résurrection de Zad Moultaka chantent
l'avenir incertain de I homme, réveillant notre inconscient perdu dans les replis
d'un oubli millenaire Apres la reprise de SamaS a Helsinki et les créations
de Don'f foil a Tripoli, dè Premieres Nuits du temps a Nuit Blanche ou de
Gilgamesh a Metz et Athenes le moteur archaïque se métamorphose en
electronique du futur Ainsi parlait Zad Moultaka

I PAR EMMANUEL DAYDE
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5 îi I t o ,jOu ^JQ L ^ever fell will fat! for good italia on mir e i v
pour Cycles of Coilapsirig Progress Rashid Ksrami International Pair Tnpol (L ban) 2018

Comme Gilgamesh, Le heros mesopotamien de
la premiere epopee jamais ecrite, Zad Moultaka
pourrait être I homme qui ne veut pas mourir A
I instar du Légendaire roi d Uruk parti «explorer
I univers entier en quête de la vue sans fm » pour
trouver I immortalité apres le deces brutal de
son ami et son double Enkidu, les créations de
ce démiurge franco-l ibanais, qui voit des sons
et entend des images, refusent le scandale de
la mort Ayant dû fuir la guerre civile Moultaka
n a jamais oublie les deux qui s ouvraient sur
des pluies d obus, dans un Liban multiconfes-
sionnel livre a la rage du frere contre le frere
Lorsqu il débarque a Paris a I âge de 17 ans,
le jeune Zad pourrait ressembler a I Enkidu
animal et chevelu de L Epopee « Non, je ne t en
raconterai rien ' Je ne t en raconterai rien ' dit le
fantôme d Enkidu mort a Gilgamesh Car si je te
racontais les usages de I Enfer, tu t écroulerais
en larmes » Tel Enkidu, bête sauvage venue a la
civilisation après avoir déserte la steppe pour la
ville, lejeune homme a néanmoins fmi parceder
aux «souvenirs lancinants de metaux exploses
au bord des trottoirs apres une nuit de bom-
bardements» L interminable guerre de Syrie
ayant pris la suite de la longue guerre du Liban,

I art iste s est servi de sa haine de la mort pour
élaborer, lors de la derniere Biennale de Venise,
un pavillon de Justice dedie au dieu du carnage
Reprenant ce monument plastique et musical
eleve pour SamaS, dieu du soleil et de I (in)jus-
tice des Babyloniens, en Finlande a Suomenlmna,
une forteresse militaire repartie sur six îles en
rade d Helsinki I artiste fait chantertout au nord
de I Europe la violence millenaire des enfants
d Abraham, qui ne semble avoir ni fin ni frontière
SamaS érige sa toute-puissance dans I obscurité
d un bastion defensif, au bout d une allee triom-
phale de haut-parleurs psalmodiant des litanies
enivrantes et chuchotant des lamentations bri-
sées dans une langue inventée, devant le sombre
moteur d un bombardier des annees 1950, dressé
telle une stèle et adosse a I etmcelant mur d or
de 150 DOO pieces de monnaie - évocation de la
puissance du Veau d Or Le dieu cache surgit a
la maniere du code d Hammourabi cette haute
pierre noire conservée au Louvre, gravée il y
a pres de 4 DOO ans et aujourd hui considérée
comme la premiere table de lois, en tremblant
devant le mirage des torpilles phalliques, des
compresseurs, des soufflantes et des chambres
de combustion d un Rolls-Royce Avon Mk209

ART ABSOLUMENT
Date : N 85 - 2018Pays : FR

Périodicité : Bimestriel Page de l'article : p.86-91
Journaliste : EMMANUEL
DAYDÉ

Page 4/6

  

AUTOMNE 2949125500508Tous droits réservés à l'éditeur

Au terme de la mil lénaire Lamentation d Ur
qui clôt ce rituel solaire et sacrificiel, une voix
d'enfant s'élève du réacteur pour murmurer
« Puisse ce désastre être entièrement anéanti '
Comme la grande grille de la nuit, puisse la
porte être refermée sur lui i » Cette apocalyp-
tique grande grille de la nuit, Moultaka la res-
titue dans une nouvelle installation plastique et
sonore, commandée par le BeMA de Beyrouth,
pour l'incroyable exposition imaginée dans les
ruines de la Foire internationale construite par

Niemeyer à Tripoli, la capitale du Liban-nord
(où afflue à ce jour une grande partie du mil-
lion de réfugies syriens] Investissant le dôme
du Théâtre expérimental sonore, Zad Moultaka
en prolonge jusqu'au sol les fers à béton qui
explosent sa coupole en une étouffante forêt
de tiges et de lianes. Grille de la nuit autant
qu'araignée vivante, ces lignes sans fuite empri-
sonnent le visiteur sous une voûte céleste qui
s e f fondre Reprenant la legende des soleils
aztèques, qui prophétisait la réanimation de
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la Terre et la creation d un ultime Soleil apres
la chute du ciel et la mort du quatrieme Soleil
I artiste poursuit dans cette toile arachnéenne
le cycle infini de naissance et de mort des civili-
sations En contrepoint de son labyrinthe de fer,
Moultaka fait resonner les coups de canon qu on
entend sur la banquise, quand la glace craque et
se brise au moment de la fonte, en ralentissant
les battements de son cœur Dans I ancienne
Mésopotamie, une cohorte de démons invisibles
semait de la même facon la mort et la douleur en
sifflant dans les courants d air Poison des dieux
le son grave et profond provoque par le passage
du vent dans le briquetage des maisons devenait
la lamentation psalmodiée par les pleureuses
qui voulaient apaiser la fureur divine «Si dans
la maison d un homme, des démons crient sans
cesse - la mam de SamaS [est sur eux] -, cette
maison craint la maladie», est-il écrit dans les
tablettes du Summa Alu Protocole compassion-
nel pour une architecture, Don t (all fonctionne a
la facon d un exorcisme pour les temps a venir

Tout a sa réact ivat ion du mythe de la caverne
et voulant agir sur la matiere comme le ferai t
la nature dans I Apocalypse (au sens de « reve-
l a t i o n » ) , Moul taka réa l i se en septembre
pour Beirut Art Pair une immense fresque en
papiers déch i res, rav inant le papier comme
I eau le rocher, éclatant des etats de choc a la
surface de terres brûlées, créant une géogra-
phie pariétale de lourdes feuilles chtoniennes,
mpossibles a saisir dans leur entier Obnubile

par le secret des artistes du Paléolithique, il
conçoit aussi pour le Planétarium du Palais de
la Decouverte, a I occasion de Nuit Blanche a
Pans, deux modules astraux qui reconstituent
deux ciels etoiles immémoriaux Remontant aux
origines de Sapiens, le premiei module évoque
la Premiere Nuit du Temps humain il y a 300
DOO ans quand I homme regardait le ciel avec
frayeur sans le comprendre Ouvrant I espace
d une grotte préhistorique ce chant primor-
dial, qui emprunte au clapotis de I eau comme
au bruissement du vent ou aux feulements
d animaux, lance son appel interstellaire vers
I espace ou nul ne nous entend crier Partant de
I astronomie des Sumériens qui observaient les
planètes a l c e i l n u i l y a S O O O a n s a f i n d e p r e d i r e
I avenir, le second rituel nocturne pourrait avoir
ete compose lors de la Premiere Nuit de I His-
toire des hommes, sous le ciel d (Jr ou d Uruk
Les premieres etoiles et constellations identi-
f iées au 3e millenaire avant J -C composaient
déjà une cartographie céleste qui annonçait le
zodiaque des Signes Se fondant notamment
sur la posit ion apparente de Venus et de Mars
dans le ciel, planètes associées respectivement
a Ishtar, deesse de I amour et de la guerre et
a Nergal, dieu de la guerre et des enfers, les
astronomes sumériens inventent les constel-
lations les plus anciennes, comme le lion, le
taureau, le scorpion et le capricorne Ce chant
«matn-ciel» aux conf ins de notre humanite
déploie ses résonances cosmiques en projetant
sur le ciel les ombres animales du Zod iaque,
qu animent les chanteurs chamaniques de
Musicatreize

Frappe par I economie et I eff icacité qui sous-
tendent le déploiement des écr i ts anc iens ,
tout comme par leur energie qui nous plonge
de maniere directe dans les profondeurs abys-
sales de notre consc ience, Zad Moultaka a
voulu remonter le tempsjusqu a la redaction
de L Epopee de Gilgamesh, avec laquelle naît
notre l i t te ra ture Le goût pour les langues
mortes (qui sont aussi la langue des morts)

Apocalypse (détail)
2018 pigments et liants acryliques papiers 230 x 600 cm
Courtes/ de I artiste el galerie Janine Rubeiz
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Au terme de la mil lénaire Lamentation d Ur
qui clôt ce rituel solaire et sacrificiel, une voix
d'enfant s'élève du réacteur pour murmurer
« Puisse ce désastre être entièrement anéanti '
Comme la grande grille de la nuit, puisse la
porte être refermée sur lui i » Cette apocalyp-
tique grande grille de la nuit, Moultaka la res-
titue dans une nouvelle installation plastique et
sonore, commandée par le BeMA de Beyrouth,
pour l'incroyable exposition imaginée dans les
ruines de la Foire internationale construite par

Niemeyer à Tripoli, la capitale du Liban-nord
(où afflue à ce jour une grande partie du mil-
lion de réfugies syriens] Investissant le dôme
du Théâtre expérimental sonore, Zad Moultaka
en prolonge jusqu'au sol les fers à béton qui
explosent sa coupole en une étouffante forêt
de tiges et de lianes. Grille de la nuit autant
qu'araignée vivante, ces lignes sans fuite empri-
sonnent le visiteur sous une voûte céleste qui
s e f fondre Reprenant la legende des soleils
aztèques, qui prophétisait la réanimation de
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et le pr imi t iv isme mathémat ique de lanms
Xenakis - ses Nuits se crient sur des phonèmes
incompréhensibles censés être «sumériens
assyriens et acheens» - fascinent le composi-
teur qui aime, comme le Grec, a s inspirer de
textes archaïques remontant a la nuit des temps
Pour son opera instrumental, electronique et
v ideographique Gilgamesh Epopee, qui sera
cree a I Arsenal de Metz en novembre [avant
d être repris a Athenes en 2019), il a rassemble
des joueurs d instruments méditerranéens -
comme la lyra Cretoise, le ney turc ou la viole
de gambe espagnole -, qui projet tent leurs
ombres derrière un impressionnant disposit i f
video d aspect nmivite Centres autour du refus
de la mort d Enkidu qui apparaî t comme un
leitmotiv insupportable, les mots de L Epopee -
tels que rassembles en douze tablettes par le
scribe Sîn-leqi-unnmni, I Homère sumérien - se
cognent a un murd images et de lamentations,
traces dans I argile de la terre sumérienne ou
écrits en blanc sur un ecran noir Brisant cette
uniformité litan que du multi ecrans des éclats
de visions de desert ou de déluge, mystérieuse-
ment filmes non pas dans la sauvagerie de sites
invioles maîs dans I espace mental de la propre
chambre de I artiste, interrompent et emiettent
le cours du récit Retrouvees a Nmive dans
la bibliotheque d Assurbanipal - plus connu
sous le nom de SardanapaLe - les tablettes du
Gilgamesh comme celles d autres textes divina-
toires étaient censées proteger le roi assyrien
des forces surnaturelles Pour Zad Moultaka,
«questionner I imaginaire plastique et musi-
cal d un temps recule, e est relier le destin de
I homme a quelque chose qui va au-delà des
apparences Lomd une quelconque reconstruc-
tion historique, il s agit de chercher en soi des
debris d un archaïsme salutaire, permettant de
se recentrer sur une intériorité violentée par

Simulation pour Gilgamesh Epopee opera pour 8 instrumentistes et v cee
creation par lensemble Mezwej 2013

un trop-plein de I apparent » Le compositeur
canadien Claude Vivier, « lonelychild» assassine
en 1983 et auquel le Festival d Automne rend
cette annee un vibrant hommage avait adopte
un point de vue sensiblement égal « Dans la
musique, disait-il, passe et avenir sont équiva-
lents et seule la melancolie peut nous relier
a I un et a I autre » La troublante et sensuelle
melancolie de Zad Moultaka nous relie a la terre

Zad Moultaka en quèlques dates
Ne en 1967 a Wadi Chahrour (Liban)
Vit et travaille a Paris et au Liban

Avoir
SamaS Opera rituel, Suomcnlmna, Helsmk (Finlande) Du 13 août au 7 octobre 2018

Apocalypse iTerra Incognital Peinture pour Beirut Art Pair, Seaside Arena Beyrouth (Liban) Du 20 au 23 septembre 2018
Premieres Nuits du Temps Performance visuelle et musicale Palais de la Decouverte dans le cadre
de Nuit Blanche a Paris Le 6 octobre 2018

Don t fait - because whoeverfell will fait for good Installation immersive pour Cycles ofCollapsing Progress,
Rashid Karami International Pair, Tripoli (Liban] Jusqu au 23 octobre 2018
Gilgamesh Epopee Opera pour 8 instrumentistes et video creation par I ensemble Mezwej Arsenal de Metz
Le 30 novembre 2018 / Reprise a Nantes le 6 avril, a Vit r y-su i -Seine le 8 avr il et a Athenes les 19 et 20 avril 2019
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Tous les spectres de Claude Vivier 
Mort en 1984 à 34 ans, le compositeur québécois a produit une musique à l’image de sa vie, foisonnante et trouble

Claude 
Vivier,

en 1981.
JEAN BILLARDL

e soir du 25 jan-
vier 1983, Claude Vivier
rentre chez lui, à Paris,
avec un homme qu’il
a rencontré dans un
bar. L’inconnu lui

entaille le cou avec une paire de 
ciseaux avant de lui dérober quel-
ques billets. L’histoire se répète 
dans la nuit du 7 au 8 mars. Cette 
fois, le compositeur est retrouvé 
mort ; un mois avant son 35e an-
niversaire. Sur sa table de travail, 
une partition dont le titre alle-
mand interpelle, Glaubst du an 
die Unsterblichkeit der Seele 
(« Crois-tu en l’immortalité de
l’âme »), et plus encore son 
contenu. Un récitant y raconte, à 
la première personne et de
manière amplifiée (poignard 
enfoncé dans le cœur), l’agres-
sion du 25 janvier. « Il faisait nuit
et j’avais peur », confie plus loin le
substitut du compositeur. Repris
par les chanteurs, le mot « peur » 
aura été la dernière expression 
musicale de Claude Vivier. La par-
tition, inachevée, s’arrête là.

Difficile alors de ne pas s’inter-
roger sur la relation entre la vie 
et l’œuvre, sachant que, pour le 
Québécois plus que pour tout
autre compositeur, l’une et 
l’autre « sont inextricablement
liées », comme en atteste le chef
d’orchestre Reinbert de Leeuw
dans un instructif documentaire 
(Rêves d’un Marco Polo, 2006,
2DVD Opus Arte). Pourtant,
Claude Vivier aura attendu sa 
dernière œuvre pour faire ouver-
tement référence à ce qui lui arri-
vait. Jusque-là, il s’était contenté 
d’allusions plus ou moins cons-
cientes à une vie qui, riche en épi-
sodes glauques, pourrait nourrir
un roman impudique ou une
thèse de psychanalyse.

Mystique toujours
Né à Montréal le 14 avril 1948,

de parents inconnus, Claude
Vivier est placé dans un orpheli-
nat où il restera jusqu’à Noël
1950. L’enfant semble bien parti 
pour être adopté, mais le couple
Vivier le ramène à l’institution 
après les fêtes. L’adoption offi-
cielle interviendra néanmoins 
en août 1951. Commence une vie
qui, sur les photos, n’inspire que
des sourires au jeune Claude. 
Pourtant, abusé sexuellement à
8 ans par un oncle, il est envoyé 
dans un internat et ne voit plus
sa famille que pendant les vacan-
ces. La scolarité chez les frères
maristes le conduira au sémi-
naire. Après quelques mois seu-
lement de noviciat, pendant

l’année scolaire 1966-1967, le
jeune homme comprend qu’il 
n’est pas fait pour la vie monasti-
que. Il a découvert son homo-
sexualité et, surtout, sa nature
de compositeur.

Subjugué par l’orgue et par les
chants entendus, à 14 ans, pen-
dant la messe de minuit, il voit la
musique comme un élément de 
rêve susceptible de le protéger 
des atteintes de la réalité. En
effet, dans une partition, tout est
permis. Y compris l’usage d’une 
langue inventée. Toutefois, Oji-
kawa (1968), son premier essai
dans ce domaine, utilise aussi
des extraits du Psaume 131.

En 1970, alors qu’il vient d’obte-
nir ses prix d’analyse et de com-
position dans la classe de Gilles 
Tremblay (un disciple québécois

d’Olivier Messiaen) au Conserva-
toire de Montréal où il a été 
admis en 1967, Claude Vivier
effectue deux longues retraites 
dans l’abbaye cistercienne d’Oka,
où il retournera tout au long de 
sa vie après des moments diffici-
les. Mystique un jour, mystique
toujours. Sur ce plan, il aura
bientôt à qui parler avec Karl-
heinz Stockhausen (1928-2007),
qui l’accepte parmi ses élèves, à
l’automne 1972, à Cologne, après 
un parcours semé d’embûches.

Vivier adule le compositeur qui
diffuse la bonne parole avant-
gardiste lors des cours d’été de
Darmstadt (auxquels le jeune
Québécois assiste depuis 1970), 
en Allemagne, et il se considère 
lui-même comme l’Elu parmi les
disciples de cette figure christi-
que. Composé en 1973, au plus
fort de l’influence de Stockhau-
sen, le chœur a capella Jesus 
erbarme dich (« Jésus prends 
pitié ») prouve que Vivier est
loin de se comporter en épi-
gone. Le même constat est vala-
ble après le voyage effectué, de
septembre 1976 à janvier 1977,
en Asie du Sud-Est.

Hommage à la musique
balinaise, Pulau Dewata (1977)
balance entre incantation et
frénésie selon une aspiration,
toute personnelle, que le com-
positeur résume ainsi : « C’est

une musique d’enfant. » L’opéra
Kopernikus (1978-79), sous-titré
« Rituel de mort », s’inscrit dans
une semblable dimension. Ins-
piré des Aventures d’Alice au pays
des merveilles, il commence par 
une lettre de Lewis Carroll et réu-
nit des personnages mythiques
(Merlin, le Roi Arthur, la Reine de
la nuit, Tristan et Isolde) autour
d’Agni, déesse hindoue du feu, la-
quelle demande notamment à 
Mozart s’il est vrai que, dans le 
château de la fée Carabosse, les
gens communiquent par le biais 
de la musique…

« Un écriveux de musique »
Qu’on ne prenne pas cepen-

dant Vivier pour un créateur 
anecdotique et infantile ! Son
intérêt pour les échelles non
tempérées et son sens inné des
superpositions de timbres et 
d’harmonies devaient naturelle-
ment le placer dans la mouvance
de la musique spectrale, courant
majeur apparu en France dans
les années 1970. Le séjour pari-
sien entrepris en 1982 par le Qué-
bécois a-t-il été motivé par un tel
rapprochement ?

Quoi qu’il en soit, son dernier
opus achevé, Trois airs pour un
opéra imaginaire (sur un texte
en langue inventée), fera sensa-
tion, lors de sa création pos-
thume, le 24 mars 1983, au Cen-
tre Pompidou, alors que l’assas-
sin du compositeur court tou-
jours. On ne découvrira l’identité
du meurtrier, un délinquant de
20 ans, que huit mois plus tard. 
Relation sadomasochiste ayant
mal tourné, acte crapuleux ou
crime homophobe – comme le
suggère Bob Gilmore, auteur
en 2014 d’une remarquable
biographie du compositeur (Uni-
versity of Rochester Press, en
anglais, non traduit) ?

Le fait est que la carrière de
Vivier s’arrête net après dix ans
de tours et détours entièrement 
voués à la création. « Je suis un
écriveux de musique », avait-il
clamé par un néologisme propre
à manifester sa détermination,
vaille que vaille, à s’exprimer
avec des mots et des notes n’ap-
partenant qu’à lui.

Prompt à désigner des symbo-
les (l’addition des 7 chanteurs et
des 7 instrumentistes de Koper-
nikus aboutissant au chiffre 14,
celui de sa naissance), Claude
Vivier a-t-il songé que son
œuvre, foisonnante et juvénile,
était tout entière résumée par
son nom ? p

pierre gervasoni

Il voit la musique 

comme

un élément de 

rêve susceptible 

de le protéger

des atteintes

de la réalité

P
rogrammé lors du concert d’ouverture,
l’extatique Inori (1974), de Karlheinz 
Stockhausen, donne le ton, hautement

spirituel, d’une édition qui invitera l’auditeur 
à s’élever bien au-dessus des notes. L’« Adora-
tion » – sous-titre d’Inori –, conçue par 
Stockhausen dans le prolongement de plusieurs 
séjours au Japon, impose à deux solistes placés 
sur un podium au cœur de l’orchestre de mimer 
treize gestes de prière. A genoux, au début, 
la tête enfouie dans les mains puis précisément 
associée à l’animation musicale tout comme 
les différents « dessins » signifiés par les doigts, 
les deux solistes (généralement un couple) 
s’apparentent aux officiants d’un rite.

Pas un « rituel de mort », comme l’opéra 
Kopernikus (1978-79) composé par Claude 
Vivier au sortir d’une double révélation 
à soi-même (d’abord par la grâce de l’enseigne-
ment de Stockhausen puis par celle d’une 
immersion à Bali), mais un rituel d’éternité, 
le nom de Dieu (« Hu », la première syllabe 
du mot « humain » selon une doctrine soufie 

citée par le compositeur) étant à l’origine 
de toute la partition.

L’infini est aussi invoqué par Tomás Saraceno, 
dans une « jam session cosmique » qui relève de la 
performance, entre arts plastiques et musique. Au 
Palais de Tokyo, Jamming With Spiders, proposé 
par l’artiste argentin, envisage une interaction en-
tre le jeu des musiciens et l’architecture des toiles 
d’araignée. Là encore, l’environnement des sons 
sera déterminant pour l’appréciation de l’œuvre.

 « Extra-musical »
Du tissage immatériel opéré par Tomás Saraceno

au « maillage » dynamique de David Christoffel 
(qui réglera l’entrechoc d’œuvres musicales, 
poétiques et radiophoniques), il y a plus d’un pas. 
A effectuer dans la marge des sons. Comme s’y 
sont attelés Pierre-Yves Macé (Rumorarium, 
recyclage de musiques captées dans les rues) et 
Enno Poppe (Rundfunk, reconditionnement des 
synthétiseurs d’antan) pour des créations, elles 
aussi, appelées à siéger dans « l’extra-musical ». p

p. gi.

Une programmation 
dans la marge des sons

¶
à voir

orion

le 27 septembre à l’Auditorium 
de Radio France

pulau dewata,

bouchara,

shiraz

le 8 octobre à l’Espace Cardin - 
Théâtre de la Ville

siddhartha

le 25 octobre à l’Auditorium 
de Radio France

glaub st du an 

die unsterblichkeit 

der seele ?,

 cinq chansons,

jesus erbarme dich ?

le 16 novembre 
à la Cité de la musique - 
Philharmonie de Paris

kopernikus, 

un rituel de mort

du 4 au 8 décembre, à l’Espace 
Cardin - Théâtre de la Ville ;

du 17 au 19 décembre, 
au Nouveau Théâtre 

de Montreuil
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Tous les spectres de Claude Vivier 
Mort en 1984 à 34 ans, le compositeur québécois a produit une musique à l’image de sa vie, foisonnante et trouble

Claude 
Vivier,

en 1981.
JEAN BILLARDL

e soir du 25 jan-
vier 1983, Claude Vivier
rentre chez lui, à Paris,
avec un homme qu’il
a rencontré dans un
bar. L’inconnu lui

entaille le cou avec une paire de 
ciseaux avant de lui dérober quel-
ques billets. L’histoire se répète 
dans la nuit du 7 au 8 mars. Cette 
fois, le compositeur est retrouvé 
mort ; un mois avant son 35e an-
niversaire. Sur sa table de travail, 
une partition dont le titre alle-
mand interpelle, Glaubst du an 
die Unsterblichkeit der Seele 
(« Crois-tu en l’immortalité de
l’âme »), et plus encore son 
contenu. Un récitant y raconte, à 
la première personne et de
manière amplifiée (poignard 
enfoncé dans le cœur), l’agres-
sion du 25 janvier. « Il faisait nuit
et j’avais peur », confie plus loin le
substitut du compositeur. Repris
par les chanteurs, le mot « peur » 
aura été la dernière expression 
musicale de Claude Vivier. La par-
tition, inachevée, s’arrête là.

Difficile alors de ne pas s’inter-
roger sur la relation entre la vie 
et l’œuvre, sachant que, pour le 
Québécois plus que pour tout
autre compositeur, l’une et 
l’autre « sont inextricablement
liées », comme en atteste le chef
d’orchestre Reinbert de Leeuw
dans un instructif documentaire 
(Rêves d’un Marco Polo, 2006,
2DVD Opus Arte). Pourtant,
Claude Vivier aura attendu sa 
dernière œuvre pour faire ouver-
tement référence à ce qui lui arri-
vait. Jusque-là, il s’était contenté 
d’allusions plus ou moins cons-
cientes à une vie qui, riche en épi-
sodes glauques, pourrait nourrir
un roman impudique ou une
thèse de psychanalyse.

Mystique toujours
Né à Montréal le 14 avril 1948,

de parents inconnus, Claude
Vivier est placé dans un orpheli-
nat où il restera jusqu’à Noël
1950. L’enfant semble bien parti 
pour être adopté, mais le couple
Vivier le ramène à l’institution 
après les fêtes. L’adoption offi-
cielle interviendra néanmoins 
en août 1951. Commence une vie
qui, sur les photos, n’inspire que
des sourires au jeune Claude. 
Pourtant, abusé sexuellement à
8 ans par un oncle, il est envoyé 
dans un internat et ne voit plus
sa famille que pendant les vacan-
ces. La scolarité chez les frères
maristes le conduira au sémi-
naire. Après quelques mois seu-
lement de noviciat, pendant

l’année scolaire 1966-1967, le
jeune homme comprend qu’il 
n’est pas fait pour la vie monasti-
que. Il a découvert son homo-
sexualité et, surtout, sa nature
de compositeur.

Subjugué par l’orgue et par les
chants entendus, à 14 ans, pen-
dant la messe de minuit, il voit la
musique comme un élément de 
rêve susceptible de le protéger 
des atteintes de la réalité. En
effet, dans une partition, tout est
permis. Y compris l’usage d’une 
langue inventée. Toutefois, Oji-
kawa (1968), son premier essai
dans ce domaine, utilise aussi
des extraits du Psaume 131.

En 1970, alors qu’il vient d’obte-
nir ses prix d’analyse et de com-
position dans la classe de Gilles 
Tremblay (un disciple québécois

d’Olivier Messiaen) au Conserva-
toire de Montréal où il a été 
admis en 1967, Claude Vivier
effectue deux longues retraites 
dans l’abbaye cistercienne d’Oka,
où il retournera tout au long de 
sa vie après des moments diffici-
les. Mystique un jour, mystique
toujours. Sur ce plan, il aura
bientôt à qui parler avec Karl-
heinz Stockhausen (1928-2007),
qui l’accepte parmi ses élèves, à
l’automne 1972, à Cologne, après 
un parcours semé d’embûches.

Vivier adule le compositeur qui
diffuse la bonne parole avant-
gardiste lors des cours d’été de
Darmstadt (auxquels le jeune
Québécois assiste depuis 1970), 
en Allemagne, et il se considère 
lui-même comme l’Elu parmi les
disciples de cette figure christi-
que. Composé en 1973, au plus
fort de l’influence de Stockhau-
sen, le chœur a capella Jesus 
erbarme dich (« Jésus prends 
pitié ») prouve que Vivier est
loin de se comporter en épi-
gone. Le même constat est vala-
ble après le voyage effectué, de
septembre 1976 à janvier 1977,
en Asie du Sud-Est.

Hommage à la musique
balinaise, Pulau Dewata (1977)
balance entre incantation et
frénésie selon une aspiration,
toute personnelle, que le com-
positeur résume ainsi : « C’est

une musique d’enfant. » L’opéra
Kopernikus (1978-79), sous-titré
« Rituel de mort », s’inscrit dans
une semblable dimension. Ins-
piré des Aventures d’Alice au pays
des merveilles, il commence par 
une lettre de Lewis Carroll et réu-
nit des personnages mythiques
(Merlin, le Roi Arthur, la Reine de
la nuit, Tristan et Isolde) autour
d’Agni, déesse hindoue du feu, la-
quelle demande notamment à 
Mozart s’il est vrai que, dans le 
château de la fée Carabosse, les
gens communiquent par le biais 
de la musique…

« Un écriveux de musique »
Qu’on ne prenne pas cepen-

dant Vivier pour un créateur 
anecdotique et infantile ! Son
intérêt pour les échelles non
tempérées et son sens inné des
superpositions de timbres et 
d’harmonies devaient naturelle-
ment le placer dans la mouvance
de la musique spectrale, courant
majeur apparu en France dans
les années 1970. Le séjour pari-
sien entrepris en 1982 par le Qué-
bécois a-t-il été motivé par un tel
rapprochement ?

Quoi qu’il en soit, son dernier
opus achevé, Trois airs pour un
opéra imaginaire (sur un texte
en langue inventée), fera sensa-
tion, lors de sa création pos-
thume, le 24 mars 1983, au Cen-
tre Pompidou, alors que l’assas-
sin du compositeur court tou-
jours. On ne découvrira l’identité
du meurtrier, un délinquant de
20 ans, que huit mois plus tard. 
Relation sadomasochiste ayant
mal tourné, acte crapuleux ou
crime homophobe – comme le
suggère Bob Gilmore, auteur
en 2014 d’une remarquable
biographie du compositeur (Uni-
versity of Rochester Press, en
anglais, non traduit) ?

Le fait est que la carrière de
Vivier s’arrête net après dix ans
de tours et détours entièrement 
voués à la création. « Je suis un
écriveux de musique », avait-il
clamé par un néologisme propre
à manifester sa détermination,
vaille que vaille, à s’exprimer
avec des mots et des notes n’ap-
partenant qu’à lui.

Prompt à désigner des symbo-
les (l’addition des 7 chanteurs et
des 7 instrumentistes de Koper-
nikus aboutissant au chiffre 14,
celui de sa naissance), Claude
Vivier a-t-il songé que son
œuvre, foisonnante et juvénile,
était tout entière résumée par
son nom ? p

pierre gervasoni

Il voit la musique 

comme

un élément de 

rêve susceptible 

de le protéger

des atteintes

de la réalité

P
rogrammé lors du concert d’ouverture,
l’extatique Inori (1974), de Karlheinz 
Stockhausen, donne le ton, hautement

spirituel, d’une édition qui invitera l’auditeur 
à s’élever bien au-dessus des notes. L’« Adora-
tion » – sous-titre d’Inori –, conçue par 
Stockhausen dans le prolongement de plusieurs 
séjours au Japon, impose à deux solistes placés 
sur un podium au cœur de l’orchestre de mimer 
treize gestes de prière. A genoux, au début, 
la tête enfouie dans les mains puis précisément 
associée à l’animation musicale tout comme 
les différents « dessins » signifiés par les doigts, 
les deux solistes (généralement un couple) 
s’apparentent aux officiants d’un rite.

Pas un « rituel de mort », comme l’opéra 
Kopernikus (1978-79) composé par Claude 
Vivier au sortir d’une double révélation 
à soi-même (d’abord par la grâce de l’enseigne-
ment de Stockhausen puis par celle d’une 
immersion à Bali), mais un rituel d’éternité, 
le nom de Dieu (« Hu », la première syllabe 
du mot « humain » selon une doctrine soufie 

citée par le compositeur) étant à l’origine 
de toute la partition.

L’infini est aussi invoqué par Tomás Saraceno, 
dans une « jam session cosmique » qui relève de la 
performance, entre arts plastiques et musique. Au 
Palais de Tokyo, Jamming With Spiders, proposé 
par l’artiste argentin, envisage une interaction en-
tre le jeu des musiciens et l’architecture des toiles 
d’araignée. Là encore, l’environnement des sons 
sera déterminant pour l’appréciation de l’œuvre.

 « Extra-musical »
Du tissage immatériel opéré par Tomás Saraceno

au « maillage » dynamique de David Christoffel 
(qui réglera l’entrechoc d’œuvres musicales, 
poétiques et radiophoniques), il y a plus d’un pas. 
A effectuer dans la marge des sons. Comme s’y 
sont attelés Pierre-Yves Macé (Rumorarium, 
recyclage de musiques captées dans les rues) et 
Enno Poppe (Rundfunk, reconditionnement des 
synthétiseurs d’antan) pour des créations, elles 
aussi, appelées à siéger dans « l’extra-musical ». p

p. gi.

Une programmation 
dans la marge des sons

¶
à voir

orion

le 27 septembre à l’Auditorium 
de Radio France

pulau dewata,

bouchara,

shiraz

le 8 octobre à l’Espace Cardin - 
Théâtre de la Ville

siddhartha

le 25 octobre à l’Auditorium 
de Radio France

glaub st du an 

die unsterblichkeit 

der seele ?,

 cinq chansons,

jesus erbarme dich ?

le 16 novembre 
à la Cité de la musique - 
Philharmonie de Paris

kopernikus, 

un rituel de mort

du 4 au 8 décembre, à l’Espace 
Cardin - Théâtre de la Ville ;

du 17 au 19 décembre, 
au Nouveau Théâtre 

de Montreuil
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L'ŒIL L'opéra « Kopernikus »
de Claude Vivier, présente

au Festival d'automne à Paris,
parle du rituel de la mort.

Continent avez-vous mis en scène
cc passage d'un monde à l'autre ?

PETER SELLARS Comme celles
de Mozait, les œuvres de Claude

Vivier sont des œuvres d adieu, qui
vont au-delà du matérialisme qui

nous entouie et nous font ressentir les
vibrations spirituelles Les couleurs,

comme les sons, ne sont que des ondes
vibratoiies qui conduisent a l'émotion

Claude Viv ler a grandi a Montreal,
dans un univers tres noir et blanc,

parfois gl is el, pour la premiere fois
de sa vie, il a senti les couleurs sur les

plages de Bali ou les plantes poussent
presque sous vos veux, déployant des
tons incroyables Ce sont ces e ou leurs

magiques que l'on respire en écoutant sa musique Les sept
chanteurs et sept musiciens sont éclaires chacun par une
couleur tres intense levelant leui presence spi! ituelle comme
dans les toiles hindoues avec des bleus, des jaunes, des oianges
et des rouges Kopeiniku** cst une œuvre qui parle de cc qui
arrive quand on ferme les veux pour la derniere fois Que
se passe t-il lors de ce passage entre les deux mondes 7 Pour
moi, la mort n'est pas la fin, la vie sur terre n'est qu'une prepa-
ration, un prélude
Comment avez-vous abordé Les Larmes de suint
Pierre de Lassus, présente au printemps prochain
à la Philharmonie de Paris ? Lassus compose cet opera
a la fin de sa vie, il y exprime des douleurs insupportables
dont l'intensité se ressent dans les harmonies J'ai voulu
mettre en scene cette angoisse a la fois corporelle et spirituelle
qu ' i l a i essen! ie au seuil de la moit, a travel s les vingt el un
chanteurs du choeur de Los Angeles qui ont appris par cœur
une reuv re d'une telle complexité, ce qui est heioique et don ne
une puissance inouïe a leu r performance
Bill Viola a conçu une œuvre unique pour votre mise
en scène de Tristan undlsolde, actuellement à l'Opéra
Bastille. Pouvez-vous nous en dire quèlques mots ?
C'est une œuvre composite qui réunit toutes les evolutions
techniques dont sa carriere s'est toujours fait l'écho Les images
les plus récentes ont ete réalisées avec une equipe hollywoo
dienne, permettant d'atteindre un tel ratfi nement esthetique
Les premieres œuvres de Bill Viola possèdent ce mystere spi
nttiel, cette vie ti es inlenorisee, et la musique de Wagnei est
pleine de couleurs maîs aussi empreinte d'une grande profon-
deui interieur
Pour vous, « l'art n'est pas un divertissement, c'est une
aide à la contemplation ». Cette dimension contem-
plative a-t-elle toujours fait partie de votre parcours ?
Jaivedial 'ar isdurantunai^al 'agedelSans, et l'étais souvent
a l'espace Pierre Cardin ou étaient présentes des artistes fran-
chissant les frontières métaphysiques de l'art tels que Bob Wii
son et John Cage C'était l'apparition d'une nouvelle epoque
qui touchait a la méditation, avec un intérêt marque pour les
cultures asiatiques et africaines Ce que je tais actuellement
en porte toujouis l'empieinte
L'opéra est souvent qualifié d'art total, réunissant
tous les médiums artistiques, qu'en pensez-vous ?
C est comme l'accueil cle l'immigration dans une démocratie
il ne s'agit pas de tondre les arts en un seul, maîs, au contraire,
de leur donner la liberte d'être ensemble en respectant leur sin-
gulanle pour favoriser la rn liesse de leur mise en contât I Alors
s'ouvrent de nouvelles possibilités auxquelles nous n'aurions
jamais pense si l'on était reste dans notre coin A travers ce plaisir
de croiser les autres cultures les autres mentalités, le monde
s'ouvre II faut toujours ouvrir les frontieres, c'est ça, l'opéra
Vous avez été co-commissaire des expositions de Bill
V lola en 1997 et d'Flias Sinio en 2009, coin men I avez-
vous abordé cet autre travail de mise en scène ? I es
œuv i es d'art de Bill Viola sont des êtres vivants, il faut les consi-
dérer comme tels J'ai tenu compte de cet aspect en tra\ aillant
les hauteurs de plafond et les épaisseurs de mur qui séparaient
chaque installation C'était un vrai engagement pour moi,
qui ne s'est pas l imite a la scenogiaphie J'ai voulu que rn
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couleur tres intense levelant leui presence spi! ituelle comme
dans les toiles hindoues avec des bleus, des jaunes, des oianges
et des rouges Kopeiniku** cst une œuvre qui parle de cc qui
arrive quand on ferme les veux pour la derniere fois Que
se passe t-il lors de ce passage entre les deux mondes 7 Pour
moi, la mort n'est pas la fin, la vie sur terre n'est qu'une prepa-
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dont l'intensité se ressent dans les harmonies J'ai voulu
mettre en scene cette angoisse a la fois corporelle et spirituelle
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chanteurs du choeur de Los Angeles qui ont appris par cœur
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chaque installation C'était un vrai engagement pour moi,
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Tristanundlsolde
deRichardWagner

du H septembre
au9octobre2018

Opera Bastille
Parts 12 www
operadepans fr

Kopernikus,
deClaudeV vier dans

lecadredu Festival
dautomnedPar b
du4au8decembre

2018auTheatre
delaVille Espace
Cardin etdu 17au
19decembre2018

au Nouveau Theàtre
deMontreuil

Les Larmes tfe saint
Pierre, de Roland

de Lassos Ie27mai
2019 Philharmonie
de Par s Paris 19-

philharmoniedepans
fr

w le catalogue qui taisait
pleinement partie de l'expérience

de l'exposition soit écrit par l'artiste
uniquement fai également souhaite

retirer lest a rtels car les gens regal dent
toujours plus les explications que

l'œuvre Je voulais ainsi provoquer
une confrontation entre l'œuvre et le
public, semblable a une conversation

dont on ne maitrise pas toujours
la tra]ectoire L'œuvre d'Elias Sima

est tres intense, et nous ne pouvions
pas exposer son trav ail sur des murs
blaïusqui rappelaient l'atmosphère
aseptisée d'un hôpital Nous avons

donc peint les murs avec de la boue,
le public pouv ait percevoir I odeui,

et cette texture apportait
une dimension sensorielle a l'espace

Dans la plupart des galeries et musees,
l'ai mosphere est si neutre que,

finalement on n est nulle part II est trop
tard dans notre epoque pour imaginer

que le neutre soit une possibilité
Vous enseignez les arts

et cultures du monde
à l'université de Los Angeles

(Uf I A), qu'essaycz-vous
de transmettre à vos élèves ?

Je leur apprends tout d'abord pourquoi
l'intitule du cours est au pluriel et en

quoi le singulier n est plus de notre
temps L'art va au-delà des cultures, rien

n'est pur, i l} a toujours un mélange
Comme Gauguin imaginant tahiti,
on est toujours en tram d'imaginer

ce qu'on a besoin de faire existe!
Pour moi, I art est un acte social

L'histoire de l'art a déjà su refléter
des luttes sociales La démocratie

ne vient pas en un jour, c'est un tiavail
de transformation ct l'art parle

de toutes les choses visibles et invisibles
nécessaires a cette transformation

Quelle plate ociupe l'art visuel
dans vos mises en scène ? J'aime

montrer une œuvre d art visuel dans
un contexte théâtral comme I opera,
car on peut vraiment entrer dedans,

prendre le temps de la regarder
longuement, d'autant qu'avec

la musique tous les sens sont sollicites
La lumiere de James F Ingalls avec
qui je collabore depuis trente-cinq

ans sur les toiles de Julie Mehretu qui
composaient Ic decor de l'opéra Only

the Sound Remains donnait vie a ces
gestes traces a l'encre On ne peut

Dans [a plupart des
galeries et musées,
l'atmosphère est si
neutre que, finalement,
on n'est nulle part.
pas voir l'œuv re de Bill Viola pour Tristan lmd halde dans
u n musee, car il faut les ci nq heures de Wagner pour l'apprécier,
et seul l'opéra est adapte a ce type d'expérience Dans une galè-
ne ou un musee, les gem se piomenent et choisissent le lemps
qu'ils passeur devant une œuvre d'art Oi dans une situai ion
théâtrale telle qu'un opera, c'est l'œuvre cjui impose sa duree
aux spectateurs qui n'auraient sans doute jamais passe autant
de temps a la regarder dans un musee C ette inversion donne
une autre protondeur a l'œuv re d'art visuel vue au travers
de cette mise en scene
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FESTIVAL D'AUTOMNE À PARIS:
CLAUDE VIVIER À L'HONNEUR

Le compositeur québécois, disparu en 1983, est à l'honneur de
la 45e édition. Quatre concerts lui sont consacrés: Pu/au Dewa-
ta, Bouchard et Shiraz par l'ensemble L'Instant donné, la sopra-
no Marion Tassou et le pianiste Wilheim Latchoumia, le 8 octobre ;
Siddhartha par l'Orchestre philharmonique de Radio France, le
25; Cinq Chansons et Jésus erbarme d/ch par la soprano Melody
Louledjian, l'Ensemble intercontemporain et Les Solistes XXI, le
16 novembre, Kopernikus par L'Instant donné, en décembre. L'oc-
casion de mieux connaître l'œuvre de ce compositeur nourri d'in-
fluences extra-européennes.
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Plongée, avec Claudel, 
dans les remous d’une passion
Eric Vignier met en scène la version originelle de « Partage de midi »

THÉÂTRE
strasbourg

L
e théâtre, pas plus que la
vie, n’échappe à la com-
plexité. On peut s’en aga-
cer et trouver contrarian-

tes les énigmes qu’on échoue à ré-
soudre. Ou, à l’inverse, accepter, et
se féliciter, qu’échappent à notre 
compréhension des sens cachés 
de l’existence. Cette ambivalence,
on la traverse avec inquiétude 
dans les premiers instants de la 
mise en scène par Eric Vigner de 
Partage de midi. Mais elle cède
peu à peu le pas à la jubilation : 
cette représentation est un franc 
camouflet porté à une époque, la 
nôtre, qui prétend résumer en 
280 signes sur les réseaux sociaux
le flux de nos pensées.

Paul Claudel (1868-1955) n’a pas
écrit de théâtre pour le Reader’s
Digest. Chez lui, le verbe déferle
avec la rage d’un tsunami. Et
d’autant plus dans cette version 
originelle de Partage de midi qui
se donne au Théâtre national de
Strasbourg (TNS). Publié en 1905,
ce premier jet restera près de
quarante ans dans les tiroirs de
l’auteur. Lorsqu’il le retravaille, 
à la demande de Jean-Louis Bar-
rault, il en polit les contours, en
gomme les impétuosités et en
tarit la sève. Le retour à la source
opéré par Eric Vigner a donc va-
leur de manifeste. C’est le
Claudel rimbaldien, indécent,
outrageux et incohérent qu’il
choisit d’éclairer.

Inspirée de la vie de l’écrivain,
cette pièce est une plongée en 
apnée dans les remous d’une 
passion sexuelle, amoureuse et 
mystique. Claudel projette, à gran-
des gorgées de mots rugueux qui 
s’articulent en phrases enivran-
tes, ce qu’a gravé dans sa chair sa 
récente liaison avec Rosalie Vetch,
une Polonaise rencontrée alors 
qu’il partait pour la Chine. Il a 
alors 32 ans, et cette femme ma-
riée, mère de quatre enfants, le dé-
pucelle. Puis elle part, enceinte de 
lui, en lui opposant un silence si 
odieux qu’il le propulse vers l’écri-
ture. En rencontrant la femme, il a
perdu ce Dieu qui lui servait de 
guide. Il est sens dessus dessous.

Chaque page du Partage de midi
a dû brûler les doigts. Cette œuvre
est un brasier. Pas question pour 
Eric Vigner d’éteindre le feu. Au 
contraire, il inscrit le spectacle 
loin de la quiétude et du réalisme, 
l’installe au-delà du bien et du 
mal, dans cet ici et maintenant

sauvage et facétieux qu’est le 
théâtre. Trois actes vont se succé-
der sur le plateau du TNS. Ils sont 
précédés par une scène inaugu-
rale rapatriée par l’artiste de la
chute du drame : Mesa (Stanislas 
Nordey) pleure le cadavre d’Ysé.
Mais la mort, pas plus que la vie, 
n’a de prise dans le temps infini 
d’une représentation. Alors les 
cendres s’enflamment. Tout peut 
recommencer.

Un espace hétéroclite

Sur le pont d’un bateau en par-
tance pour l’Orient, Ysé virevolte. 
A ses côtés, trois hommes qui 
croient l’aimer : De Ciz (son 
époux), Amalric (avec qui elle 
fuira) et Mesa (double de Claudel). 
Le décor ne s’encombre pas de 
vraisemblance. Au sol, un pan est
dessiné sur le carrelage étincelant 
que surplombe la haute sculpture 
d’un marin scrutant l’horizon. 
Au fond, une paroi de briques jau-
nes. L’espace hétéroclite ne livre
aucune clé. Il faut suivre, s’arrimer
fermement à ce que l’on entend,
car nous voilà bientôt chavirés par
les flots d’une langue qui, comme 
une mer démontée, tangue à bâ-
bord et à tribord.

Jutta Johanna Weiss, dont il faut
saluer le cran, est Ysé. Elle est l’irré-
ductible énigme du spectacle. Sa li-
gne de fuite. Entre l’outrance et 
l’épure, le sarcasme et le sentimen-
talisme, son jeu s’impose, insaisis-
sable. Amante ardente ou mère 
mortifère, féminine ou masculine,
c’est à travers ses incarnations 
qu’on saisit quelle traque a opérée 
Claudel en écrivant Partage de 
midi. Ce que, vainement, il a tenté 
de fixer par le théâtre. Ce sur quoi il
a achoppé, mais que la représenta-
tion révèle : le mystère insondable 
de « la » femme, ici posé au centre 
de la scène à la manière d’un point
d’interrogation derrière lequel 
courent les mots. Face à Ysé, les 
hommes renvoyés à leur impuis-

sance n’ont d’autre choix que le 
mépris (Amalric), la fuite (De Ciz) 
ou le recours à Dieu (Mesa).

Il n’y aura donc de résolution
que mystique. Au deuxième acte, 
derrière un rideau de bambous, 
des couronnes mortuaires ac-
compagnent l’étreinte d’Ysé et 
Mesa. Mesa, ici, a l’air d’un 
vieillard accablé. Au troisième 
acte, l’espace se vide. Un panneau 
blanc remonte vers les cintres. En 
caractères chinois y sont inscrits
les mots suivants : « mort », « vie »,
« éternité ». Le sacrifice de l’enfant
des amants annonce la résurrec-
tion de Mesa. Il ne lui reste plus 
qu’à s’en remettre au divin. Ce 
n’est qu’à cet instant que Stanislas
Nordey, dans une litanie magnifi-
que, ôte de ses épaules le poids de 
l’âge et de l’usure. Et que le specta-
teur comprend à quelle épiphanie
l’a convié ce spectacle. Ses noces 
n’ont pas eu lieu avec Dieu, 
l’homme, la femme. Mais avec 
une langue. Celle de Paul Claudel. 
Ainsi soit-il. p

joëlle gayot

Partage de midi, de Paul Claudel. 
Jusqu’au 19 octobre au Théâtre 
national de Strasbourg.

Le disque solaire de Guillaume Perret
Le saxophoniste consacre l’album « 16 levers de soleil » à l’odyssée spatiale de Thomas Pesquet

MUSIQUE

L a vision dure environ une
minute. Dans un habitacle
étroit de la Station spatiale

internationale, derrière les vitres
duquel l’on peut voir le bleu de la
Terre et des nuages blancs, l’astro-
naute Thomas Pesquet, flottant
doucement en apesanteur, joue 
du saxophone. A ces insolites 
images succèdent des vues de l’es-
pace environnant, tandis que l’on
entend se prolonger l’interpréta-
tion de Pesquet. La composition, 
intitulée Into the Infinite, a été 
écrite par le saxophoniste
Guillaume Perret. Elle figure dans 
l’album 16 levers de soleil, du nom
du documentaire réalisé par
Pierre-Emmanuel Le Goff, en salle
depuis le 3 octobre, dont Perret a 
signé la musique.

Sur la pochette du disque, c’est
la même image que l’on voit. Le

film suit chronologiquement la 
mission de six mois (de novem-
bre 2016 à juin 2017) de Pesquet,
durant laquelle il réalise, avec ses
camarades d’expédition, des ex-
périences scientifiques et des
opérations de maintenance. Lors
d’un échange avec des enfants,
l’astronaute explique : « La sta-
tion spatiale, c’est à 450 km d’alti-
tude, ça vole dans le ciel à
28 000 km/h. Concrètement, on
fait le tour de la Terre en une
heure et demie, ça fait 16 levers de
soleil et 16 couchers de soleil tous
les jours. »

Une mission spatiale, l’espace,
des images superbes, cela aurait 
pu donner une musique stricte-
ment planante. Dans le film, 
quelques passages vont dans
cette direction sans s’y perdre,
par des sons lointains de saxo-
phone, des traitements musi-
caux des bruits de la station, des

fréquences envoyées depuis les
planètes, des voix. Arrivent aussi
des moments plus nerveux. Ici,
une citation du Star-Spangled 
Banner évocatrice des satura-
tions électriques de Jimi Hendrix
lorsque le guitariste avait repris 
l’hymne américain au festival de 
Woodstock, en 1969, là une chan-
son presque pop, Peace, parlée-
chantée par la rappeuse Nya…

Rythmique fluide et grondante

L’album développe ce qui se fait
entendre dans le film. Il est, en
quatorze thèmes, à la fois un état 
des approches en solo de
Guillaume Perret sur la matière 
sonore, avec son saxophone élec-
trique, auquel est relié un sys-
tème qui déclenche des effets, des
boucles mélodiques, et de sa mu-
sique en groupe. 

Ce n’est plus son Electric Epic,
qui l’avait révélé en 2012 et qui 

resta actif jusqu’en 2015, mais
une formation récente, avec aux
claviers Yessaï Karapetian, à la
basse Julien Herné et à la batterie
Martin Wangermée. A ce quar-
tette de base, qui intervient dans
la majeure partie des thèmes, 
s’ajoutent pour certaines com-
positions les voix du contre-té-
nor Fabrice di Falco et des rap-
peurs Lino (du groupe Arsenik)
et Nya.

Dès l’entrée dans l’album, c’est
un son de groupe qui s’impose,
avec ces couches de saxophone 
et de claviers, une rythmique
fluide et grondante, sur une 
tournerie qui emprunte à des 
mélodies orientales puis vire
vers une impulsion funk. Sui-
vent Air Blast, propulsé par la
basse, dans une sorte d’am-
biance jazz progressif, Peace,
déjà mentionné, la courte sé-
quence de Lost in Space, assem-

blage entre les sons de la station 
et des volutes vocales, Fioul, un
peu funk un peu afro-jazz… 

Chaque composition possède
une identité musicale, une cou-
leur, sans redite d’un thème à
l’autre, la qualité de la prise de
son et du mixage faisant ressor-
tir une foule de détails. Elément
du film, dans la traduction de
sentiments et de situations, et 
non dans leur illustration, la mu-
sique de Guillaume Perret, dans
l’appareil de l’album, a aussi sa
propre indépendance. Et consti-
tue un parfait nouvel album du 
saxophoniste. p

sylvain siclier

16 levers de soleil, de Guillaume 
Perret, 1 CD La Vingt-Cinquième 
Heure/PIAS. 
Concert le 20 décembre 
à La Maroquinerie (Paris).
Lamaroquinerie.fr

Jutta Johanna Weiss (Ysé) et Stanislas Nordey (Mesa). JEAN-LOUIS FERNANDEZ

Eric Vigner 
inscrit le 

spectacle loin 
de la quiétude 
et du réalisme,

l’installe au-delà
du bien et du mal

Claude Vivier, bien plus 
qu’un marginal illuminé
Jusqu’au 19 décembre, le Festival 
d’automne permet de prendre la mesure 
du compositeur québécois

MUSIQUE

L e portrait de compositeur
articulé autour de plu-
sieurs concerts sur une

large période est une constante 
du Festival d’automne à Paris. Il 
permet à l’auditeur d’avoir le 
temps d’intégrer la nouveauté,
d’un rendez-vous à l’autre. Dans 
le cas de Claude Vivier (1948-
1983), dont la manifestation pro-
gramme jusqu’au 19 décembre la
première grande monographie 
en France, « digérer » la cuisine de 
l’inédit constitue un défi tant les
ingrédients et les épices changent
au fil des œuvres.

Amorcé le 27 septembre, à Radio
France, avec Orion, ovni orches-
tral majestueux et déconcertant,
le portrait Claude Vivier se pour-
suivait, le 8 octobre, à l’Espace Car-
din, avec trois pièces aux hori-
zons très différents. Idéal pour
tester la capacité d’assimilation, 
de l’auditeur comme du composi-
teur. Pulau Dewata, qui signifie 
« île des dieux » en indonésien, est 
un hommage à la musique bali-
naise. Tout en appels, par séquen-
ces mélodiques et rythmiques,
l’écriture n’érige pas la répétition 
en système, à la manière d’un 
Steve Reich, mais se plaît à sur-
prendre par de brusques change-
ments dynamiques. De la frénésie
au recueillement.

Psaume en langue inventée

De plus, destinée à n’importe quel
effectif, elle fait de la couleur so-
nore un élément fondamental de 
l’imaginaire. Un piano, des per-
cussions, un cor anglais et une cla-
rinette participent à la réalisation 
de l’ensemble L’Instant donné. Le 
résultat permet d’accéder à l’es-
sence de la musique de Claude Vi-
vier lors d’un passage où piano-
jouet, cloches et vibraphone 
s’unissent dans l’expression can-
dide d’un dépassement de soi.

La fraîcheur de l’enfance, sou-
vent associée à l’univers de ce 
franc-tireur, n’apparaît pas dans
la pièce suivante du concert, Shi-
raz, solo de piano qui date, 
comme Pulau Dewata, de 1977. Si 
le titre évoque une ville d’Iran (où
Vivier fut ébloui par la prestation 
de deux chanteurs aveugles), rien 
ne témoigne d’une quelconque 
intention orientalisante. Aussi ra-
dicale qu’un Klavierstück de Stoc-
khausen, cette page savamment 
martelée par Caroline Cren ne 
saurait être l’œuvre d’un créateur 

souvent réduit au statut de mar-
ginal illuminé.

L’iconoclaste György Ligeti
(1923-2006) considérait, lui, Vi-
vier comme « le compositeur le
plus important de sa génération ». 
Sans doute au vu de partitions tel-
les que Bouchara (1981), pour so-
prano et ensemble, qui bouclait le
panorama présenté par L’Instant 
donné. Cette sorte de psaume en 
langue inventée (un trait caracté-
ristique de Vivier) dote la voix
(Marion Tassou, intense) d’une 
traîne insolite – harmonies acides
et timbres fissurés – qui rappelle 
les recherches des compositeurs 
dits « spectraux » (entre autres, 
Tristan Murail, qui sera à l’affiche 
du prochain programme Vivier, le
25 octobre).

En première partie du concert,
une œuvre de Clara Iannotta (née 
en 1983, quelques semaines après 
la mort du Québécois) était don-
née en création française. Inspi-
rée d’un vers de la poétesse irlan-
daise Dorothy Molloy, que l’on 
pourrait traduire par « empreintes
de ses pattes dans le ciment frais »,
en souvenir d’une petite chienne, 
Paw-Marks in Wet Cement (ii) pro-
duit quantité de sons inouïs au 
piano central de Wilhem Latchou-
mia (bols sur la table d’harmonie)
et à d’autres instruments (cordes 
jouées avec des dés à coudre au 
bout des doigts, clarinettes basses
avec feuille de plastique vibrant
sur le pavillon) pour alimenter
une nuée musicale quasi anima-
lière. Clara Iannotta semble tracer
sur le tableau noir du silence un
trait de craie à la richesse infinité-
simale. Magnifique transcen-
dance du bruit, dans l’esprit d’un 
Helmut Lachenmann, auquel elle 
sera confrontée le 26 octobre. p

pierre gervasoni

Festival d’automne à Paris. 
Portrait Claude Vivier, 
prochain concert, le 25 octobre. 
Festival-automne. com

L’iconoclaste 
György Ligeti 

considérait 
Vivier comme 

« le compositeur
le plus important

de sa 
génération »
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Le développement 
du streaming n’empêche 
pas le piratage
Les services de streaming 
musical légaux sont devenus 
« omniprésents » dans les 
principaux marchés mon-
diaux, mais le piratage reste 
très répandu : telles sont les 
conclusions de l’étude an-
nuelle, publiée mardi 9 octo-
bre par l’IFPI, la Fédération 
internationale de l’industrie 
phonographique. Conduite 
auprès de 19 000 personnes 
âgées de 16 à 64 ans, dans 
18 pays, cette étude montre 
que les services de streaming 
légaux (payants ou financés 
par la publicité) sont adoptés 
par 86 % des personnes in-
terrogées pour écouter de la 
musique ou regarder des 
clips. L’IFPI estime toutefois 
que le piratage reste « un pro-
blème majeur », avec « plus 
d’un tiers (38 %) des consom-
mateurs [qui] accèdent à la 
musique par des voies 
illicites ». Ils étaient 40 % 
en 2017. – (AFP.)
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La destruction, « passion créatrice » chez Banksy
Sabotée lors de sa vente chez Sotheby’s, une œuvre du street-artiste est devenue iconique

ARTS

C
ela fait une petite quin-
zaine d’années que
Banksy repousse les
frontières d’une disci-

pline, le street art, dont il est la fi-
gure tutélaire, tout en réussissant 
à maintenir le mystère sur son
identité. Le natif de Bristol – c’est 
une des seules certitudes sur ses 
origines – a une fois de plus réussi
à prendre tout le monde de court,
vendredi 5 octobre, avec une 
scène surréaliste.

En pleine semaine de Frieze, la
foire d’art contemporain lon-
donienne, Sotheby’s Londres
organisait dans la soirée une
vente, dont l’ultime lot était un 
Banksy : une version originale
de son iconique Girl With Bal-
loon, estimée entre 230 000 et
340 000 euros. Elle est venue
confirmer la bonne santé de la 
cote de l’artiste, puisqu’elle s’est
envolée, à l’image du ballon
rouge en forme de cœur qui
s’échappe des mains de la fillette,
à plus de 1,04 million de livres
(près de 1,2 million d’euros).

Mais, le dernier coup de mar-
teau frappé, l’affaire a pris un
tour inattendu : une alarme
s’est déclenchée et l’œuvre est
sortie de son cadre par le bas à 
travers une broyeuse à papier, 
se découpant pour moitié en la-
melles. La stupeur dans la salle a 
immédiatement été relayée sur 
les réseaux sociaux, où photos
et vidéos sont devenues virales.
Quelques heures plus tard,
Banksy lui-même revendiquait
le sabotage avec une photo ac-
compagnée d’un commen-
taire ironique : « Going, going,
gone », l’équivalent anglais
d’« adjugé, vendu ».

Bouche bée

Mieux, dès le lendemain, l’artiste 
postait sur son site une petite vi-
déo d’explication (qui affiche près 
de 10 millions de vues sur Insta-
gram), où il affirme qu’il y a « quel-
ques années », il a « construit une 
broyeuse en secret » dans le cadre 
de l’œuvre, « au cas où elle serait 
vendue aux enchères ». Le texte se 
superpose aux images d’un 
homme insérant l’appareil sur 
mesure derrière les dorures. Sur 
son compte Instagram, il cite Pi-
casso au passage, en légende : « La 
passion de la destruction est en 
même temps une passion créa-
trice. » Une formulation qu’il a iro-
niquement appliquée à la lettre.

Dans la foulée de l’incident,

une journaliste de The Art News-
paper a pu recueillir la réaction 
à chaud d’Alex Branczik, le direc-
teur européen de Sotheby’s pour 
l’art contemporain, qui a assuré 
n’avoir pas été averti du canular. 
« Nous venons de nous faire 
“bankser” », a-t-il déclaré, ajou-
tant : « Ce soir, nous avons eu un 
aperçu du génie de Banksy. » Selon 
lui, l’œuvre cisaillée pouvait avoir 
pris « plus de valeur » après cet épi-
sode inédit. Toujours cité par The 
Art Newspaper, Sotheby’s a dé-
claré : « Nous avons parlé à l’acqué-
reur, qui a été surpris par l’histoire.
Nous sommes en discussion pour 
la suite. » La maison de ventes évo-
que le changement de statut de
l’œuvre, qui n’est plus une pein-
ture, mais la trace d’un sabotage
du marché de l’art.

Sur la vidéo diffusée par Banksy,
on voit les réactions estomaquées
de l’équipe de Sotheby’s comme 
celles du public. On y aperçoit no-
tamment le commissaire-priseur 
de Sotheby’s Paris, Olivier Fau, au 
téléphone avec l’acquéreur, qui se
retourne et sursaute, bouche bée. 
La maison de ventes a décliné la 
demande du Monde de revenir
avec lui sur l’événement.

Arnaud Oliveux, commissaire-
priseur chez Artcurial et spé-
cialiste d’art urbain, est lui aussi
régulièrement amené à vendre 
des œuvres de Banksy – ce sera 
d’ailleurs le cas lors de la vente 
d’Artcurial du 24 octobre, avec trois
sérigraphies. Il a suivi avec beau-
coup d’intérêt la vente comme le 
happening. « Je venais de poster le 
résultat de cette vente quand j’ai vu 
passer les premières vidéos sur les 
réseaux sociaux », raconte le pro-
fessionnel, qui estime que « l’infor-
mation s’est diffusée d’une façon 
exceptionnellement puissante ».

Malgré toute la théâtralité de la
scène, qui semble réglée comme 
du papier à musique, il considère 
que ses confrères de Sotheby’s ne 
devaient effectivement pas être au
courant : « S’ils l’étaient, la démar-
che de l’artiste serait moins forte, et
vu son positionnement antisys-
tème, je ne le vois pas entrer dans 
une collaboration avec une maison
de ventes, lui qui a toujours fait des 
pieds de nez à l’institution en géné-
ral, et au marché en particulier. 
Par ailleurs, quand on voit la sur-
prise sur les visages des équipes de 
Sotheby’s, on n’imagine pas qu’ils
puissent faire semblant. »

Il souligne au passage l’une des
ambiguïtés de ce « coup d’éclat » :
« Banksy critique la spéculation
du marché, et en même temps, 

cette œuvre à moitié détruite
devient iconique. Et même s’il ne 
touche rien sur cette vente, il par-
ticipe finalement à la spécula-
tion en gagnant en notoriété. 
D’ailleurs, l’œuvre n’est pas broyée, 
elle reste très lisible, elle est sim-
plement transformée en une nou-
velle œuvre, presque une sculp-
ture. Mais si le prix s’envole par la 
suite, il pourra dire : vous voyez,
les spéculateurs n’ont pas de limi-
tes, ils enchérissent sur une œuvre 
détruite. Quoi qu’il en soit, cette

pièce, qui cumule deux interven-
tions de l’artiste, est entrée dans 
l’histoire de l’art : tout le monde l’a 
vue, et on en parlera longtemps. Je 
suppose qu’elle sera empruntée 
pour des expositions. »

Selon le commissaire-priseur,
certaines zones d’ombre demeu-
rent sur les conditions de ce coup 
de maître. Parmi lesquelles la 
question de la non-détection par 
la maison de vente du système 
de broyeuse : « Le cadre fait partie 
intégrante de l’œuvre de Banksy. 

Ce sont souvent, comme c’est ici 
le cas, de gros cadres dorés rococo 
qui évoquent des tableaux anciens, 
et jouent sur le décalage avec les po-
choirs. Lors du rapport de condition
des œuvres, avant une vente, cel-
les-ci sont auscultées. Quand une 
œuvre est encadrée, il arrive qu’on 
la décadre. Il faudrait voir le dos 
du tableau : s’il est scellé, cela expli-
querait qu’il n’ait pas été ouvert. » 
Mais le plus étonnant, selon lui, 
est la présence de la fente par la-
quelle le papier est sorti : « Elle 
aurait pu être repérée. Y avait-il un 
clapet fermé qui s’est ouvert ? »

« Visibilité maximale »

On peut également se demander 
depuis quand le cadre a été piégé. 
Selon le catalogue, l’œuvre, qui re-
prend un graffiti peint dans les 
rues de Londres en 2002, avait été 
offerte par l’artiste en 2006. « Diffi-
cile d’imaginer que ce système arti-
sanal installé dans le cadre ait pu 
fonctionner et être déclenché à dis-
tance douze ans après avoir été ins-
tallé. Il y a plus de chances que le 
vendeur anonyme soit dans le coup
que Sotheby’s », estime Arnaud Oli-
veux. Autre interrogation : com-
ment l’artiste pouvait-il être sûr 
que l’œuvre serait exposée dans la 
salle des ventes le jour J ? « C’est 
vrai qu’il y a absolument tous les 
atouts pour une visibilité maxi-
male. On aurait voulu le mettre en 
scène, on n’aurait fait mieux ! », ré-
sume le professionnel.

Si on ne sait pas qui a déclenché
le mécanisme, Banksy pourrait en
tout cas avoir eu plusieurs com-
plices dans la salle, car son pe-
tit film est un montage de plu-
sieurs points de vue. Alors que le 
mystère reste entier, le dispositif
inspire déjà de nombreux dé-
tournements en ligne : avec des 
œuvres emblématiques comme 
le Salvator Mundi ou La Joconde, 
ou, de façon plus politique, avec 
notamment Brett Kavanaugh,
le juge républicain nommé par 
Donald Trump à la Cour suprême 
et accusé de viol. p

emmanuelle jardonnet

« Même s’il ne 
touche rien 

sur cette vente,
Banksy participe
à la spéculation

en gagnant 
en notoriété »

ARNAUD OLIVEUX

commissaire-priseur 
chez Artcurial

« Girl With Balloon », de Banksy, le 5 octobre, à Londres. @PIERREKOUKJIAN / INSTAGRAM / REUTERS

« Rodelinda », l’opéra dont le prince est un enfant 
Présentée à Lille, puis reprise à Caen et à Paris, l’œuvre de Georg Friedrich Haendel bénéficie d’une distribution de haut vol

MUSIQUE CLASSIQUE
lille - envoyée spéciale

L e beau visage sérieux, en
plan fixe, d’un garçonnet
aux yeux grands ouverts, a

envahi l’écran en fond de scène sur 
l’ouverture du Rodelinda de Haen-
del. Une œuvre rarement repré-
sentée, dont l’Opéra de Lille a con-
fié la nouvelle production au met-
teur en scène Jean Bellorini, déjà 
auteur d’une Cenerentola de Ros-
sini dans ses murs, en 2016. En revi-
vant l’action par le regard d’un en-
fant – Flavio, fils de la reine Rode-
linda et du roi disparu, Bertarido –, 
le metteur en scène abolit la fron-
tière entre réel et fantasme. L’en-
fant rêve-t-il ? Revit-il un trauma ? 
Est-il condamné à mourir ?

Décors et personnages adoptent
plusieurs dimensions. Tour à tour 
miniaturisés par leur double en 
forme de marionnette ou, au 
contraire, exagérément grandis, 
enchâssés dans des cadres trop pe-

tits, quand ils ne sont pas étrange-
ment dénaturés par le port d’un 
masque ou soudainement stop-
pés par des cadres de néon en 
forme de castelet. Un petit train 
électrique passe sur le prosce-
nium, tandis qu’en fond de scène, 
tels des wagons, défilent les décors
d’appartements royaux.

Effets poétiques

L’héritier du trône est en danger 
depuis que son père, Bertarido, 
roi de Lombardie, a été chassé par
l’usurpateur Grimoaldo, lequel 
entend bien forcer au mariage sa 
veuve Rodelinda sur les conseils 
du cruel Garibaldo. Mais le roi 
légitime, qui se cache, reparaît : 
aidé par son ami, le fidèle Unulfo, 
et in extremis par sa sœur, 
Eduige, qui ambitionnait le trône,
il parviendra, après s’être évadé 
de prison, à récupérer épouse, fils 
et couronne. Une fin heureuse 
qui n’est peut-être qu’une projec-
tion infantile, comme semble le 

suggérer le traitement comique 
du dernier acte et de l’épilogue, 
la bouille facétieuse du petiot,
mimant le chant de sa mère.

Quelques accessoires baroques
– chandeliers, lustres, bougies – 
rappellent un XVIIIe siècle qui 
s’agrège aux costumes patchwork 
de Macha Makeïeff (déjà complice 
de Bellorini pour Erismena de Ca-
valli au Festival d’Aix-en-Provence 
en 2017). Les effets poétiques sont 
légion, qui reposent sur une 
scénographie dépouillée, mais 
l’éviction du tragique édulcore un 
peu le propos, heureusement 
soutenu par une distribution de 
haut vol. A commencer par le rôle-
titre, Jeanine De Bique, qui fait 
avec Rodelinda ses débuts scéni-
ques en France. Voix puissante 
et corsée, mâtinée de pulsions 
« sauvages » mais aussi de dou-
ceurs cuivrées et d’aigus impalpa-
bles, la jeune soprano belge, 
originaire de Trinité-et-Tobago, 
incarne une reine de Lombardie 

idéalement habitée par la souf-
france et le désespoir.

Son époux, Bertarido, n’est
autre que l’excellent Tim Mead, 
contre-ténor d’exception au tim-
bre velouté et à l’agilité remar-
quable. Leur duo Io t’abbraccio est
l’un des moments les plus forts
du spectacle. Flanqué de son âme 
damnée, Garibaldo, un rôle de
méchant confié à la basse impres-
sionnante d’Andrea Mastroni
(parfois à la limite du personnage
bouffe), le Grimoaldo de Benja-

min Hulett soutient sans faiblir le
difficile rôle du tyran, avant de se 
noyer dans un repentir tardif. 
Quant à l’Eduige, femme fatale 
campée par Avery Amereau, son 
médium âpre et ses graves ra-
geurs révèlent la dichotomie du 
personnage, une folle de pouvoir 
doublée d’une femme de cœur.

Certes secondaire sur le papier, le
délicieux Unulfo de Jakub Jozef Or-
linski n’en finit pas de déployer les 
vertus de sa voix caressante et 
souple, ses aigus lumineux et 
puissants. Sans oublier son irrésis-
tible présence de joli garçon à la-
quelle le metteur en scène ne résis-
tera pas, lui offrant quelques pas 
de danse. Dans la fosse, le Concert 
d’Astrée affiche une forme olympi-
que, sous la direction d’Emma-
nuelle Haïm, qui prouve une fois 
encore quelles secrètes affinités la 
lient à cette musique, dont elle sait
déchaîner violence, passion et dé-
chirante expressivité. p

marie-aude roux

Rodelinda, de Haendel. Avec 
Jeanine De Bique, Tim Mead, 
Benjamin Hulett, Avery Amereau, 
Jakub Jozef Orlinski, Andrea 
Mastroni, Jean Bellorini (mise 
en scène, scénographie, lumières), 
Jean Bellorini et Véronique 
Chazal (décors), Macha Makeïeff 
(costumes), Le Concert d’Astrée, 
Emmanuelle Haïm (direction). 
Opéra de Lille, jusqu’au 14 octobre. 
Tél. : 03-62-21-21-21. De 5 € à 71 €. 
Opera-lille.fr.
Reprise à l’Opéra de Caen les 9 
et 11 novembre. Tél. : 02-31-30-48-
00. De 10 € à 60 €. Theatre-caen.fr.
Théâtre des Champs-Elysées, 
Paris 8e, le 10 décembre (version 
de concert). Tél. : 01-49-52-50-50. 
De 5 € à 85 €. 
Theatrechampselysees.fr
Diffusion en direct le 11 octobre 
sur Mezzo, Mezzo Live HD 
set Culturebox (en replay 
pendant six mois).
Rodelinda, « Avant-Scène Opéra » 
n° 306. 28 €. Asopera.fr

« L’information
s’est diffusée 
d’une façon 
puissante et 

exceptionnelle »
ARNAUD OLIVEUX

commissaire-priseur 
chez Artcurial

La jeune soprano
Jeanine De Bique
incarne une reine

idéalement 
habitée par

la souffrance
et le désespoir
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Plongée, avec Claudel, 
dans les remous d’une passion
Eric Vignier met en scène la version originelle de « Partage de midi »

THÉÂTRE
strasbourg

L
e théâtre, pas plus que la
vie, n’échappe à la com-
plexité. On peut s’en aga-
cer et trouver contrarian-

tes les énigmes qu’on échoue à ré-
soudre. Ou, à l’inverse, accepter, et
se féliciter, qu’échappent à notre 
compréhension des sens cachés 
de l’existence. Cette ambivalence,
on la traverse avec inquiétude 
dans les premiers instants de la 
mise en scène par Eric Vigner de 
Partage de midi. Mais elle cède
peu à peu le pas à la jubilation : 
cette représentation est un franc 
camouflet porté à une époque, la 
nôtre, qui prétend résumer en 
280 signes sur les réseaux sociaux
le flux de nos pensées.

Paul Claudel (1868-1955) n’a pas
écrit de théâtre pour le Reader’s
Digest. Chez lui, le verbe déferle
avec la rage d’un tsunami. Et
d’autant plus dans cette version 
originelle de Partage de midi qui
se donne au Théâtre national de
Strasbourg (TNS). Publié en 1905,
ce premier jet restera près de
quarante ans dans les tiroirs de
l’auteur. Lorsqu’il le retravaille, 
à la demande de Jean-Louis Bar-
rault, il en polit les contours, en
gomme les impétuosités et en
tarit la sève. Le retour à la source
opéré par Eric Vigner a donc va-
leur de manifeste. C’est le
Claudel rimbaldien, indécent,
outrageux et incohérent qu’il
choisit d’éclairer.

Inspirée de la vie de l’écrivain,
cette pièce est une plongée en 
apnée dans les remous d’une 
passion sexuelle, amoureuse et 
mystique. Claudel projette, à gran-
des gorgées de mots rugueux qui 
s’articulent en phrases enivran-
tes, ce qu’a gravé dans sa chair sa 
récente liaison avec Rosalie Vetch,
une Polonaise rencontrée alors 
qu’il partait pour la Chine. Il a 
alors 32 ans, et cette femme ma-
riée, mère de quatre enfants, le dé-
pucelle. Puis elle part, enceinte de 
lui, en lui opposant un silence si 
odieux qu’il le propulse vers l’écri-
ture. En rencontrant la femme, il a
perdu ce Dieu qui lui servait de 
guide. Il est sens dessus dessous.

Chaque page du Partage de midi
a dû brûler les doigts. Cette œuvre
est un brasier. Pas question pour 
Eric Vigner d’éteindre le feu. Au 
contraire, il inscrit le spectacle 
loin de la quiétude et du réalisme, 
l’installe au-delà du bien et du 
mal, dans cet ici et maintenant

sauvage et facétieux qu’est le 
théâtre. Trois actes vont se succé-
der sur le plateau du TNS. Ils sont 
précédés par une scène inaugu-
rale rapatriée par l’artiste de la
chute du drame : Mesa (Stanislas 
Nordey) pleure le cadavre d’Ysé.
Mais la mort, pas plus que la vie, 
n’a de prise dans le temps infini 
d’une représentation. Alors les 
cendres s’enflamment. Tout peut 
recommencer.

Un espace hétéroclite

Sur le pont d’un bateau en par-
tance pour l’Orient, Ysé virevolte. 
A ses côtés, trois hommes qui 
croient l’aimer : De Ciz (son 
époux), Amalric (avec qui elle 
fuira) et Mesa (double de Claudel). 
Le décor ne s’encombre pas de 
vraisemblance. Au sol, un pan est
dessiné sur le carrelage étincelant 
que surplombe la haute sculpture 
d’un marin scrutant l’horizon. 
Au fond, une paroi de briques jau-
nes. L’espace hétéroclite ne livre
aucune clé. Il faut suivre, s’arrimer
fermement à ce que l’on entend,
car nous voilà bientôt chavirés par
les flots d’une langue qui, comme 
une mer démontée, tangue à bâ-
bord et à tribord.

Jutta Johanna Weiss, dont il faut
saluer le cran, est Ysé. Elle est l’irré-
ductible énigme du spectacle. Sa li-
gne de fuite. Entre l’outrance et 
l’épure, le sarcasme et le sentimen-
talisme, son jeu s’impose, insaisis-
sable. Amante ardente ou mère 
mortifère, féminine ou masculine,
c’est à travers ses incarnations 
qu’on saisit quelle traque a opérée 
Claudel en écrivant Partage de 
midi. Ce que, vainement, il a tenté 
de fixer par le théâtre. Ce sur quoi il
a achoppé, mais que la représenta-
tion révèle : le mystère insondable 
de « la » femme, ici posé au centre 
de la scène à la manière d’un point
d’interrogation derrière lequel 
courent les mots. Face à Ysé, les 
hommes renvoyés à leur impuis-

sance n’ont d’autre choix que le 
mépris (Amalric), la fuite (De Ciz) 
ou le recours à Dieu (Mesa).

Il n’y aura donc de résolution
que mystique. Au deuxième acte, 
derrière un rideau de bambous, 
des couronnes mortuaires ac-
compagnent l’étreinte d’Ysé et 
Mesa. Mesa, ici, a l’air d’un 
vieillard accablé. Au troisième 
acte, l’espace se vide. Un panneau 
blanc remonte vers les cintres. En 
caractères chinois y sont inscrits
les mots suivants : « mort », « vie »,
« éternité ». Le sacrifice de l’enfant
des amants annonce la résurrec-
tion de Mesa. Il ne lui reste plus 
qu’à s’en remettre au divin. Ce 
n’est qu’à cet instant que Stanislas
Nordey, dans une litanie magnifi-
que, ôte de ses épaules le poids de 
l’âge et de l’usure. Et que le specta-
teur comprend à quelle épiphanie
l’a convié ce spectacle. Ses noces 
n’ont pas eu lieu avec Dieu, 
l’homme, la femme. Mais avec 
une langue. Celle de Paul Claudel. 
Ainsi soit-il. p

joëlle gayot

Partage de midi, de Paul Claudel. 
Jusqu’au 19 octobre au Théâtre 
national de Strasbourg.

Le disque solaire de Guillaume Perret
Le saxophoniste consacre l’album « 16 levers de soleil » à l’odyssée spatiale de Thomas Pesquet

MUSIQUE

L a vision dure environ une
minute. Dans un habitacle
étroit de la Station spatiale

internationale, derrière les vitres
duquel l’on peut voir le bleu de la
Terre et des nuages blancs, l’astro-
naute Thomas Pesquet, flottant
doucement en apesanteur, joue 
du saxophone. A ces insolites 
images succèdent des vues de l’es-
pace environnant, tandis que l’on
entend se prolonger l’interpréta-
tion de Pesquet. La composition, 
intitulée Into the Infinite, a été 
écrite par le saxophoniste
Guillaume Perret. Elle figure dans 
l’album 16 levers de soleil, du nom
du documentaire réalisé par
Pierre-Emmanuel Le Goff, en salle
depuis le 3 octobre, dont Perret a 
signé la musique.

Sur la pochette du disque, c’est
la même image que l’on voit. Le

film suit chronologiquement la 
mission de six mois (de novem-
bre 2016 à juin 2017) de Pesquet,
durant laquelle il réalise, avec ses
camarades d’expédition, des ex-
périences scientifiques et des
opérations de maintenance. Lors
d’un échange avec des enfants,
l’astronaute explique : « La sta-
tion spatiale, c’est à 450 km d’alti-
tude, ça vole dans le ciel à
28 000 km/h. Concrètement, on
fait le tour de la Terre en une
heure et demie, ça fait 16 levers de
soleil et 16 couchers de soleil tous
les jours. »

Une mission spatiale, l’espace,
des images superbes, cela aurait 
pu donner une musique stricte-
ment planante. Dans le film, 
quelques passages vont dans
cette direction sans s’y perdre,
par des sons lointains de saxo-
phone, des traitements musi-
caux des bruits de la station, des

fréquences envoyées depuis les
planètes, des voix. Arrivent aussi
des moments plus nerveux. Ici,
une citation du Star-Spangled 
Banner évocatrice des satura-
tions électriques de Jimi Hendrix
lorsque le guitariste avait repris 
l’hymne américain au festival de 
Woodstock, en 1969, là une chan-
son presque pop, Peace, parlée-
chantée par la rappeuse Nya…

Rythmique fluide et grondante

L’album développe ce qui se fait
entendre dans le film. Il est, en
quatorze thèmes, à la fois un état 
des approches en solo de
Guillaume Perret sur la matière 
sonore, avec son saxophone élec-
trique, auquel est relié un sys-
tème qui déclenche des effets, des
boucles mélodiques, et de sa mu-
sique en groupe. 

Ce n’est plus son Electric Epic,
qui l’avait révélé en 2012 et qui 

resta actif jusqu’en 2015, mais
une formation récente, avec aux
claviers Yessaï Karapetian, à la
basse Julien Herné et à la batterie
Martin Wangermée. A ce quar-
tette de base, qui intervient dans
la majeure partie des thèmes, 
s’ajoutent pour certaines com-
positions les voix du contre-té-
nor Fabrice di Falco et des rap-
peurs Lino (du groupe Arsenik)
et Nya.

Dès l’entrée dans l’album, c’est
un son de groupe qui s’impose,
avec ces couches de saxophone 
et de claviers, une rythmique
fluide et grondante, sur une 
tournerie qui emprunte à des 
mélodies orientales puis vire
vers une impulsion funk. Sui-
vent Air Blast, propulsé par la
basse, dans une sorte d’am-
biance jazz progressif, Peace,
déjà mentionné, la courte sé-
quence de Lost in Space, assem-

blage entre les sons de la station 
et des volutes vocales, Fioul, un
peu funk un peu afro-jazz… 

Chaque composition possède
une identité musicale, une cou-
leur, sans redite d’un thème à
l’autre, la qualité de la prise de
son et du mixage faisant ressor-
tir une foule de détails. Elément
du film, dans la traduction de
sentiments et de situations, et 
non dans leur illustration, la mu-
sique de Guillaume Perret, dans
l’appareil de l’album, a aussi sa
propre indépendance. Et consti-
tue un parfait nouvel album du 
saxophoniste. p

sylvain siclier

16 levers de soleil, de Guillaume 
Perret, 1 CD La Vingt-Cinquième 
Heure/PIAS. 
Concert le 20 décembre 
à La Maroquinerie (Paris).
Lamaroquinerie.fr

Jutta Johanna Weiss (Ysé) et Stanislas Nordey (Mesa). JEAN-LOUIS FERNANDEZ

Eric Vigner 
inscrit le 

spectacle loin 
de la quiétude 
et du réalisme,

l’installe au-delà
du bien et du mal

Claude Vivier, bien plus 
qu’un marginal illuminé
Jusqu’au 19 décembre, le Festival 
d’automne permet de prendre la mesure 
du compositeur québécois

MUSIQUE

L e portrait de compositeur
articulé autour de plu-
sieurs concerts sur une

large période est une constante 
du Festival d’automne à Paris. Il 
permet à l’auditeur d’avoir le 
temps d’intégrer la nouveauté,
d’un rendez-vous à l’autre. Dans 
le cas de Claude Vivier (1948-
1983), dont la manifestation pro-
gramme jusqu’au 19 décembre la
première grande monographie 
en France, « digérer » la cuisine de 
l’inédit constitue un défi tant les
ingrédients et les épices changent
au fil des œuvres.

Amorcé le 27 septembre, à Radio
France, avec Orion, ovni orches-
tral majestueux et déconcertant,
le portrait Claude Vivier se pour-
suivait, le 8 octobre, à l’Espace Car-
din, avec trois pièces aux hori-
zons très différents. Idéal pour
tester la capacité d’assimilation, 
de l’auditeur comme du composi-
teur. Pulau Dewata, qui signifie 
« île des dieux » en indonésien, est 
un hommage à la musique bali-
naise. Tout en appels, par séquen-
ces mélodiques et rythmiques,
l’écriture n’érige pas la répétition 
en système, à la manière d’un 
Steve Reich, mais se plaît à sur-
prendre par de brusques change-
ments dynamiques. De la frénésie
au recueillement.

Psaume en langue inventée

De plus, destinée à n’importe quel
effectif, elle fait de la couleur so-
nore un élément fondamental de 
l’imaginaire. Un piano, des per-
cussions, un cor anglais et une cla-
rinette participent à la réalisation 
de l’ensemble L’Instant donné. Le 
résultat permet d’accéder à l’es-
sence de la musique de Claude Vi-
vier lors d’un passage où piano-
jouet, cloches et vibraphone 
s’unissent dans l’expression can-
dide d’un dépassement de soi.

La fraîcheur de l’enfance, sou-
vent associée à l’univers de ce 
franc-tireur, n’apparaît pas dans
la pièce suivante du concert, Shi-
raz, solo de piano qui date, 
comme Pulau Dewata, de 1977. Si 
le titre évoque une ville d’Iran (où
Vivier fut ébloui par la prestation 
de deux chanteurs aveugles), rien 
ne témoigne d’une quelconque 
intention orientalisante. Aussi ra-
dicale qu’un Klavierstück de Stoc-
khausen, cette page savamment 
martelée par Caroline Cren ne 
saurait être l’œuvre d’un créateur 

souvent réduit au statut de mar-
ginal illuminé.

L’iconoclaste György Ligeti
(1923-2006) considérait, lui, Vi-
vier comme « le compositeur le
plus important de sa génération ». 
Sans doute au vu de partitions tel-
les que Bouchara (1981), pour so-
prano et ensemble, qui bouclait le
panorama présenté par L’Instant 
donné. Cette sorte de psaume en 
langue inventée (un trait caracté-
ristique de Vivier) dote la voix
(Marion Tassou, intense) d’une 
traîne insolite – harmonies acides
et timbres fissurés – qui rappelle 
les recherches des compositeurs 
dits « spectraux » (entre autres, 
Tristan Murail, qui sera à l’affiche 
du prochain programme Vivier, le
25 octobre).

En première partie du concert,
une œuvre de Clara Iannotta (née 
en 1983, quelques semaines après 
la mort du Québécois) était don-
née en création française. Inspi-
rée d’un vers de la poétesse irlan-
daise Dorothy Molloy, que l’on 
pourrait traduire par « empreintes
de ses pattes dans le ciment frais »,
en souvenir d’une petite chienne, 
Paw-Marks in Wet Cement (ii) pro-
duit quantité de sons inouïs au 
piano central de Wilhem Latchou-
mia (bols sur la table d’harmonie)
et à d’autres instruments (cordes 
jouées avec des dés à coudre au 
bout des doigts, clarinettes basses
avec feuille de plastique vibrant
sur le pavillon) pour alimenter
une nuée musicale quasi anima-
lière. Clara Iannotta semble tracer
sur le tableau noir du silence un
trait de craie à la richesse infinité-
simale. Magnifique transcen-
dance du bruit, dans l’esprit d’un 
Helmut Lachenmann, auquel elle 
sera confrontée le 26 octobre. p

pierre gervasoni

Festival d’automne à Paris. 
Portrait Claude Vivier, 
prochain concert, le 25 octobre. 
Festival-automne. com

L’iconoclaste 
György Ligeti 

considérait 
Vivier comme 

« le compositeur
le plus important

de sa 
génération »

MUSIQUE

Le développement 
du streaming n’empêche 
pas le piratage
Les services de streaming 
musical légaux sont devenus 
« omniprésents » dans les 
principaux marchés mon-
diaux, mais le piratage reste 
très répandu : telles sont les 
conclusions de l’étude an-
nuelle, publiée mardi 9 octo-
bre par l’IFPI, la Fédération 
internationale de l’industrie 
phonographique. Conduite 
auprès de 19 000 personnes 
âgées de 16 à 64 ans, dans 
18 pays, cette étude montre 
que les services de streaming 
légaux (payants ou financés 
par la publicité) sont adoptés 
par 86 % des personnes in-
terrogées pour écouter de la 
musique ou regarder des 
clips. L’IFPI estime toutefois 
que le piratage reste « un pro-
blème majeur », avec « plus 
d’un tiers (38 %) des consom-
mateurs [qui] accèdent à la 
musique par des voies 
illicites ». Ils étaient 40 % 
en 2017. – (AFP.)
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ET NOUS COUPER POUR UN TEMPS DE NOS 

PLUS D'AUTOMNE

KOPERNIKUS, UN RITUEL DE MORT
CONCEPTION CLAUDE VIVIER &
 PETER SELLARS
« Si Lewis Carroll rencontrait Mozart. Si une sor-
cière croisait un aveugle prophète ou un vieux 
moine. Si Merlin l’enchanteur, la Reine de la nuit, 
Tristan et Isolde dialoguaient à distance dans un 
bouleversant rituel de mort. Kopernikus, opéra 
tout entier placé sous le signe du feu et de l’eau, 
est de ce genre, merveilleux. »
Théâtre de la Ville - Espace Pierre Cardin du 4 au 
8 décembre / Nouveau Théâtre de Montreuil du 17 
au 19 décembre. 

LE GRAND DÉBAT
CONCEPTION EMILIE ROUSSET &
 LOUISE HEMON
« Le Grand Débat recrée un débat télévisé 
de second tour des élections présidentielles, 
construit à partir d’un cut-up d’archives des 
débats de 1974 à 2017. »
Théâtre de la Cité internationale, du 10 au 15 
décembre. 

LES TOURMENTES
MISE EN SCÈNE SYLVAIN CREUZEVAULT
« "Construire un feu" d’après Jack London, "Un 
Coup de Dés jamais n’abolira le Hasard" d’après 
Stéphane Mallarmé et "Au désert", "Les Tour-
mentes" forment une suite de pièces courtes 
concentrées sur le travail avec les comédiens, 
mettant en scène des individus se heurtant à des 
espaces naturels hostiles. »
MC93, du 12 au 22 décembre.

PRATTHANA – A PORTRAIT OF POSSESSION
MISE EN SCÈNE TOSHIKI OKADA
« Adapté d’un roman de l’écrivain thaïlandais 
Uthis Haemamool, "Pratthana – A Portrait of Pos-
session" mêle le récit des amours tumultueuses 
d’un artiste-peintre et le passé récent de la Thaï-
lande, des années 1990 à aujourd’hui. »
Centre Pompidou, du 13 au 16 décembre.

KANATA – ÉPISODE I LA CONTROVERSE
MISE EN SCÈNE ROBERT LEPAGE 
« La pièce assemble les fragments d’une vaste 
épopée retraçant 200 ans d’histoire de son pays 
— "kanata" est le mot iroquoien, signifant "vil-
lage", qui a donné son nom au Canada — et scelle 
la rencontre, par comédiens interposés, entre 
deux géants de la mise en scène qui sont avant 
tout deux humanistes, convaincus que l’artiste 
doit être le témoin de son temps. »
Théâtre du Soleil, du 15 décembre au 17 février.

EXPOSITION NAIRY BAGHRAMIAN
« Nairy Baghramian bouscule les frontières entre 
sculptures et moules, objet et sens, force et fra-
gilité, organique et mécanique. Dans son travail, 
ce qui frappe au premier regard est une certaine 
sensualité des formes, parfois soulignées par de 
subtils jeux chromatiques. »
Beaux-Arts de Paris, jusqu'au 6 janvier.

Cette reprise d'« Après la répétition » off re une 
conclusion délicate au nouveau triptyque Berg-
man que propose le tg STAN au Théâtre de la 
Bastille, irrigué par le spectre de Strindberg et 

du «  Songe  ». Si le drame suédois était explicitement 
convoqué par «  Infi dèles  », dans une fantaisie expéri-
mentale pleine de poussière parodique, il n’est ici qu’un 
horizon scénique, prétexte aux retrouvailles du metteur 
en scène Henrik Vogler (Frank Vercruyssen) et de la jeune 
comédienne Anna Egerman (Georgia Scalliet), celle-ci 
devant incarner le rôle principal jadis tenu par sa mère. 
Strindberg ajoute à ce lignage tchekhovien un intertexte 
symbolique et fécond, le regard céleste et initiatique 
que le dramaturge suédois posait sur le malheur humain 
rejaillissant dans celui que Bergman porte sur le théâtre 
lui-même. Prétendant maîtriser la fureur et les mystères 
du monde par la technique représentative, Henrik Vogler 
est bien vite rattrapé par cette « vieille machine » pleine 
d’engrenages tragiques que déclenchent la scène et la 
vie. Le pirandellisme écrémé de cet énième scénario mé-

tathéâtral trouve une vérité scénique inoubliable dans 
l’installation sommaire que fabrique encore le collectif 
belge à l’aide de rideaux blancs froissés, d’un bracelet 
invisible ou d’un trench-coat humidifi é par de l’Evian. En 
rendant à l’objet et à la parole dramatiques toute la pré-
sence essentielle et sensuelle que la comédie et l’exis-
tence ne font qu’imiter, l’esthétique du tg STAN trouve 
une motivation inégalée dans l’infra-théâtralité naturelle 
que lui retransmet ce texte. En plus d’exhiber les traves-
tissements virtuoses de Georgia Scalliet dans un cadre 
plus intimiste que « La Nuit des rois », la reprogramma-
tion de ce spectacle créé en 2013 entraîne un examen 
critique du travail mené depuis par Frank Vercruyssen 
et ses acolytes. Ce requiem pour l’artiste marque une 
parenthèse heureuse pour le tg STAN qui, remisant dis-
tanciation et digressions, met lui-même à l’épreuve ses 
amours théâtrales, répare la dérive systémique qu’avait 
laissé craindre "Infi dèles" et retrouve le trouble sulfureux 
d’un théâtre incarné, pauvre et songeur.

APRÈS LA RÉPÉTITIONFestival d’Automne

LE SONGE ET NOUS
— par Pierre Lesquelen —

CONCEPTION TG STAN
THÉÂTRE DE LA BASTILLE 

«!Reprenant le scénario du téléfilm de Bergman sorti en 1984, Frank Vercruyssen s'empare de cette
histoire pleine d'humanité, à la fois drôle et cruelle, et invite la comédienne Georgia Scalliet, sociétaire de

la Comédie-Française, à le rejoindre pour ce face-à-face inattendu.!»

C’est après avoir vu sa « Mort de Tintagiles » 
qu’Eric Ruf a confi é à la jeune metteur en 
scène Géraldine Martineau l’une des nou-
velles productions tout public proposées au 

Studio-Théâtre en partenariat avec le Festival d’Automne. 
Les fonds marins dans lesquels se déroule la première 
partie du spectacle, joliment évoqués par une pluie d’al-
gues dorées, avaient tout pour redonner à ce conte sur la 
diff érence et la puissance dévastatrice de l’inconnu le sel 
énigmatique de sa précédente création. La réécriture en 
alexandrins, accessible et sensible, donne par ailleurs une 
vraie épaisseur théâtrale aux confrontations familiales 
qui se déroulent alors sur des balançoires statiques. La 
métamorphose humaine de l’héroïne, imagée sobrement 
grâce à un seau d’eau et des collants noirs, retrouve scé-
niquement une puissance primitive et symbolique réité-
rée par l’ultime fi gure gestuelle du spectacle. Ces belles 

trouvailles sont malheureusement entrecoupées par un 
lourd épisode terrestre où, comme pour la petite sirène, 
tout n’est que désillusions pour le spectateur. Poussée par 
un désir d’actualisation potentielle, Géraldine Martineau 
imagine une «  terrasse contemporaine » pour suggérer 
le palais princier qui s’apparente davantage à un dancing 
pagnolesque. A la satire forcée d’une humanité stupide 
et intolérante, portée par le personnage lourdingue et 
gênant qu’incarne poussivement Jérôme Pouly, s’ajoute 
la pantomime grotesque et peu convaincante qu’entre-
prend l’aphone Adeline d’Hermy. Cédant certainement 
à l’envie de plaire aux plus jeunes par une infl exion co-
mique qu’elle maîtrise mal, Géraldine Martineau détruit le 
souvenir gracieux qu’aurait pu laisser cette petite forme 
en ébruitant elle-aussi une «  musique terrestre  » qui 
écrase la singularité des voix trop délicates.

LA PETITE SIRÈNEFestival d’Automne

VOUS N’AUREZ PAS MA VOIX
— par Pierre Lesquelen —

MISE EN SCÈNE GÉRALDINE MARTINEAU
STUDIO-THÉÂTRE DE LA COMÉDIE FRANÇAISE JUSQU'AU 6 JANVIER 

«!Géraldine Martineau adapte le conte d’Andersen en alexandrins libres
 et imagine une forêt musicale de coraux.!»

FOCUS

Ida ou le Délire

MARDI 22, MERCREDI 23 ET JEUDI 24 JANVIER 2019 À 20:30

CRÉATION EN RÉSIDENCE DU 2 AU 21 JANVIER 2019
PRODUCTION LA COMÉDIE DE CLERMONT-FERRAND SCÈNE NATIONALE

texte Hélène Bessette
mise en scène Robert Cantarella et Nicolas Maury

avec Florence Giorgetti BILLETTERIE ET 
ABONNEMENTS
www.lacomedie
declermont.com
0473.290.814

Florence Giorgetti s’empare d’un texte avec son corps 
et sa façon à elle d’habiter la vie. C’est une « voyageuse » singulière qui, 

sur scène, devient une merveilleuse voleuse de mots . 
Ceux d’Hélène Bessette lui ressemblent avec une troublante évidence.

Michèle Lesbre

BÉATRICe 
baLCOU
l'ÉCoNOMIE 
DES ApOsTRoPHeS

exposition 
11 nov 2018 - 
10 fév 2019

du mer au dim 
de 14h à 19h30
entrée libre
 
RER A Noisiel
20 min de Paris
lafermedubuisson.com
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KOPERNIKUS, UN RITUEL DE MORT
CONCEPTION CLAUDE VIVIER &
 PETER SELLARS
« Si Lewis Carroll rencontrait Mozart. Si une sor-
cière croisait un aveugle prophète ou un vieux 
moine. Si Merlin l’enchanteur, la Reine de la nuit, 
Tristan et Isolde dialoguaient à distance dans un 
bouleversant rituel de mort. Kopernikus, opéra 
tout entier placé sous le signe du feu et de l’eau, 
est de ce genre, merveilleux. »
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Stéphane Mallarmé et "Au désert", "Les Tour-
mentes" forment une suite de pièces courtes 
concentrées sur le travail avec les comédiens, 
mettant en scène des individus se heurtant à des 
espaces naturels hostiles. »
MC93, du 12 au 22 décembre.

PRATTHANA – A PORTRAIT OF POSSESSION
MISE EN SCÈNE TOSHIKI OKADA
« Adapté d’un roman de l’écrivain thaïlandais 
Uthis Haemamool, "Pratthana – A Portrait of Pos-
session" mêle le récit des amours tumultueuses 
d’un artiste-peintre et le passé récent de la Thaï-
lande, des années 1990 à aujourd’hui. »
Centre Pompidou, du 13 au 16 décembre.

KANATA – ÉPISODE I LA CONTROVERSE
MISE EN SCÈNE ROBERT LEPAGE 
« La pièce assemble les fragments d’une vaste 
épopée retraçant 200 ans d’histoire de son pays 
— "kanata" est le mot iroquoien, signifant "vil-
lage", qui a donné son nom au Canada — et scelle 
la rencontre, par comédiens interposés, entre 
deux géants de la mise en scène qui sont avant 
tout deux humanistes, convaincus que l’artiste 
doit être le témoin de son temps. »
Théâtre du Soleil, du 15 décembre au 17 février.

EXPOSITION NAIRY BAGHRAMIAN
« Nairy Baghramian bouscule les frontières entre 
sculptures et moules, objet et sens, force et fra-
gilité, organique et mécanique. Dans son travail, 
ce qui frappe au premier regard est une certaine 
sensualité des formes, parfois soulignées par de 
subtils jeux chromatiques. »
Beaux-Arts de Paris, jusqu'au 6 janvier.

Cette reprise d'« Après la répétition » off re une 
conclusion délicate au nouveau triptyque Berg-
man que propose le tg STAN au Théâtre de la 
Bastille, irrigué par le spectre de Strindberg et 

du «  Songe  ». Si le drame suédois était explicitement 
convoqué par «  Infi dèles  », dans une fantaisie expéri-
mentale pleine de poussière parodique, il n’est ici qu’un 
horizon scénique, prétexte aux retrouvailles du metteur 
en scène Henrik Vogler (Frank Vercruyssen) et de la jeune 
comédienne Anna Egerman (Georgia Scalliet), celle-ci 
devant incarner le rôle principal jadis tenu par sa mère. 
Strindberg ajoute à ce lignage tchekhovien un intertexte 
symbolique et fécond, le regard céleste et initiatique 
que le dramaturge suédois posait sur le malheur humain 
rejaillissant dans celui que Bergman porte sur le théâtre 
lui-même. Prétendant maîtriser la fureur et les mystères 
du monde par la technique représentative, Henrik Vogler 
est bien vite rattrapé par cette « vieille machine » pleine 
d’engrenages tragiques que déclenchent la scène et la 
vie. Le pirandellisme écrémé de cet énième scénario mé-

tathéâtral trouve une vérité scénique inoubliable dans 
l’installation sommaire que fabrique encore le collectif 
belge à l’aide de rideaux blancs froissés, d’un bracelet 
invisible ou d’un trench-coat humidifi é par de l’Evian. En 
rendant à l’objet et à la parole dramatiques toute la pré-
sence essentielle et sensuelle que la comédie et l’exis-
tence ne font qu’imiter, l’esthétique du tg STAN trouve 
une motivation inégalée dans l’infra-théâtralité naturelle 
que lui retransmet ce texte. En plus d’exhiber les traves-
tissements virtuoses de Georgia Scalliet dans un cadre 
plus intimiste que « La Nuit des rois », la reprogramma-
tion de ce spectacle créé en 2013 entraîne un examen 
critique du travail mené depuis par Frank Vercruyssen 
et ses acolytes. Ce requiem pour l’artiste marque une 
parenthèse heureuse pour le tg STAN qui, remisant dis-
tanciation et digressions, met lui-même à l’épreuve ses 
amours théâtrales, répare la dérive systémique qu’avait 
laissé craindre "Infi dèles" et retrouve le trouble sulfureux 
d’un théâtre incarné, pauvre et songeur.
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C’est après avoir vu sa « Mort de Tintagiles » 
qu’Eric Ruf a confi é à la jeune metteur en 
scène Géraldine Martineau l’une des nou-
velles productions tout public proposées au 

Studio-Théâtre en partenariat avec le Festival d’Automne. 
Les fonds marins dans lesquels se déroule la première 
partie du spectacle, joliment évoqués par une pluie d’al-
gues dorées, avaient tout pour redonner à ce conte sur la 
diff érence et la puissance dévastatrice de l’inconnu le sel 
énigmatique de sa précédente création. La réécriture en 
alexandrins, accessible et sensible, donne par ailleurs une 
vraie épaisseur théâtrale aux confrontations familiales 
qui se déroulent alors sur des balançoires statiques. La 
métamorphose humaine de l’héroïne, imagée sobrement 
grâce à un seau d’eau et des collants noirs, retrouve scé-
niquement une puissance primitive et symbolique réité-
rée par l’ultime fi gure gestuelle du spectacle. Ces belles 

trouvailles sont malheureusement entrecoupées par un 
lourd épisode terrestre où, comme pour la petite sirène, 
tout n’est que désillusions pour le spectateur. Poussée par 
un désir d’actualisation potentielle, Géraldine Martineau 
imagine une «  terrasse contemporaine » pour suggérer 
le palais princier qui s’apparente davantage à un dancing 
pagnolesque. A la satire forcée d’une humanité stupide 
et intolérante, portée par le personnage lourdingue et 
gênant qu’incarne poussivement Jérôme Pouly, s’ajoute 
la pantomime grotesque et peu convaincante qu’entre-
prend l’aphone Adeline d’Hermy. Cédant certainement 
à l’envie de plaire aux plus jeunes par une infl exion co-
mique qu’elle maîtrise mal, Géraldine Martineau détruit le 
souvenir gracieux qu’aurait pu laisser cette petite forme 
en ébruitant elle-aussi une «  musique terrestre  » qui 
écrase la singularité des voix trop délicates.
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CULTURE
entretien

« Le calme, la sérénité comme
je les aime au théâtre!

Peter Sellars

Metteur en scène

Photo : Ruth Walz

^_ Invité du Festival
d'Automne, Peter Sellars
signe la mise en scène de
Kopernikus du compositeur

québécois Claude Vivier.
_ Avec l'humanisme
et la rayonnante intelligence

qui le caractérisent, il revient
sur sa démarche d'homme

de théâtre, à l'écoute
des angoisses et

des espoirs du monde.

Le compositeur Claude

Vivier (1948-1983), dont vous

mettez en scène Korpenikus,
désirait le « rassemblement
des visionnaires de tous

les siècles ». Comment
comprenez-vous cet appel ?
Peter Sellars: Comme un ap

pel terriblement nécessaire ! Nous
avons plus que jamais faim et soif

de visionnaires, alors que nous
traversons une période de maté

rialisme terrifiant. Il me semble
que le monde recule, recule, et le
propre des visionnaires est de l'ai

der à avancer. Mais avancer collée-

repères

Peter Sellars en dix dates

27 septembre 1957. Naissance

à Pittsburgh? en Pennsylvanie.

1975-1976 Séjour en Europe,
passe un an à Paris.

1976. Coriolan, de Shakespeare,
à Harvard où il est étudiant.

1978. Rencontre avec le chef
d'orchestre Craig Smith à

l'Emmanuel Church de Boston.
Ils monteront ensemble huit

productions lyriques.

1984, Dirige l'American
National Theater. Ses spec

tacles, notamment la trilogie
tivement et non dans une juxtapo

sition de projets solitaires. L'œuvre
de Vivier nous invite à affronter la

peur, la souffrance, la laideur mais
pour mieux en sortir et retrouver

la lumière. Chez lui, une même
chose est à la fois malédiction et

rédemption...

Ce que j'admire chez Vivier, c'est
avant tout son regard qui voit loin,

beaucoup plus loin que le nôtre.
En cela, je le rapprocherais de
Rembrandt quand il fait le portrait

d'une vieille femme très simple,
la revêt de velours et inscrit au
bas du tableau : « La Prophétesse

Anne»... Question de regard.
Vous aimez aussi le caractère
intime de ce Kopernikus ?

P. S. : Sur un sujet immense, la

mort et la vie après la mort, Claude
Vivier écrit une pièce pour sept

chanteurs, sept instrumentistes,
d'une durée de 70 minutes. Ce dis
ciple de Stockhausen choisit ainsi

une forme resserrée, là où le com

positeur allemand imagine, sur un
sujet analogue, un opéra-monde
déployé sur les sept jours de la se
maine ou écrit un quatuor à cordes

avec quatre hélicoptères ! Il est fas
cinant de constater comment des

sensibilités différentes prennent

des voies esthétiques différentes.
Si Claude Vivier était assez ex

cessif dans sa vie, il était modeste
dans sa création. Cette modestie
doit se comprendre comme une

éthique, une quête spirituelle. Sa
musique se reçoit alors comme un

cérémonial profond mais intime,
le rituel d'une petite communauté
où chacun écoute et prend soin de

l'autre.
« Prendre soin de l'autre »,
n'est-ce pas précisément votre

des opéras de Mozart-Da Ponte,
le font connaître en Europe.

1990. Prend la direction du
Los Angeles Festival.

1996. Theodora, de Haendel,
à Glyndebourne (Angleterre).

2005. Tristan etlsolde,

de Wagner, à l'Opéra Bastille.

2010-2014. Les Passions

de Bach à Berlin.

2017. La Clémence de Titus,

de Mozart, au Festival de
Salzbourg (Idoménée, du même

Mozart, y est attendu en 2019...)

À lire, le passionnant numéro
d'Avant-Scène Opéra qui

lui est consacré.
conception d'une mise en
scène de théâtre ou d'opéra ?

P. S. : Je crois, en effet. Le plai
sir du théâtre naît du collectif,

de l'attention à chacun, de l'ac
cessoiriste au premier rôle. C'est
cela qui donne son atmosphère au

spectacle. D'ailleurs, je préfère le
terme « atmosphère » à celui de

mise en scène. J'essaie d'orches
trer des vibrations plutôt que de
placer et déplacer des décors et

des personnages.
Mozart, que vous aimez

Date : 04 decembre
2018

Pays : France
Périodicité : Quotidien
OJD : 91467

Journaliste : Emmanuelle
Giuliani

Page 1/2

  

AUTOMNE 5053165500507Tous droits réservés à l'éditeur

CULTURE
entretien

« Le calme, la sérénité comme
je les aime au théâtre!

Peter Sellars

Metteur en scène

Photo : Ruth Walz

^_ Invité du Festival
d'Automne, Peter Sellars
signe la mise en scène de
Kopernikus du compositeur

québécois Claude Vivier.
_ Avec l'humanisme
et la rayonnante intelligence

qui le caractérisent, il revient
sur sa démarche d'homme

de théâtre, à l'écoute
des angoisses et

des espoirs du monde.

Le compositeur Claude

Vivier (1948-1983), dont vous

mettez en scène Korpenikus,
désirait le « rassemblement
des visionnaires de tous

les siècles ». Comment
comprenez-vous cet appel ?
Peter Sellars: Comme un ap

pel terriblement nécessaire ! Nous
avons plus que jamais faim et soif

de visionnaires, alors que nous
traversons une période de maté

rialisme terrifiant. Il me semble
que le monde recule, recule, et le
propre des visionnaires est de l'ai

der à avancer. Mais avancer collée-

repères

Peter Sellars en dix dates

27 septembre 1957. Naissance

à Pittsburgh? en Pennsylvanie.

1975-1976 Séjour en Europe,
passe un an à Paris.

1976. Coriolan, de Shakespeare,
à Harvard où il est étudiant.

1978. Rencontre avec le chef
d'orchestre Craig Smith à

l'Emmanuel Church de Boston.
Ils monteront ensemble huit

productions lyriques.

1984, Dirige l'American
National Theater. Ses spec

tacles, notamment la trilogie
tivement et non dans une juxtapo

sition de projets solitaires. L'œuvre
de Vivier nous invite à affronter la

peur, la souffrance, la laideur mais
pour mieux en sortir et retrouver

la lumière. Chez lui, une même
chose est à la fois malédiction et

rédemption...

Ce que j'admire chez Vivier, c'est
avant tout son regard qui voit loin,

beaucoup plus loin que le nôtre.
En cela, je le rapprocherais de
Rembrandt quand il fait le portrait

d'une vieille femme très simple,
la revêt de velours et inscrit au
bas du tableau : « La Prophétesse

Anne»... Question de regard.
Vous aimez aussi le caractère
intime de ce Kopernikus ?

P. S. : Sur un sujet immense, la

mort et la vie après la mort, Claude
Vivier écrit une pièce pour sept

chanteurs, sept instrumentistes,
d'une durée de 70 minutes. Ce dis
ciple de Stockhausen choisit ainsi

une forme resserrée, là où le com

positeur allemand imagine, sur un
sujet analogue, un opéra-monde
déployé sur les sept jours de la se
maine ou écrit un quatuor à cordes

avec quatre hélicoptères ! Il est fas
cinant de constater comment des

sensibilités différentes prennent

des voies esthétiques différentes.
Si Claude Vivier était assez ex

cessif dans sa vie, il était modeste
dans sa création. Cette modestie
doit se comprendre comme une

éthique, une quête spirituelle. Sa
musique se reçoit alors comme un

cérémonial profond mais intime,
le rituel d'une petite communauté
où chacun écoute et prend soin de

l'autre.
« Prendre soin de l'autre »,
n'est-ce pas précisément votre

des opéras de Mozart-Da Ponte,
le font connaître en Europe.

1990. Prend la direction du
Los Angeles Festival.

1996. Theodora, de Haendel,
à Glyndebourne (Angleterre).

2005. Tristan etlsolde,

de Wagner, à l'Opéra Bastille.

2010-2014. Les Passions

de Bach à Berlin.

2017. La Clémence de Titus,

de Mozart, au Festival de
Salzbourg (Idoménée, du même

Mozart, y est attendu en 2019...)

À lire, le passionnant numéro
d'Avant-Scène Opéra qui

lui est consacré.
conception d'une mise en
scène de théâtre ou d'opéra ?

P. S. : Je crois, en effet. Le plai
sir du théâtre naît du collectif,

de l'attention à chacun, de l'ac
cessoiriste au premier rôle. C'est
cela qui donne son atmosphère au

spectacle. D'ailleurs, je préfère le
terme « atmosphère » à celui de

mise en scène. J'essaie d'orches
trer des vibrations plutôt que de
placer et déplacer des décors et

des personnages.
Mozart, que vous aimez
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par-dessus tout, est présent

dans Kopernikus. Quelle
lecture enfaites-vous ?

P. S. : Claude Vivier convoque

en effet la Reine de la nuit. Mais

ce n'est plus la femme sublime,
blessée et vengeresse de La Flûte

enchantée. Dans Kopernikus, il
lui offre des mélodies d'une ex

traordinaire tendresse car elle a

retrouvé sa fille perdue. La Reine

de la nuit est désormais sereine,

réconciliée, illuminée.

Ce calme, cette sérénité, comme
je les aime au théâtre ! La société

nous condamne à la vitesse, au

mouvement incessant, à la concur

rence. Donc, sur scène, je désire

pouvoir respirer et faire respirer,
reconquérir un équilibre perdu.
L'époque où je recherchais l'éner

gie et une forme d'excitation pour

bousculer la perception du specta

teur est sans doute révolue...
Comment envisagez-vous
la réception du public ?

P. S. : J'hésite à parler « du » pu
blic car chaque spectateur reçoit

différemment un spectacle. Je
sais que mon travail peut plaire ou

choquer et cela ne m'ennuie pas.
Je sais surtout que l'impact d'un

spectacle n'est pas seulement im

médiat: ce n'est pas tant la soi

rée qui compte mais ce qu'il en

restera le lendemain, la semaine

suivante, voire des années après.

Comme dans la vie où, bien sou

vent, le sens d'un événement ou
la richesse d'une rencontre ne se

révèlent que beaucoup plus tard.
Recueilli par

Emmanuelle Giuliani

Kopernikus, du 4 au 8 décembre au

Théâtre de la Ville, Espace Cardin.

Du 17au 19 au Nouveau Théâtre de

Montreuil. Rens. :festival-automne.com

Et, du ll au 13 décembre,

au Théâtre Garonne à Toulouse.

A lire prochainement, dans La Croix,

le compte rendu de Kopernikus.
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IDEES & DEBATSartStculture
Cérémonie, new ageau Festival d'automne
« II n'y a pas à proprementparler d'histoire, mais unesuite de scènes faisant évoluer Agni vers la purificationtotale et lui faisant atteindrel'état de pur esprit. Ce sontles personnages mêmes deses rêves qui l'initient »,déclarait Claude Vivier aumoment de la création deson opéra à Montréal en1980. Comme dans sesautres œuvres, essentiellement vocales, le compositeur canadien se nourrit de nombreusesinfluences, notamment asiatiques, associeau français une langue imaginaire et convoque de nombreux personnages : la Reine dela nuit, Merlin, Tristan et Isolde, Mozart etbien d'autres. Il ne faut donc pas chercher àsuivre un récit mais plutôt à s'abandonnerau mystère d'un rituel accueillant le mort,allongé sur une table, autour duquel sontréunis chanteurs et musiciens, tous vêtusd'un blanc céleste.On retrouve dans « Kopernikus » les éléments du langage de Claude Vivier (19481983) : la primauté de la mélodie, une conduite homorythmique des lignes (voix etinstruments progressent en parallèle), legoût pour les percussions aux sonoritésgraves et solennelles, et des timbres immédiatement identifiables (la trompette et letrombone du Jugement dernier). Autantd'éléments qui tranchaient avec la musiquecontemporaine d'alors qui cherchait

OPÉRAKopernikusde Claude VivierMise en scènede Peter Sellars.Festival d'automne, Théâtrede la Ville-Espace Cardinjusqu'au 8 déc., à Toulouse(Théâtre Garonne)du U au 13 déc.et à Montreuil du 17au 19 décembre. I h 25sans entracte.

davantage de complexité etnégligeait volontiers lesconsidérations spirituelles,excepté Olivier Messiaen etOlivier Greif.
L'extase du chant« La musique est d'essencereligieuse », affirmaitClaude Vivier, dont le mysticisme, l'onirisme et latendresse témoignent d'unparcours singulier : né deparents inconnus, il se destina à la religion avant de se consacrer à lacomposition. « Kopernikus » reflète sespréoccupations, confiées à une douzainede musiciens en une célébration rêvée oùdomine l'extase du chant. L'ensemblevocal Roomful of Teeth et linstant Donnéen restituent parfaitement le projet, parfois un peu statique, et l'alchimie des couleurs. Il n'est pas certain que ce soit l'œuvrela plus convaincante de Vivier et onregrette que le Festival d'automne, qui luiconsacre une rétrospective bienvenue, aitoublié « Prologue pour un Marco Polo »,« Zipangu » ou « Lonely Cniid », plus brefs(entre quinze et vingt minutes) mais absolument magiques.Peter Sellars n'a pas vraiment réussi àgommer les temps morts de la partition etpropose une cérémonie aux allures newage qui, paradoxalement, fait paraîtredatée une pièce qui n'était pas de sontemps. — Philippe Venturini
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Il faut s'abandonner au mystère d'un rituel accueillant le mort, allongé surune table, autour duquel sont réunis chanteurs et musiciens. Photo Vincent Pontet
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Radio Elvis sans brouillage
Sacré « révélation » des Victoires de la musique 2017, le trio se renouvelle dès son deuxième album

ROCK

C
es garçons-là – titre de
leur deuxième album –
sont trois et posent sur
la pochette, à la manière

des rockeurs de naguère, autour 
d’un baby-foot. Manu Ralambo 
(guitare électrique et basse) et
Colin Russeil (batterie et claviers) 
sont aux poignées, pendant que
Pierre Guénard (chant et guitare)
les observe, bottines Beatles aux 
pieds. Ne leur manque que la ba-
nane et les tatouages pour évo-
quer les Stray Cats, derrière un 
nom liant le média et le messie
qui ont diffusé la parole sacrée du
rock’n’roll : Radio Elvis. Sur la 
photo intérieure du livret, ils affi-
chent des mines de bad boys dans
des sanitaires interlopes aux 
murs recouverts de filles à poil 
sur papier glacé.

Voilà comment briser une image
de groupe littéraire, récompensé 
d’une Victoire de la musique au ti-
tre de « révélation de l’année » 2017

pour Les Conquêtes. Et sitôt ratta-
ché aux plus évidentes réussites 
de fusion de la langue française et 
du rock : Bashung, Noir Désir 
– dont l’ultime album, Des visages 
des figures, est un modèle absolu 
pour Radio Elvis, ce qui s’entend – 
et Dominique A. « On n’a jamais été
comparé à des gens qu’on déteste, 
se félicite Pierre Guénard. En fait, 
ce sont les références qu’on avait 
glissées dans le dossier de presse… » 
Et un crochet, en passant, pour les 
paresseux journalistes.

« Synesthésie »

Un premier album est souvent le 
fruit d’une gestation de plusieurs 
années. Le deuxième, par con-
traste, naît dans l’urgence, en
quelques mois, et répète réguliè-
rement le propos du précédent. 
Ces garçons-là échappe à cette rè-
gle. Sérieux, précieux et mélanco-
lique, Radio Elvis accueille l’audi-
teur avec l’emballant 23 minutes,
trois minutes et quelques de
dance sans machines sur une

piste new-yorkaise. « Dans le bus 
de tournée, on a écouté des grou-
pes comme Talking Heads, que je 
connaissais très mal, LCD Sound-
system, Arctic Monkeys, Arcade 
Fire, explique le chanteur. On était
jusqu’ici plutôt dans la contempla-
tion, et on en a vite fait le tour. On 
voulait que ce disque soit flam-
boyant, que la musique soit lumi-
neuse avec des textes sombres. Car
si on est malheureux du temps qui
passe, c’est qu’on aime la vie. »

La plupart des chansons des
Conquêtes avaient été écrites 
avant la formation du trio, 
en 2013, quand le Poitevin Pierre 
Guénard, venu de la scène slam, 
était monté à Paris : « J’avais du 
mal à m’assumer en tant que musi-
cien, je trouvais que je n’étais pas 
très bon guitariste, alors je misais 
sur l’écriture et la voix, qui étaient
plus mon domaine. Là, on s’est 
tous mis derrière un instrument 
qui n’est pas le nôtre, le piano, pour
apporter une couleur différente. Il 
a accompagné tous les premiers 
jets, et ça m’a permis de vraiment 
chanter. Auparavant, je “déchan-
tais”, à la manière française, entre 
le parler et le chanter. » Illustration
sur l’éthéré Ce qui nous fume, Priè-
res perdues, qui débute comme 
une ballade de Nick Cave (auquel 
un hommage allusif est rendu 
dans Nocturama) pour accélérer
et basculer dans une dimension 
épique, ou le délicat romantisme 
de Bouquet d’immortelles, une dé-
claration d’amour.

« Jusque-là, je m’interdisais de
dire “Je t’aime” dans une chanson, 
commente Pierre Guénard. Etre 
impudique, comme Brel, est l’exer-
cice le plus difficile. » Et d’envier 
aussi les rappeurs, qui s’expriment
sans détour. Pour se libérer du car-
can couplet-refrain, le groupe a 
d’ailleurs souhaité travailler avec 
le réalisateur Pierrick Devin, asso-
cié à Lomepal. Il n’était plus ques-
tion, pour le parolier, de « [se] ca-
cher derrière des images métapho-
riques et des textes compliqués » : 
« J’étais très snob parce que je 
n’avais pas confiance en moi, je fai-
sais en sorte de n’être pas compris 
plutôt que de parler de mon vécu. Je
plaçais des mots comme “synesthé-
sie”, que plus personne n’utilise. On 
disait que c’était lettré, alors que je 
lisais surtout Saint-Exupéry, qui est 
quand même pas mal décrié… »

« Je me suis dit : il faut que tu arrê-
tes d’écrire avec des mots qui ne 
sont pas de ta génération et de vou-
loir vivre dans une époque qui n’est 
pas la tienne, c’est ridicule », ajoute 

Pierre Guénard. La lecture des ré-
cits autobiographiques de l’Améri-
cain Rick Moody et les concerts en
Amérique du Nord ont ainsi ancré 
l’album « dans des univers de bri-
ques et de solitudes urbaines », éloi-
gnés des fantasmes d’écrivain-
voyageur des Conquêtes.

Plus riche musicalement, plus
touchant lexicalement, il se re-
ferme sur la chanson éponyme, 
de la pop aguicheuse pour ré-
veiller un traumatisme. Et révéler
que Ces garçons-là ne sont pas 
ceux que l’on croit : « Les coups 
pleuvaient sans prévenir/Ces gar-
çons-là étaient virils/Et la violence
à divertir/Avait ce garçon si fa-
cile. » On comprend dès lors ce 
qu’entend Pierre Guénard quand 
il affirme avoir voulu « aller con-
tre [ses] peurs ». p

bruno lesprit

Ces garçons-là, 1 CD 
Le Label/Pias. Tournée à partir 
du 12 janvier 2019. Le 4 avril 
au Trianon (Paris 18e).

« On voulait 
que ce disque 

soit flamboyant,
que la musique
soit lumineuse
avec des textes

sombres »
PIERRE GUÉNARD

chanteur de Radio Elvis

« Kopernikus », 
la révolution fantaisiste
Mis en scène par Peter Sellars, l’opéra de 
Claude Vivier est une réussite copernicienne

LYRIQUE

I nitiés – au sens spirituel, sinon
religieux – à la musique de
Claude Vivier (1948-1983) par

la programmation, depuis sep-
tembre, de cinq œuvres vocales et 
instrumentales judicieusement 
choisies, les fidèles du Festival 
d’automne pouvaient estimer, 
mardi 4 décembre, qu’ils dispo-
saient de clés privilégiées pour 
accéder à la compréhension de 
l’opéra Kopernikus donné, jus-
qu’au 8 décembre, à l’Espace Car-
din, à Paris. Tout l’univers du com-
positeur québécois est condensé 
dans cette œuvre, riche en symbo-
les, tant numériques (partition de 
70 minutes pour 7 chanteurs et 
7 instrumentistes) qu’oniriques 
(apparitions d’anges, de « voyan-
tes » et de « visionnaires »).

Du livret, d’où émergent de
nombreuses incantations dans 
une langue inventée par le 
compositeur, à la musique elle-
même, basée sur la délicate fusion
des sources les plus hétérogènes, 
Kopernikus offre le nec plus ultra
de l’art de Claude Vivier. De ce 
point de vue, l’opéra créé en 1980 à
Montréal pourrait désorienter le 
public non averti. Cette crainte est
évacuée dès l’entrée dans la salle. 
Sur la scène éclairée par de petites 
lampes jaunes, un homme est 
allongé, tel un gisant. Nul besoin 
de consulter le programme pour 
deviner alors que l’on va assister à 
un « rituel de mort », conformé-
ment au sous-titre de l’œuvre.

Une fois le public installé, les in-
terprètes prennent place sur le pla-
teau, chanteurs au premier plan 
autour de l’être inanimé et instru-
mentistes en couronne au-dessus 
d’eux, derrière de petites tables 
noires. Tous sont vêtus de blanc. Le
spectacle commence. Le visage 
d’une jeune femme apparaît dans 
une petite télé calée sous le lit de 
l’homme immobile, comme pour 
lui souffler quelques paroles apai-
santes. Elle évoque un avenir 
radieux, quand « une tendre mélo-
die, d’une douceur jamais murmu-
rée encore par une mère aimante » 
viendra éveiller celui auquel elle 
s’adresse. Puis elle se fige, et l’ac-
tion musicale commence.

Tels des rois mages tenant dans
leurs mains une précieuse 
offrande (la partition défilant sur 
une tablette numérique), les 

chanteurs s’approchent à tour de
rôle du corps inanimé pour lui 
insuffler vie. Revenu d’entre les
mots, au sens propre, avec moult
émissions incongrues, siffle-
ments et tapotements des lèvres,
le chant imaginé par Vivier pos-
sède la force hypnotique d’un ri-
tuel purificateur. Et, en même
temps, l’incroyable fraîcheur d’un
jeu d’enfant. La dimension instru-
mentale est du même ordre, para-
doxale. Les harmonies et les tim-
bres résultent d’une écriture hau-
tement sophistiquée, mais leur 
expression siège dans l’ingénu.

Brouillage de repères

D’essence répétitive et d’idéal
spectral (tendance Michaël Levi-
nas), le langage de Vivier invalide 
les esthétiques et s’impose dans
une forme d’utopie qui rappelle 
celle que Karlheinz Stockhausen
développe au même moment 
dans son opéra Licht, dont le pre-
mier volet sera créé un an après 
Kopernikus. L’histoire, si l’on peut 
dire, racontée dans cet opéra pro-
cède également du brouillage de 
repères. Ouverte avec Lewis Car-
roll (les paroles de la jeune femme
sur la vidéo), elle se poursuit avec 
d’autres artisans du rêve, tels
Merlin l’enchanteur, la Reine de la
nuit, Isolde et surtout Agni, la 
déesse hindoue du feu.

Labyrinthique ? Jamais, dans la
mise en scène de chaman réussie 
par Peter Sellars. Semblable à la 
musique qui flotte dans les airs et 
porte dans les êtres, le travail de 
l’Américain permet à chaque inter-
prète de transcender le geste  (Mi-
chael Schumacher, le gisant qui 
s’anime au second acte), le son (les
instrumentistes de l’Instant 
donné) et le chant (l’ensemble 
vocal Roomful of Teeth). Copernic,
puisque c’est de lui qu’il s’agit au 
cœur de l’opéra, a révélé le double 
mouvement des planètes, sur 
elles-mêmes et autour du Soleil. 
Il en va de même avec le 
chef-d’œuvre de Vivier, en révolu-
tion autour de son astre de prédi-
lection : la fantaisie. p

pierre gervasoni

Kopernikus, de Claude Vivier. 
Espace Cardin, Paris, jusqu’au 
8 décembre. Théâtre du Capitole, 
à Toulouse, du 11 au 13 décembre. 
Nouveau Théâtre de Montreuil, 
du 17 au 19 décembre.
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Radio Elvis sans brouillage
Sacré « révélation » des Victoires de la musique 2017, le trio se renouvelle dès son deuxième album

ROCK

C
es garçons-là – titre de
leur deuxième album –
sont trois et posent sur
la pochette, à la manière

des rockeurs de naguère, autour 
d’un baby-foot. Manu Ralambo 
(guitare électrique et basse) et
Colin Russeil (batterie et claviers) 
sont aux poignées, pendant que
Pierre Guénard (chant et guitare)
les observe, bottines Beatles aux 
pieds. Ne leur manque que la ba-
nane et les tatouages pour évo-
quer les Stray Cats, derrière un 
nom liant le média et le messie
qui ont diffusé la parole sacrée du
rock’n’roll : Radio Elvis. Sur la 
photo intérieure du livret, ils affi-
chent des mines de bad boys dans
des sanitaires interlopes aux 
murs recouverts de filles à poil 
sur papier glacé.

Voilà comment briser une image
de groupe littéraire, récompensé 
d’une Victoire de la musique au ti-
tre de « révélation de l’année » 2017

pour Les Conquêtes. Et sitôt ratta-
ché aux plus évidentes réussites 
de fusion de la langue française et 
du rock : Bashung, Noir Désir 
– dont l’ultime album, Des visages 
des figures, est un modèle absolu 
pour Radio Elvis, ce qui s’entend – 
et Dominique A. « On n’a jamais été
comparé à des gens qu’on déteste, 
se félicite Pierre Guénard. En fait, 
ce sont les références qu’on avait 
glissées dans le dossier de presse… » 
Et un crochet, en passant, pour les 
paresseux journalistes.

« Synesthésie »

Un premier album est souvent le 
fruit d’une gestation de plusieurs 
années. Le deuxième, par con-
traste, naît dans l’urgence, en
quelques mois, et répète réguliè-
rement le propos du précédent. 
Ces garçons-là échappe à cette rè-
gle. Sérieux, précieux et mélanco-
lique, Radio Elvis accueille l’audi-
teur avec l’emballant 23 minutes,
trois minutes et quelques de
dance sans machines sur une

piste new-yorkaise. « Dans le bus 
de tournée, on a écouté des grou-
pes comme Talking Heads, que je 
connaissais très mal, LCD Sound-
system, Arctic Monkeys, Arcade 
Fire, explique le chanteur. On était
jusqu’ici plutôt dans la contempla-
tion, et on en a vite fait le tour. On 
voulait que ce disque soit flam-
boyant, que la musique soit lumi-
neuse avec des textes sombres. Car
si on est malheureux du temps qui
passe, c’est qu’on aime la vie. »

La plupart des chansons des
Conquêtes avaient été écrites 
avant la formation du trio, 
en 2013, quand le Poitevin Pierre 
Guénard, venu de la scène slam, 
était monté à Paris : « J’avais du 
mal à m’assumer en tant que musi-
cien, je trouvais que je n’étais pas 
très bon guitariste, alors je misais 
sur l’écriture et la voix, qui étaient
plus mon domaine. Là, on s’est 
tous mis derrière un instrument 
qui n’est pas le nôtre, le piano, pour
apporter une couleur différente. Il 
a accompagné tous les premiers 
jets, et ça m’a permis de vraiment 
chanter. Auparavant, je “déchan-
tais”, à la manière française, entre 
le parler et le chanter. » Illustration
sur l’éthéré Ce qui nous fume, Priè-
res perdues, qui débute comme 
une ballade de Nick Cave (auquel 
un hommage allusif est rendu 
dans Nocturama) pour accélérer
et basculer dans une dimension 
épique, ou le délicat romantisme 
de Bouquet d’immortelles, une dé-
claration d’amour.

« Jusque-là, je m’interdisais de
dire “Je t’aime” dans une chanson, 
commente Pierre Guénard. Etre 
impudique, comme Brel, est l’exer-
cice le plus difficile. » Et d’envier 
aussi les rappeurs, qui s’expriment
sans détour. Pour se libérer du car-
can couplet-refrain, le groupe a 
d’ailleurs souhaité travailler avec 
le réalisateur Pierrick Devin, asso-
cié à Lomepal. Il n’était plus ques-
tion, pour le parolier, de « [se] ca-
cher derrière des images métapho-
riques et des textes compliqués » : 
« J’étais très snob parce que je 
n’avais pas confiance en moi, je fai-
sais en sorte de n’être pas compris 
plutôt que de parler de mon vécu. Je
plaçais des mots comme “synesthé-
sie”, que plus personne n’utilise. On 
disait que c’était lettré, alors que je 
lisais surtout Saint-Exupéry, qui est 
quand même pas mal décrié… »

« Je me suis dit : il faut que tu arrê-
tes d’écrire avec des mots qui ne 
sont pas de ta génération et de vou-
loir vivre dans une époque qui n’est 
pas la tienne, c’est ridicule », ajoute 

Pierre Guénard. La lecture des ré-
cits autobiographiques de l’Améri-
cain Rick Moody et les concerts en
Amérique du Nord ont ainsi ancré 
l’album « dans des univers de bri-
ques et de solitudes urbaines », éloi-
gnés des fantasmes d’écrivain-
voyageur des Conquêtes.

Plus riche musicalement, plus
touchant lexicalement, il se re-
ferme sur la chanson éponyme, 
de la pop aguicheuse pour ré-
veiller un traumatisme. Et révéler
que Ces garçons-là ne sont pas 
ceux que l’on croit : « Les coups 
pleuvaient sans prévenir/Ces gar-
çons-là étaient virils/Et la violence
à divertir/Avait ce garçon si fa-
cile. » On comprend dès lors ce 
qu’entend Pierre Guénard quand 
il affirme avoir voulu « aller con-
tre [ses] peurs ». p

bruno lesprit

Ces garçons-là, 1 CD 
Le Label/Pias. Tournée à partir 
du 12 janvier 2019. Le 4 avril 
au Trianon (Paris 18e).

« On voulait 
que ce disque 

soit flamboyant,
que la musique
soit lumineuse
avec des textes

sombres »
PIERRE GUÉNARD

chanteur de Radio Elvis

« Kopernikus », 
la révolution fantaisiste
Mis en scène par Peter Sellars, l’opéra de 
Claude Vivier est une réussite copernicienne

LYRIQUE

I nitiés – au sens spirituel, sinon
religieux – à la musique de
Claude Vivier (1948-1983) par

la programmation, depuis sep-
tembre, de cinq œuvres vocales et 
instrumentales judicieusement 
choisies, les fidèles du Festival 
d’automne pouvaient estimer, 
mardi 4 décembre, qu’ils dispo-
saient de clés privilégiées pour 
accéder à la compréhension de 
l’opéra Kopernikus donné, jus-
qu’au 8 décembre, à l’Espace Car-
din, à Paris. Tout l’univers du com-
positeur québécois est condensé 
dans cette œuvre, riche en symbo-
les, tant numériques (partition de 
70 minutes pour 7 chanteurs et 
7 instrumentistes) qu’oniriques 
(apparitions d’anges, de « voyan-
tes » et de « visionnaires »).

Du livret, d’où émergent de
nombreuses incantations dans 
une langue inventée par le 
compositeur, à la musique elle-
même, basée sur la délicate fusion
des sources les plus hétérogènes, 
Kopernikus offre le nec plus ultra
de l’art de Claude Vivier. De ce 
point de vue, l’opéra créé en 1980 à
Montréal pourrait désorienter le 
public non averti. Cette crainte est
évacuée dès l’entrée dans la salle. 
Sur la scène éclairée par de petites 
lampes jaunes, un homme est 
allongé, tel un gisant. Nul besoin 
de consulter le programme pour 
deviner alors que l’on va assister à 
un « rituel de mort », conformé-
ment au sous-titre de l’œuvre.

Une fois le public installé, les in-
terprètes prennent place sur le pla-
teau, chanteurs au premier plan 
autour de l’être inanimé et instru-
mentistes en couronne au-dessus 
d’eux, derrière de petites tables 
noires. Tous sont vêtus de blanc. Le
spectacle commence. Le visage 
d’une jeune femme apparaît dans 
une petite télé calée sous le lit de 
l’homme immobile, comme pour 
lui souffler quelques paroles apai-
santes. Elle évoque un avenir 
radieux, quand « une tendre mélo-
die, d’une douceur jamais murmu-
rée encore par une mère aimante » 
viendra éveiller celui auquel elle 
s’adresse. Puis elle se fige, et l’ac-
tion musicale commence.

Tels des rois mages tenant dans
leurs mains une précieuse 
offrande (la partition défilant sur 
une tablette numérique), les 

chanteurs s’approchent à tour de
rôle du corps inanimé pour lui 
insuffler vie. Revenu d’entre les
mots, au sens propre, avec moult
émissions incongrues, siffle-
ments et tapotements des lèvres,
le chant imaginé par Vivier pos-
sède la force hypnotique d’un ri-
tuel purificateur. Et, en même
temps, l’incroyable fraîcheur d’un
jeu d’enfant. La dimension instru-
mentale est du même ordre, para-
doxale. Les harmonies et les tim-
bres résultent d’une écriture hau-
tement sophistiquée, mais leur 
expression siège dans l’ingénu.

Brouillage de repères

D’essence répétitive et d’idéal
spectral (tendance Michaël Levi-
nas), le langage de Vivier invalide 
les esthétiques et s’impose dans
une forme d’utopie qui rappelle 
celle que Karlheinz Stockhausen
développe au même moment 
dans son opéra Licht, dont le pre-
mier volet sera créé un an après 
Kopernikus. L’histoire, si l’on peut 
dire, racontée dans cet opéra pro-
cède également du brouillage de 
repères. Ouverte avec Lewis Car-
roll (les paroles de la jeune femme
sur la vidéo), elle se poursuit avec 
d’autres artisans du rêve, tels
Merlin l’enchanteur, la Reine de la
nuit, Isolde et surtout Agni, la 
déesse hindoue du feu.

Labyrinthique ? Jamais, dans la
mise en scène de chaman réussie 
par Peter Sellars. Semblable à la 
musique qui flotte dans les airs et 
porte dans les êtres, le travail de 
l’Américain permet à chaque inter-
prète de transcender le geste  (Mi-
chael Schumacher, le gisant qui 
s’anime au second acte), le son (les
instrumentistes de l’Instant 
donné) et le chant (l’ensemble 
vocal Roomful of Teeth). Copernic,
puisque c’est de lui qu’il s’agit au 
cœur de l’opéra, a révélé le double 
mouvement des planètes, sur 
elles-mêmes et autour du Soleil. 
Il en va de même avec le 
chef-d’œuvre de Vivier, en révolu-
tion autour de son astre de prédi-
lection : la fantaisie. p

pierre gervasoni

Kopernikus, de Claude Vivier. 
Espace Cardin, Paris, jusqu’au 
8 décembre. Théâtre du Capitole, 
à Toulouse, du 11 au 13 décembre. 
Nouveau Théâtre de Montreuil, 
du 17 au 19 décembre.
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