CHÂTEAUVALLON

DANSE
TROIS SOLI 
MON APPARTEMENT EN DIT LONG

Chorégraphie et interprétation Bintou Dembélé
HORS JEUX !
Chorégraphie et interprétation Iffra Dia
NEVER ÇA

Chorégraphie et interprétation Hakim Maïche
VENDREDI 10 JUIN à 19H30
Théâtre Couvert

Plus vivace que jamais, le hip hop inspire à deux précurseurs du mouvement et une des premières danseuses de France trois petites pièces, trois soli attachants pour parler du rêve et du désir d’ailleurs, de l’intime et de la transmission… Bintou Dembélé, Iffra Dia et Hakim Maïche dansent et prouvent que, loin du phénomène de mode, le hip hop n’a cessé de s’enrichir au fil des années pour devenir un des modes d’expression chorégraphique les plus créatifs de la danse contemporaine.

EXTRAIT DE PRESSE :
(…) C’est bien d’autoportrait qu’il s’agit quand Bintou Dembélé se lance dans son rituel intime. Athlétique de stature, délicate et précise dans le geste, elle pourrait nous emporter dans les mythes fondateurs. Mais elle parle de ses états intérieurs et de son quotidien. La pureté des lignes, la conscience aiguë de chaque suspension font que la magie opère. L’une après l’autre, les strates d’une personnalité complexe se déploient, comme dans une cérémonie sacrée. Dembélé a du crâne, du corps, du regard et du spectaculaire à revendre                                                                                                                   DANSER – décembre 2010
(…) Du sol (break) à la danse debout (smurf), il a évolué (…) Il agrandit son vocabulaire par des stages de capoeira, de danse verticale, de mime…(…). Ramassé, tendu, il n’est pas un danseur « Chewing-gum ». Il avoue manquer de souplesse mais c’est sans doute cela qui fait son style, son « free style » du lutteur robotique.

Marie-Christine Vernay – LIBERATION
CHÂTEAUVALLON

MUSIQUE
SALIF KEITA
FESTIVAL COULEURS URBAINES
MERCREDI 1ER JUIN 22h00
Amphithéâtre
Depuis plus de quarante ans, Salif Keita poursuit de manière inlassable son travail d’orfèvre de la musique malienne moderne, repoussant de nombreuses frontières musicales et recherchant constamment d’autres façons de faire des disques. Sa musique multiplie les ouvertures avec le monde qui l’entoure.

Né albinos, la couleur même de sa peau claire laissait augurer de sombres présages dans le Mali ancestral où il grandit. « Je suis un noir, ma peau est blanche et moi j’aime bien ça, c’est la différence/

Je suis un blanc, mon sang est noir, moi j’adore ça, c’est la différence qui est jolie » chante-t-il sur La différence, premier single de l’album éponyme. Tout est dit sur cet hymne à la tolérance, sur lequel il exprime ses convictions d’artiste comme rarement il avait eu l’occasion de le faire.
La Différence a été consacré par la Victoire de la Musique du meilleur album Musiques du monde en 2009.

EXTRAITS DE PRESSE
Longtemps qu'on attendait ce Salif Keita-là... Enfin débarrassé de la modernisation à tout crin qui accélère et désarticule les majestueuses scansions mandingues. Cette fois, il renoue sans complexes avec les voix des griots, leurs brusques assauts, leurs envols luxuriants et leurs détours au long cours, sans oublier le silence qui sculpte et met en relief. Cet album, enregistré entre Paris, Bamako, Los Angeles et Beyrouth, commence par un superbe hymne en français à la différence, celle des Noirs à la peau blanche - Salif Keita a créé une fondation contre l'ostracisme dont sont victimes les albinos en Afrique. « La vie sera belle », profession de foi répétée jusqu'au vertige, sur la petite voix mutine et éblouie des cordes pincées.

Ensuite, c'est le grand classicisme malien qui se déploie, nous agrippe au coeur et ne nous lâche plus jusqu'en fin de parcours avec trois reprises (Seydou, Folon, Papa) à l'intensité renversante, et pas mal d'inédits comme Ekolo d'amour, complainte glamour un peu artificiellement tirée vers le manifeste écolo. Autour du sieur Keita, des fidèles, Kante Manfila et Ousmane Kouyaté aux guitares, Kélétigui

Diabaté au balafon. Et des invités, comme le violoncelliste Vincent Segal, l'oudiste Mahdi Haddab ou le trompettiste Ibrahim Maalouf, lequel a joué les guides pour les cordes orientalisantes. A la réalisation, sobre, mais non dénuée de piquant, Patrice Renson, qui a officié auprès de M, Ben Ricour ou Vanessa

Paradis. « Chacun dans l'honneur aura son bonheur », clame Salif dans la chanson qui ouvre l'album, son meilleur à ce jour. En maintes occasions, il flirte avec les éblouissements de son tube, l'irrésistible Mandjou, de 1978.

Eliane Azoulay - Télérama n° 3123 - 21 novembre 2009
CHÂTEAUVALLON

DANSE
SUIVRONT MILLE ANS DE CALME
BALLET PRELJOCAJ
Créée au théâtre du Bolchoï en septembre 2010 dans le cadre de l’année France-Russie

Création pour 21 danseurs
VENDREDI 10 ET SAMEDI 11 JUIN à 22H00
Amphithéâtre
Suivront mille ans de calme s'inscrit dans une veine poétique et impressionniste comme un travail consécutif à une lecture assidue mais non raisonnée de l'Apocalypse. Il faut donc s'abstenir de chercher là, toutes images ou clichés illustrant directement ou de façon trop référentielle le fameux texte de St Jean. Source féconde d'inspiration, le mot même d'Apocalypse, n'en évoque pas moins l'idée de révéler, de dévoiler, ou de mettre en évidence des éléments qui seraient présents à notre monde, mais soustraits à nos regards.

Ainsi s'agirait-il davantage d'évoquer ce qui se love dans les replis de nos existences plutôt que de prophétiser des déferlements compulsifs de catastrophes, de destructions irrémédiables ou d'imminence de la fin des temps.

La danse, art de l'indicible par excellence, n'est-elle pas quand il s'agit d'endosser le rôle de révélateur 
(au sens photographique), la plus à même de remplir cette fonction délicate de mise à nu de nos peurs, de nos angoisses, et de nos espoirs. Elle souligne implacablement l'entropie des molécules, programmée dans la mémoire de nos chairs qui annonce l'Apocalypse des corps. Elle stigmatise nos rituels, révèle l'incongruité de nos postures qu'elles soient d'ordre social, religieuses ou païennes.

Suivront mille ans de calme voudrait effleurer cette dérive aveugle des corps, ballottés par des idéaux et des croyances, un peu perdus entre les lignes de l'Apocalypse.                                          Angelin Preljocaj
EXTRAIT DE PRESSE :
C'est une pièce taillée dans le métal : elle en a l'éclat, la violence, la douceur aussi. Pour l'écrire, Angelin Preljocaj a travaillé sur l'Apocalypse, avec le plasticien Gupta et le DJ Laurent Garnier (…) La pièce est construite en flashs sans lien entre eux, de l'origine du monde à l'apaisement final. Les femmes portent la paix : gestation, harmonie, unisson, même si le magnifique duo initial sur la Sonate au clair de lune, repris vers la fin par deux filles enchaînées, souligne l'inquiétante régression de leur influence. Les hommes et les groupes portent la dissension. Le langage du chorégraphe s'écarte alors d'une écriture subtile, toute en signes des mains, pour camper la mécanique et l'emphase des luttes historiques. La fin de la pièce, cousue main en écho au problème des nationalités si virulent en Russie, est d'une insolence magistrale.

Ariane Bavelier – LE FIGARO – septembre 2010
CHÂTEAUVALLON
DANSE

ALWIN NIKOLAIS CENTENNIAL SHOW
PRESENTE PAR LA RIRIE-WOODBURY DANCE COMPANY

DIRECTION ARTISTIQUE MURRAY LOUIS ET ALBERTO DEL SAZ

Programme :

Crucible (1985) Pièce pour 10 danseurs

Kaleidoscope suites (1956) Pièce pour 10 danseurs

Tensile Involvement (1955) Pièce pour 10 danseurs

Temple (1974) Pièce pour 9 danseurs

Tower (1965) Pièce pour 10 danseurs
Vendredi 17 et Samedi 18 Juin à 19h30
Théâtre Couvert

A l'occasion du centenaire de la naissance d'Alwin Nikolais (1910), Alberto Del Saz, directeur de la Louis/Nikolais Foundation For Dance et la Ririe-Woodbury Dance Company de Salt Lake City ont mis sur pied un spectacle composé des plus célèbres pièces du répertoire de Nikolais sur quatre décennies.
L’influence de Nikolais qui est aujourd’hui mondiale, s’est développée depuis toute la seconde moitié du 20ème siècle. Sa vision d’une danse-théâtre totale a apporté un bouleversement radical aux dramaturgies personnelles et narratives des premiers chorégraphes de la danse moderne, comme Martha Graham et Doris Humphrey.

A l’opposé, il a façonné des accessoires extraordinaires, conçu des costumes pour prolonger les corps, a marié les éclairages technologiques et la musique expérimentale pour créer de toute pièce un monde abstrait et sans pathos. En tant que pédagogue, et avec l'aide de son collaborateur de longue date, Murray Louis, il a influencé toute une génération de chorégraphes pour repousser les limites de la danse contemporaine.

EXTRAIT DE PRESSE :
« Un créateur unique en son genre puisqu'il composait lui-même les musiques de ses spectacles, dessinait les décors et les costumes, réglait les éclairages et peignait les diapositives projetées sur le corps des danseurs.

Chorégraphe-plasticien doué d'un subtil sens de l'humour, Alwin Nikolais a enchanté des générations de Français. Depuis ses débuts au Théâtre des Champs Elysées en 1968 il a donné plus de trente ballets au Théâtre de la Ville avec sa compagnie. Et c'est avec le même bonheur que l'on redécouvre des pièces créées il y a plus de cinquante ans parfois, interprétées par dix jeunes danseurs enthousiastes, dont les bras deviennent, par la magie de Nikolais, cols de cygne, et les pieds têtes de girafes, dans "Crucible" aux irrésistibles jeux de miroirs.

Des formes mystérieuses, des sculptures étranges s'animent, prennent des couleurs splendides ou se couvrent de motifs pittoresques. La danse varie, mécanique, tendre et sensuelle ou joue avec de souples accessoires. Remontées par le fidèle Alberto del Saz, toutes ces pièces émerveillent comme au premier jour ».                                                                                                                                          René SIRVIN - Le Figaro
CHÂTEAUVALLON

MUSIQUE
LUZ CASAL
VENDREDI 17 JUIN à 22H00
Amphithéâtre
Luz Casal : chant

Faustino Fernandez : batterie

Pedro Oteo : basse

Juan Cerro : guitare

Jorge Fernandez : guitare

Josue Santos : piano, clavier

Manuel Machado : trompette

Julien Ferrer : trombone

Martin Garcia : saxophone

Pedro Pablo Rodriguez : percussions

Née un 11 novembre à Boimorto, Corogne (Espagne), Luz passa son enfance et son adolescence en Asturie, avant de décider d'aller tenter sa chance à Madrid en 1977. En 1980, elle fut remarquée parmi les chœurs d'autres artistes et sortit son premier single, « El ascensor » qui fut un succès immédiat, avant d'être invitée sur la tournée triomphale « Le rock d'une nuit d'été ».

Elle sortit ensuite une dizaine d'albums, pour lesquels elle participa autant aux textes qu'à la musique, mélangeant avec talent différents styles, du rock à la ballade romantique. Elle est aujourd'hui une grande idole populaire dont le nom est prononcé avec respect en Espagne et en Amérique du Sud.

En 1991, elle interpréta « Piensa en mi » et « Un año de amor » pour la bande originale du film « Talons aiguilles » de Pedro Almodovar, dont le succès la fit connaître en France.

Après un best of en 1999, Luz sortit ses deux albums suivants en France, tous deux salués par la critique. On y retrouve des reprises de « Je voudrais tant que tu me comprennes » de Marie Laforêt et plus récemment du « Duel au soleil » d'Etienne Daho.
CHÂTEAUVALLON

DANSE
OUT OF TIME
COLIN DUNNE

Vendredi24 Juin à 19h30
Théâtre Couvert

Direction : Sinéad Rushe

Création sonore : Fionán de Barra

Vidéo : Sean Westgate

Création lumières : Colin Grenfell

Costumes : Joan O’Clery

Création musique : Ian McDonnell

Bande son musicale : Martin Hayes, Dennis Cahill
Out of time est la première création solo de Colin Dunne et c’est aussi un voyage artistique à travers la danse traditionnelle irlandaise à laquelle il offre de nouvelles perspectives contemporaines. Le spectacle est pluridisciplinaire : il intègre de manière cohérente le mouvement, le texte, les images vidéo et le son à la step dance, danse traditionnelle irlandaise, discipline dans laquelle Colin Dunne est internationalement reconnu : il a été à neuf reprises champion du monde et fut le danseur principal de Riverdance de 1995 à 1998.

Avec Out of Time il a crée un solo danse-théâtre où sa recherche et son expérimentation des cinq années passées peuvent prendre forme : la danse irlandaise s’y libère de ses contraintes formelles et entre dans un domaine qui lui permet expressivité, émotion et théâtralité.

Pour le son, il a collaboré avec Fionán de Barra. Ils ont travaillé à sonoriser les pas percutants du danseur qui prennent vie s’enroulent, se mélangent, virevoltent et créent une partition évocatrice et obsédante. Mais la recherche s’est tournée également vers la vidéo. Des images d’archive montrant des danseurs des années trente à nos jours (parmi lesquels Colin Dunne lui-même à l’âge de 10 ans) permettent au danseur de dialoguer avec le passé. Mouvement, images et bande sonore se mêlent et provoquent ce dialogue.

Out of Time débarrasse la danse irlandaise de toute sa sophistication et en révèle la simplicité et la pureté. C’est à la fois un hommage au passé et la recherche d’un artiste issu de la tradition pour lui trouver un point d’intersection avec la contemporanéité.
CHATEAUVALLON

CIRQUE
LANG TOI
NOUVEAU CIRQUE VIETNAMIEN
Vendredi 24 Juin à 22h00
Amphithéâtre
Créé au Vietnam, Lang Toi (« mon village » en vietnamien) témoigne de l’originalité et de la permanence de la culture vietnamienne, à travers une discipline toute nouvelle : le nouveau cirque.

Cirque d’images empruntant au théâtre et à la danse, le nouveau cirque du Vietnam s’inspire de la culture ancestrale du pays et restitue l’atmosphère véritable de ses campagnes à travers les épisodes de la vie quotidienne comme les fêtes traditionnelles, où danse et acrobatie tiennent un grand rôle, mais également jeux traditionnels et représentation des tâches agraires.

Lang Toi est servi par les prouesses techniques et physiques des vingt artistes circassiens -acrobates, équilibristes et jongleurs- et par la musique originale des cinq musiciens qui explorent les sonorités des instruments ancestraux (vielle, tambour, flûte, cithare, etc.).

L’espace scénique, les accessoires et les costumes sont inspirés par la vie rurale des différentes ethnies qui habitent les régions du Vietnam. Le décor, dans sa totalité s’y rapporte : le bambou, élément scénique central du spectacle, mais aussi le tapis de sol ocre qui évoque la terre et le bassin du Fleuve rouge. Les femmes sont vêtues d’un pantalon traditionnel rehaussé d’un foulard noué en forme de bustier. Les hommes portent pantalon traditionnel et parfois la tunique habituellement utilisée à la campagne.

Construit en plusieurs actes, le spectacle se déroule sans rupture, exploitant différentes techniques de cirque pour marquer une progression. Mais contrairement au cirque traditionnel qui se compose d’une succession de numéros, Lang Toi suit une continuité dramaturgique caractéristique du nouveau cirque.
CHÂTEAUVALLON
DANSE

WASLA SOLO / DANSE DE PIEZE
HELA FATTOUMI ET ERIC LAMOUREUX
Centre Chorégraphique National de Caen / Basse-Normandie

Wasla solo… ce qui relie

Chorégraphie Héla Fattoumi / Eric Lamoureux

La danse de Pieze

Chorégraphie Héla Fattoumi / Eric Lamoureux

Vendredi 1er Juillet à 19h30
Théâtre Couvert

Le thème de la Méditerranée associé plus particulièrement au monde Arabo-musulman est indéniablement porteur d’une charge émotive profonde pour nous du fait même de cette « identité - relation » qui fait s’entrecroiser nos deux modes d’être au monde, marqués par nos racines, orientales pour Héla Fattoumi, occidentales pour Eric Lamoureux. Il convoque une mosaïque de goûts, de saveurs, de souvenirs, d’expériences sensibles, de frissons de vie qui est inscrite dans notre danse depuis le début de façon souterraine, comme une « trace -mémoire ».

EXTRAIT DE PRESSE : 

Le travail d’Héla Fattoumi et Eric Lamoureux apparaît comme une merveille de fragilité.
Ces deux français ont répété en partie au théâtre National Tunisien leur nouvelle pièce, Wasla, Héla Fattoumi s’est ainsi mise à l’écoute de la Tunisie, dont elle est originaire. Contre un mur incurvé, elle se livre à une danse d’une rayonnante intériorité. Tantôt à l’ombre, tantôt en plein soleil, selon l’éclairage, elle semble vouloir rejoindre la pierre, s’y frottant comme un animal. Elle s’étire, grandit par le buste, par la hanche. Il n’y a pas d’interruption, le mouvement naissant, renaissant comme le désir. Parfois, des saccades, les mains qui semblent griffer le visage viennent perturber sciemment la danse qui surgit de l’intérieur, qui ne supporte pas l’effet, lancinante comme une douleur secrète, excitante comme une promesse d’amour. Prenant appui sur le mur, Héla Fattoumi se désaxe à outrance, pousse le corps dans ses retranchements. Comme pour la création musicale de Christophe Séchet, qui ne donne dans aucun exotisme arabisant mais garde les oreilles ouvertes, on est sous le charme.
 Marie -Christine Vernay – LIBERATION - 15 septembre 1998
CHÂTEAUVALLON

MUSIQUE
LA NUIT DU FADO
1ère partie

ANTONIO ZAMBUJO

António Zambujo : chant, guitare classique

Luis Guerreiro : guitare portugaise

Ricardo Cruz : contrebasse

Jose Conde : clarinette

Jon Luz : cavaquinho

2ème partie

CRISTINA BRANCO

Cristina Branco : chant

Ricardo Dias : piano, accordéon

Bernardo Couto : guitare portugaise

Carlos Manuel Proença : guitare fado

Bernardo Moreira : contrebasse

Vendredi 1er Juillet à 22h00
Amphithéâtre
Le fado, cette chanson mélodramatique du Portugal, serait né dans les quartiers populaires de Lisbonne, à la charnière des XVIIIème et XIXème siècles. Si ses origines historiques restent contestées, le fado semble bien lié, dans les années 1820, aux quartiers de prostitution du vieux Lisbonne, où le genre se développe pour prendre un essor particulier. Le fado constitue une expression musicale spécifiquement portugaise.

Ce chant d’amour exprime la tristesse du destin dans lequel la femme « fadiste » est souvent le médium privilégié de la passion amoureuse et de la douleur, une douleur sans rémission. Mais le fado est avant tout le chant des gens pauvres (hommes ou femmes). Il tient lieu d’échappatoire aux angoisses et aux incertitudes de la vie, il repose sur la résignation et les pouvoirs occultes du fatalisme.

EXTRAITS DE PRESSE

(…) cette chanteuse portugaise ose instiller la joie et le swing dans la plus mélancolique des musiques lusitaniennes. Sa voix claire arpente les allées intimidantes de la tradition du fado, évoque le chant déchirant de la grande Amalia Rodrigues, puis s'envole ailleurs, vers le jazz, le blues, le tango.

Mais encore... Avec Kronos, Cristina Branco renouvelle le fado à travers des textes et des musiques signés par des poètes et des compositeurs contemporains. Envoûté par ses mélodies, on danse les yeux fermés et le sourire aux lèvres. Et on perd tout repère.

Paola Genone - L’EXPRESS.FR
CHÂTEAUVALLON

THEÂTRE

ONCLE GOURDIN
LA FEERIE CONTEMPORAINE

Compagnie du Zerep

Conception et mise en scène par Sophie Perez et Xavier Boussiron

Avec :

Stéphane Roger, Sophie Lenoir, Gilles Gaston-Dreyfus, Françoise Klein, Marlène Saldana, Marie-Pierre Brébant
Vendredi 8 Juillet à 19h30
Théâtre Couvert

Une famille de cinq lutins tire des jours paisibles dans leur cabane du fond de la forêt. 
Toute la journée, ils s’appliquent aux tâches quotidiennes : ils prennent soin des animaux, se confectionnent des vêtements en récupérant des choses de la nature, ils rangent la maison, ils chantent dans leur rocking-chair, ils piétinent joyeusement les jeux de mots; ils font aussi du pain, ils collectionnent les armes à feu, ils surveillent la cuisson de la soupe…
Les lutins ont la routine pugnace, et par leur hyperactivité ils se débrouillent pour ne jamais être confrontés à eux-mêmes.

Mais bien qu’ils aient tout parfaitement bordé afin qu’aucun désagrément ne viennent perturber leur existence, sans crier gare, ça finit tout de même par leur tomber dessus.

Et ils découvrent ce sentiment si particulier, qu’ils croyaient seulement réservé aux êtres humains : l’ennui.

Aussi, histoire de conjurer le sort, ils décident de faire du théâtre. Ils tentent toutes sortes de choses :

Brecht, Pinter, Jarry, Courteline, Fassbinder, Marivaux, Rabelais, Pasolini, Feydeau, Prudence, HP Lovecraft… 
Ils finissent par se concentrer sur l’adaptation de « Abus de faiblesse » de Catherine Breillat, où cette dernière raconte son histoire tortueuse avec Christophe Rocancourt, sorte d’Arsène Lupin arnaqueur de vedettes du show-biz.

La répétition laisse poindre quelques incompréhensions dans les échanges artistiques et les options dramaturgiques à suivre.

Le lutin Gilles n’hésite pas à faire part de ses points de vue. Mais le lutin Stéphane finit par être excédé; il saisit une arme, et le descend sur-le-champ. Ca débloque étrangement les choses.

Et, comme souvent, c’est sur le dos du cadavre que le théâtre peut vraiment commencer.

Rock ‘ound the clog!
CHÂTEAUVALLON

DANSE
ROMEO ET JULIETTE
MALANDAIN BALLET BIARRITZ

CHOREGRAPHIE THIERRY MALANDAIN

MUSIQUE HECTOR BERLIOZ

Pièce chorégraphique pour 20 danseurs
Vendredi 08 Juillet à 22h00
Amphithéâtre
Thierry Malandain est partout et dans tous les cœurs depuis son véritable triomphe de samedi soir (près de dix minutes d'applaudissements, de rappels). La Gare du Midi a chaviré pour son « Roméo et Juliette ». Des spectateurs essuient même des larmes, furtivement. Véritable travail d'orfèvre, ce ballet marque une étape dans le parcours de Ballet Biarritz et de son chorégraphe généreux, lumineux, pudique qui sait raconter des histoires et faire vibrer la corde sensible avec le mouvement des corps.

Quelle bonne idée d'avoir opté pour le « Roméo et Juliette » de Berlioz plutôt que celui de Prokofiev. Ce qui est un requiem est aussi une renaissance, une élévation, une entrée par les portes du paradis. 

Le « Roméo et Juliette » de Thierry Malandain accompagne le couple dans la mort, mais surtout dans sa joie de vivre et dans sa renaissance. Neuf Roméo et neuf Juliette sur scène (autre bonne idée) une multiplication qui ne noie pas le couple, au contraire. Le talent de Malandain réside dans cette capacité à rester dans l'intime tout en étant collectif, à décupler les émotions sans les disperser. 

La scénographie est épurée, sans fioritures, avec les couples qui évoluent sur ou autour de grandes caisses métallisées, comme sur un quai, plutôt dépouillés, prêts à partir, vers un ailleurs que l'on souhaiterait meilleur.

La partition de Berlioz est romantique à souhait mais invite cependant à une danse plutôt joyeuse, et la scène finale respire cette joie. Les amants malheureux ont enfin droit à leur place au paradis. Toute la troupe brille mais Silvia Magalhaes et Giuseppe Chiavaro sont au sommet de leur art.

Quant à Véronique Aniorte et Mikel Irurzun del Castillo, ils n'ont pas loupé leur sortie !

Olivier Bonnefon et Céline Musseau - SUD-OUEST - septembre 2010
CHÂTEAUVALLON                                                                 *Tarif spécial 30€ 
DANSE

CE QUE L’AMOUR ME DIT
BEJART BALLET LAUSANNE

DIRECTION ARTISTIQUE GIL ROMAN

SYNCOPE

Pièce chorégraphique pour 12 danseurs

Chorégraphie : Gil Roman

MEPHISTO WALSER

Pas de deux

Chorégraphie : Maurice Béjart

Musique : Franz Lizst

CE QUE L’AMOUR ME DIT

Pièce chorégraphique pour 15 danseurs

Montages chorégraphiques: Maurice Béjart
Vendredi 22 Juillet à 22h00
Amphithéâtre
 « Il m’a fallu des années pour sortir cet artiste incomparable qu’est Gil Roman du maquis mental où il s’enfermait avec ses fantasmes, ses amours, ses complexes !

Lentement j’ai compris ses qualités, j’ai réalisé combien il était proche de moi.

Je ne vois que lui pour continuer, préserver et posséder mon œuvre. Nul autre, Ce ballet lui appartient.»

Maurice Béjart
SYNCOPE

(Création sur les textes de Catherine Clément)

En musique, c’est un contretemps. Nous parlons de musique syncopée.

En médecine, c’est un arrêt ou un ralentissement du coeur. 5 à 10 secondes de perte de connaissance durant lesquelles notre cerveau peut tout imaginer, tout inventer ou tout revoir. Souvenirs ou imagination ?

Mémoire ou création ?                                                                                                                         Gil Roman
MEPHISTO WALSER

(…)Le ballet actuel, bien que s'écartant en apparence de la légende faustienne, retrouve le climat cher au grand compositeur: la magie morbide et satanique. Il suit en cela d'une façon fidèle l'esprit de la musique. Le retournement de situation final n'étant qu'une péripétie, variation sur un thème où Liszt retrouve Byron, Lautréamont et Mary Shelley.                                                                                                    Maurice Béjart
CE QUE L’AMOUR ME DIT

(…)Ce ballet utilise les trois derniers mouvements de la symphonie. Le 4e : Ce que l’Homme me dit, est chanté sur un poème extrait du Zarathoustra de Nietzsche. Le 5e: Ce que les Anges me content est une chanson enfantine puisée dans le Knaben Wunderhorn, recueil poétique d’où Mahler a tiré une inspiration constante. Enfin, le dernier mouvement, le grand Adagio qui couronne la symphonie, avait pour titre provisoire Ce que l’Amour me Dit. Coïncidence…à peu près à la même époque, Richard Strauss composait son poème symphonique: Also sprach Zarathustra.                                                        Maurice Béjart, 1974
CHATEAUVALLON
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Vendredi 29 juillet

DORANTES TRIO ET MANUELA RIOS – danseuse invitée

19H30 Théâtre couvert
FUENSANTA LA MONETA – Bailar, Vivir

22H00 Amphithéâtre

Samedi 30 juillet

NINO DE LOS REYES – Origen

19H30 Théâtre couvert
AMADOR ROJAS – El Calor

22H00 Amphithéâtre

Plébiscité par la critique et le public, récompensé par de nombreux prix, Dorantes reste une référence incontournable du flamenco. Il offre une démonstration magistrale d’improvisation : un flamenco pianistique avec une créativité sans limite. L'artiste sévillan offre une nouvelle perspective unique, une vision romantique du flamenco au piano.

(…) Avec retenue et force, dans une lenteur totalement maîtrisée et soulignée par son regard perçant, Fuensanta la moneta débuta une Soleá on ne peut plus flamenca. Ce fut grandiose ! A elle seule, cette danse valait le déplacement. A lui seul, ce moment fit tout le spectacle. Elle captiva tout le public, enfin enthousiaste et subjugué. On retrouvait dans cette Soleá la magnifique danseuse de Grenade, son charisme et la puissance de son taconeo, ainsi que ses « pellizcos » de corps et d’expression, qui s’exprimaient enfin dans toute leur ampleur (…)  Manuela Papino - FLAMENCOWEB - 6 octobre 2010.
Origen est une photographie du travail de Nino de los Reyes tel qu’il se présente aujourd’hui. Une volonté de mettre en scène sa liberté de recherche créative qui s’appui, pour alimenter son langage chorégraphique, sur toutes ses influences musicales: flamenco, bien sûr, mais aussi afro-cubain, rythmes arabes, jazz... jouées en live sur scène.

Amador Rojas, nouvelle figure très prometteuse du flamenco est originaire de Séville. Il commence sa carrière en autodidacte, recevant pour seule formation, celle du maître Farruco, référence décisive qui marque et définit son style. Unanimement salué par la critique lors de la Biennale de Flamenco de Séville où il reçoit le prix du Meilleur danseur », il fait la connaissance d’Antonio Canales qui l'invite à faire partie de sa propre compagnie en tant que premier danseur. Depuis il est l'artiste invité du maître dans tous les plus grands théâtres du monde.
