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Création : 9 septembre 2017. Musikfest Berlin Kammermusiksaal
Philharmonie. Mêmes interprètes.
Éditeur : C. F. Peters Ltd & Co. KG
Durée : 1h15

Yes se réfère au dernier chapitre de Ulysses, le mono-
logue de Molly Bloom. On peut considérer ce mono-
logue comme une sorte de collage littéraire, comme
un tressage de sentiers innombrables, fait de narrations,
de pensées et de moments portés par l’énergie sans
pitié d’un flux infini. Un instantané, pris au moment où
rien de se passe, juste avant que l’on s’endorme, avant
de sombrer dans le crépuscule de l’inconscient.
Le texte s’écoule, parallèlement aux inspirations et
expirations des musiciens, entre des moments de pré-
sence et d’absence. Même s’il n’est pas toujours audible,
il reste présent et sensible de manière sous-cutanée.
Il émerge par endroits, devient visible, audible, com-
préhensible, pour disparaître à nouveau, tout comme
dans le monologue intérieur, le flux de conscience de
Molly Bloom, certains moments de sa biographie, cer-
tains éléments de sa personnalité et de sa mémoire
prennent forme fugitivement, et sombrent ensuite dans
le flux du temps.
Le « yes » qui se répète est ambigu et complexe. Il jette
des ombres différentes et fait référence à toute une
multiplicité de thèmes : au passage sur l’orgasme au
moment où Molly Bloom somnole ; à une affirmation
de la vie ; à l’acceptation du destin ; à ce oui également
lié au souvenir d’un amant très aventureux et à l’époque
où Molly disait oui à son futur époux. Ces moments
très érotiques, romantiques ou d’un grotesque dégri-
sant, sont représentés avec toutes leurs nuances dans
le texte, ils se mêlent et se superposent.
Une chanteuse se tient sur un podium – voilà déjà en

soi un élément théâtral. Le corps humain, les attentes
qu’il suscite, le mouvement des yeux ou des lèvres,
tout cela recèle un potentiel infini. Dans Yes, la soprano
et les instrumentistes sont considérés comme les pro-
tagonistes d’une sorte de théâtre abstrait agissant dans
un paysage acoustique partagé. Le texte de Joyce est
éloigné et filtré de multiples manières et devient lui-
même une surface sonore ; la musique sous-entend,
recommande, formule, définit.

Yes est constitué de vingt-cinq modules différents
répartis dans l’espace, de solos, de pièces de musique
de chambre ou d’ensemble. Presque tous représentent
un état immuable, d’une obstination épuisante, continu
et toujours identique. Des fragments sonores répétés
mais constamment variés créent peu à peu une image
globale. Ce qui se constitue ainsi est une gigantesque
sculpture sonore, un « mobile » qui ne bouge pas pen-
dant qu’on le considère de tous les côtés – la lumière
change, la focale et l’angle sous lequel il est perçu, la
distance par rapport à lui, tout cela produit une sorte
d’élargissement complexe d’un même objet.

L’Église Saint-Eustache offre une situation spatiale très
inspirante tout en soulevant quelques questions. Com-
ment l’espace architectonique influera-t-il sur la
musique ? Quel est son effet sur la perception de l’au-
diteur ? Comment, dans ce cadre, les sonorités se rap-
portent-elles les unes aux autres ? Où sont le premier
plan et l’arrière-plan ? Que signifie le « silence » dans
un tel collage musical ? Comment définir la proximité
et l’éloignement d’un objet ? Quelle densité cet espace
supporte-t-il ? Comment définir clairement certaines
couches sonores ou modules ? Quel type d’unité enfin
peut-on obtenir avec un collage spatial complexe ?
De ce dialogue direct avec les propriétés architecturales
et acoustiques de Saint-Eustache naît une polyphonie
large et complexe dans le temps et l’espace. Des lignes
sont tracées le long desquelles le son va évoluer. Il
devient tour à tour compact et transparent, et tout un
jeu entre proximité, éloignement et densité se met en
place. Quand le son se déplace dans l’espace, celui-ci
devient corps résonant. 

Concevoir une musique qui sorte du flux du temps,
une musique qui soit projetée dans l’espace comme
une sculpture sonore. Et qui, au moment de l’écoute,
nous permette de focaliser absolument la présence
physique du son.

Rebecca Saunders
Traduction de l’allemand : Martin Kaltenecker
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La recherche sur la musique et l’espace est le fil conduc-
teur de l’œuvre de Rebecca Saunders, depuis Chroma,
son œuvre pour la Tate Modern en 2003.
Le défi pour cet automne consistait à imaginer une
œuvre qui fonctionne dans deux espaces différents,
la Kammermusiksaal de la Philharmonie à Berlin et
l’Église Saint-Eustache à Paris. La compositrice les a
explorés tous deux, en étudiant les plans, établissant
une documentation photographique, les parcourant
seule, puis avec des techniciens qui en testaient tous
les recoins. « Si ma pièce fonctionne dans des acous-
tiques aussi opposées que ces deux-là, dit-elle, elle
fonctionnera partout ». Le noyau de l’œuvre est un
module noté de manière classique, joué sur un podium
central. Avant et après ce noyau, les musiciens, en se
déplaçant, interprètent des « modules » qui forment
un collage musical, établi selon un schéma temporel
sous forme de graphique. Deux pianos dialoguent à
distance alors que la soprano fait résonner le mono-
logue final de Molly Bloom dans Ulysses de James
Joyce. Rebecca Saunders s’en était déjà inspirée il y a
vingt ans ; en y revenant, riche de ses expériences
de « transcriptions spatiales », elle y perçoit aussi bien
l’explosion grammaticale et la thématisation radicale
de la sensualité que « différents flux d’énergies et de
pensées qui apparaissent et disparaissent, une texture
de citations, d’idées qui remontent et sombrent »... Sa
lecture de Joyce s’est elle-même musicalisée. 

Rebecca Saunders
Yes
Performance spatialisée
pour soprano, dix-neuf solistes et chef d’orchestre

Textes extraits du dernier chapitre de Ulysses de James Joyce

Ensemble Musikfabrik
Donatienne Michel-Dansac, soprano
Enno Poppe, direction

Rebecca Saunders, mise en espace

Création en France

Production Festival d’Automne à Paris
Avec le soutien du Fonds franco-allemand pour la musique contempo-
raine/Impuls Neue Musik et de Diaphonique, fonds franco-britannique
pour la musique contemporaine

Durée du concert : 1h15

La 46e édition du Festival d’Automne à Paris 
est dédiée à la mémoire de Pierre Bergé.

Couverture : Église Saint-Eustache © Louis Robiche



Donatienne Michel-Dansac, soprano
Donatienne Michel-Dansac commence à apprendre à
jouer du violon et du piano à sept ans et entre à la
Maîtrise de l’Opéra de Nantes. Admise à l’unanimité
du jury au CNSMD de Paris à 19 ans, elle y obtient son
Prix de chant. Pendant ses études elle continue de se
produire sur scène dans le répertoire classique et
romantique. À 21 ans, elle interprète Laborintus II de
Berio avec l’Ensemble intercontemporain sous la direc-
tion de Pierre Boulez. Cette rencontre la marquera et
lui révèlera sa passion pour le répertoire d’aujourd’hui.
Sa collaboration avec l’IRCAM à partir de 1993 lui per-
met de créer et d’enregistrer de nombreuses œuvres
(Romitelli, Manoury, Francesconi, Bedrossian, Aper-
ghis, Leroux, Dusapin). À 22 ans, elle est engagée par
William Christie pour de nombreuses productions 
et enregistrements. Elle remplace Christine Schäffer
dans le cycle Appartition de George Crumb à l’Opéra /
Bastille.
Elle rencontre en 1992 le compositeur Georges Aper-
ghis à l’occasion de la création de Sextuor au Théâtre
des Amandiers de Nanterre et devient dès lors son
interprète privilégiée dans plus d’une vingtaine d’œu-
vres. En 2001, elle créé l’intégrale des Quatorze Réci-
tations pour voix seule. Une deuxième intégrale ainsi
que le premier enregistrement de Tourbillons (textes
d’Olivier Cadiot) paraît en 2016 (Label Umlaut). Elle
joue et tourne ce spectacle en cinq langues, et en signe
la mise en scène et les lumières pour une nouvelle pro-
duction.
Son intérêt pour l’art contemporain lui permet d’être
aux côtés de nombreux artistes pour des formes musi-
cales ou des lectures associées à leur travail (W. Ken-
tridge, P. Leguillon, Céline Minard, O. Cadiot, Cl. Closky,
Umberto Eco). Elle tourne pour le cinéma (Ph. Beziat)
et le théâtre (J. Deschamps et M. Makeieff, P. Senges,
Comédie Française). 
En 2015, elle est invitée par François-Xavier Roth pour
interpréter Le Marteau sans Maître de Pierre Boulez à
l’occasion des 90 ans du compositeur ; œuvre qu’elle
reprendra à la Boulezsaal de Berlin. 
Ses enregistrements ont obtenu de nombreux prix de
la critique internationale. Elle est membre du jury de
sélection de la Villa Medici, enseigne à l’IMD de Darms-
tadt et est Regent Lecturer à l’université de Berkeley.
Elle a crée « À vive allure », structure pour la production
de spectacles, concerts, lectures et performances.
L’Académie Charles Cros lui a décerné en 2016 son
Grand Prix in honorem pour l’ensemble de sa carrière.
Elle est Chevalier des Arts et Lettres du Gouvernement
français.

Enno Poppe, chef d’orchestre 
Enno Poppe est né en 1969 à Hemer/Sauerland. Depuis
1990, il vit et travaille à Berlin. Il a étudié la direction
d’orchestre et la composition à l’Université des arts
de Berlin, avec Friedrich Goldmann et Gösta Neuwirth
ainsi que la synthèse sonore et la composition algo-
rithmique à la Technische Universität de Berlin et au
ZKM de Karlsruhe. Il a reçu plusieurs bourses et dis-
tinctions comme le Prix Boris Blacher (1998), le Prix
de la ville de Stuttgart (2000), le Prix d’encourage-
ment de la Fondation Ernst von Siemens (2004) et
celui de la Fondation Hans-und-Gertrud-Zender (2011). 
Après avoir enseigné pendant deux ans à la Hoch-
schule für Musik Hanns Eisler de Berlin, Enno Poppe
a enseigné aux Cours d’été de Darmstadt et dans le
cadre des séminaires entre 2004 et 2010. Depuis 1998,
il dirige l’ensemble Mosaik et se produit comme chef
d’orchestre en Europe avec des ensembles comme
Klangforum Wien ou Musikfabrik. 
Enno Poppe est membre de l’Académie des sciences
et des arts de Düsseldorf et de l’Académie des Beaux-
Arts de Bavière. Il a reçu des commandes des Wittener
Tage, des Berliner Festwochen, des festivals Ultraschall
et MaerzMusik à Berlin, Eclat à Stuttgart, de Musica
Viva et de la Biennale de Munich, ainsi que des festivals
de Donaueschingen et de Salzbourg. Ses œuvres ont
été dirigées par des chefs comme Susanna Mälkki,
Emilio Pomarico, Pierre Boulez, et sont éditées chez
Ricordi. Elles ont fait l’objet de nombreux enregistre-
ments et publications. 

www.ricordi.de
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Biographies

Rebecca Saunders
Née en 1967 à Londres, Rebecca Saunders étudie à
l’Université d’Édimbourg, en particulier avec Nigel
Osborne, puis auprès de Wolfgang Rihm à Karlsruhe
de 1991 à 1994. De nombreux prix et bourses lui ont
été décernés (Prix d’encouragement de la Fondation
Siemens, Prix Paul Hindemith...). En 2013, son œuvre
Fletch a remporté un des deux Prix de la Royal Phil-
harmonic Society pour la composition, dans la caté-
gorie musique de chambre. Elle a été compositeur en
résidence auprès de la Staatskapelle de Dresde en
2009-2010 et tuteur aux Cours d’été de Darmstadt en
2010. En 2015, elle reçoit le Prix Kagel ainsi que le Prix
du compositeur britannique de la Royal Philharmonic
Society. Elle est aussi membre de l’Académie des Arts
de Berlin. À partir de 2003, Rebecca Saunders com-
pose des œuvres comme Chroma (2003-2010) sur la
relation des instrumentistes et du son dans des
espaces ouverts comme les musées, les galeries, dont
les caractéristiques architecturales définissent la mise
en place des groupes de musiciens. Ainsi, Stirrings
Still I et II, murmurs et Stasis, en 2011, un complexe
collage de 23 modules pour seize solistes se déploie
en cinquante-deux minutes. Insideout, première œuvre
pour la scène, a été créée en collaboration avec Sasha
Waltz. En 2014, elle compose Alba pour trompette et
orchestre.
Son œuvre Skin (créée en 2016 au Donaueschinger
Musiktage), est la première d’une série de composi-
tions pour soprano ; en projet une œuvre musicale et
chorégraphique annoncée pour 2020. 
Rebecca Saunders est professeur de composition à la
Musikhochschule de Hanovre. Ses œuvres, publiées
par les Éditions C. F. Peters, font l’objet de nombreux
CDs. 

www.edition-peters.de
www.editionpeters.com

Rebecca Saunders au Festival d’Automne à Paris :
2013 Fletch, pour quatuor à cordes

Choler, pour deux pianos
(Opéra National de Paris / Bastille) 
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Rebecca Saunders © Katrin Schander



Ensemble Musikfabrik 
Fondé en 1990 et basé à Cologne depuis 2003, en
Rhénanie-du-Nord-Westphalie, l’Ensemble Musikfa-
brik est constitué de solistes engagés dans le domaine
de l’innovation ; ils participent aux décisions de pro-
grammation et sont investis dans l’interprétation du
répertoire contemporain. L’Ensemble Musikfabrik est
subventionné par le Land de Rhénanie-du-Nord-West-
phalie. Il travaille aux côtés de nombreux composi-
teurs, artistes et chefs d’orchestre et donne une
centaine de concerts par an, dont une partie dans la
série « Musikfabrik im WDR » (Radio de Cologne) qu’il
produit avec l’appui de la Fondation NRW pour les
arts. Des commandes, des projets interdisciplinaires
faisant appel à l’informatique ou bien à l’improvisation
constituent les axes de travail de l’ensemble. Outre les
engagements à la Philharmonie et à la WDR de
Cologne, l’Ensemble est invité par la Schaubühne, la
Philharmonie de Berlin, les Cours d’été de Darmstadt,
le NDR, le SWR, de nombreux festivals et en particulier
la Ruhrtriennale qui a produit en 2013 l’opéra Delusion
of the Fury de Harry Partch dans une réalisation de
Heiner Goebbels, présenté depuis dans plusieurs villes
européennes ainsi qu’à New York et à Taipei. En 2017,

ils seront au Holland Festival, à Berlin, à Essen et à
Schwetzingen où ils interpréteront différentes œuvres
de Rebecca Saunders. L’ensemble produit aussi sa
série d’enregistrements « Edition Musikfabrik », publiée
par Wergo. 

www.musikfabrik.eu 

Helen Bledsoe, flûte basse 
Peter Veale, hautbois
Carl Rosman, clarinette basse 
Alban Wesly, basson
Christine Chapman, cor 
Marco Blaauw, Nathan Plante, trompette 
Jon Roskilly, trombone
Melvyn Poore, tuba 
Krassimir Sterev, accordéon
Benjamin Kobler, Ulrich Löffler, piano 
Dirk Rothbrust, Rie Watanabe, percussion 
Hannah Weirich, Yonghee Lee, violon 
Axel Porath, alto 
Dirk Wietheger, violoncelle 
Florentin Ginot, contrebasse 
Paul Jeukendrup, ingénieur du son
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Prochains concerts
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RADIO FRANCE / STUDIO 104
Sam. 7 octobre 18h
––––––
10€ et 25€ / Abonnement 7€ à 21€
Durée : 1h20 plus pause

Pour la première fois dans son œuvre, le compositeur Brian Ferneyhough a recours à un matériau issu d’une époque
antérieure de l’histoire de la musique occidentale : les pièces pour violes de Christopher Tye (1505-1572), elles-mêmes
fondées sur des mélodies médiévales.

Né en 1943, anglais exilé outre-Atlantique, autodidacte et professeur de composition d’exception, Brian Ferneyhough a
décrit son projet esthétique comme la « réintégration de la musique dans un cadre culturel plus large ». Au cœur de son
écriture instrumentale, pourtant, demeurait jusqu’à présent un matériau personnel, quoique bien éloigné du dodécaphonisme
ou spectralisme, qui pétrit ou tourmente des objets musicaux versatiles, tant leur notation est complexe.
Umbrations rassemble le quatuor Arditti et l’ensemble Modern au long de divers mouvements tous écrits pour une
instrumentation di-érente. Cette rencontre avec Christopher Tye, connu pour sa musique chorale et ses œuvres instrumentales
de chambre, ne constitue pas un cycle comparable aux Carceri d’invenzione ou Time and motion studies ; elle forme plutôt
un album, au sens mallarméen, spéculant sur les chants utilisés en une lecture presque cabalistique, interrogeant la résistance
ou les imperfections d’un « corps étranger ».
Préfiguration d’Umbrations par son utilisation fragmentaire d’une messe d’Ockeghem (XVe siècle), Unsichtbare Farben
est avant tout un hommage au « brillant très particulier » du violoniste Irvine Arditti, confronté dans Terrain (référence au 
land-art de Robert Smithson) à la formation de l’Octandre de Varèse.
Ces trois œuvres égrènent ainsi « une collection de modèles, di/cilement coexistants », non comme une relecture ignorant
la nature cinétique de l’Histoire, mais pour en magnifier la vision en perspective.

BRIAN 
FERNEYHOUGH

Brian Ferneyhough : Unsichtbare Farben, pour violon ; Terrain, pour violon et ensemble ;
Umbrations d’après Christopher Tye (c.1505-c.1572) : cycle constitué de In Nomine a 3, pour flûte piccolo, hautbois et clarinette ; Dum transisset I: Reliquary, Dum transisset II: Totentanz,
pour quatuor à cordes ; Lawdes Deo, pour piano et percussion ; In Nomine, pour violoncelle solo ; O Lux, pour dix instruments ; Christus Resurgens, pour contrebasse et quatuor à cordes ;
In Nomine à 5, pour ensemble ; Dum transisset III: Shadows, Dum transisset IV: Contrafacta, pour quatuor à cordes ; In Nomine à 12, pour ensemble
(création en France – commande de Westdeutscher Rundfunk, Ensemble Modern, Festival d’Automne à Paris avec le concours de la Fondation Ernst von Siemens pour la musique, Huddersfield
Contemporary Music Festival & Wien Modern) 

Irvine Arditti, violon solo // Lukas Fels, violoncelle solo // Quatuor Arditti
Paul Cannon, contrebasse solo // Ensemble Modern // Brad Lubman, direction

Coréalisation Radio France (Paris) ; Festival d’Automne à Paris // Avec le soutien de la Fondation Ernst von Siemens pour la musique // Avec le soutien de l’Adami // France Musique
enregistre ce concert.
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THÉÂTRE DES BOUFFES DU NORD
Lun. 9 octobre 20h30
––––––
12€ à 25€ / Abonnement 10€ à 20€
Durée : 1h30 plus entracte

En tressant un programme alternant les nouvelles œuvres de Clara Iannotta et de Mark Andre avec celles déjà historiques
de Wolfgang Rihm et de György Ligeti, le Quatuor Arditti o0re une variation sur les palettes expressives propres aux
quatuors composés de nos jours. 

Clara Iannotta s’appuie sur une phrase d’un poème de Dorothy Molloy, dead wasps in the jam-jar. L’image de « guêpes
mortes dans le pot de confiture » peut paraître pittoresque, mais elle doit engager un rapport autrement littéral à la pâte
sonore. Pour la compositrice, une surface n’est rien de plus qu’un concours de réflexions. D’où l’envie d’y goûter. 
En dialogue permanent avec les possibilités expressives de la formation, les compositions pour quatuor se chargent métho-
diquement d’en varier les ressorts : le quatuor que Wolfgang Rihm compose en 2011 (son treizième) amplifie l’individualisation
des quatre lignes par une exploitation panoramique – une sérialisation ? – des modes de jeux et d’accentuation. Ce qui
installe un climat de lutte, une force de nécessité dans la tension. Au point que la tentation d’épuiser les possibles peut
prendre une charge spirituelle. Quand Mark Andre inscrit ses Miniaturen für Streichquartett (iv 13) dans son cycle de musique
de chambre et soliste, « iv », il l’entend à la fois comme un acronyme d’i(ntro)version et d’i(ntra)véneuse, et cherche ici à
faire une typologie des modes de disparition du son : ces « iv 13 » reviennent sur la disparition de Jésus de Nazareth pendant
les épisodes Noli me tangere (Jean 20, 11-18) et Souper à Emmaüs (Luc 24, 13-35). Ce programme est complété par le
Quatuor nº2 composé en 1968 par György Ligeti, où une plage pointilliste est suivie d’un temps pour les gestes violents,
alors que les pizzicati font ensuite l’objet d’un mouvement dédié. 

CLARA IANNOTTA
MARK ANDRE
GYORGY LIGETI
WOLFGANG RIHM

Clara Iannotta : dead wasps in the jam-jar (iii) (création – commande du Festival d’Automne à Paris avec ProQuartet-CEMC, avec le concours de la Fondation Ernst von Siemens pour 
la musique)
Wolfgang Rihm : Quatuor nº13 
Mark Andre : Miniaturen für Streichquartett (iv 13) (création en France – commande du Quatuor Arditti et de Musica Viva Munich avec le concours de la Fondation Ernst von Siemens pour
la musique, du Festival d’Automne à Paris avec ProQuartet-CEMC)
György Ligeti : Quatuor nº2 

Quatuor Arditti

Coréalisation C.I.C.T. Théâtre des Bou&es du Nord (Paris) ; Festival d’Automne à Paris // Avec le soutien de la Fondation Ernst von Siemens pour la musique // Avec le concours de la Sacem //
Avec le soutien de l’Adami

¨

Samedi 7 octobre 18h 
Brian Ferneyhough
Radio France / Studio 104
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MUSIQUE
GRANDE SALLE PIERRE BOULEZ – PHILHARMONIE DE PARIS
Mar. 10 octobre 20h30
––––––
10€ à 50€ / Abonnement 10€ à 42,50€
Durée : 1h25 plus entracte

Compositeur nourri de littérature – il a mis en musique ou porté à la scène, avec la plus grande expressivité, Büchner,
Goethe, Hölderlin, Lenz, Nietzsche, Artaud et Müller –, Wolfgang Rihm rencontre, dans Reminiszenz, une autre figure
radicale : Hans Henny Jahnn.

Romancier, dramaturge, facteur d’orgue, éditeur de musiques baroques, architecte, endocrinologue, éleveur de chevaux,
opposant au nazisme et militant contre le nucléaire, Hans Henny Jahnn, né et mort à Hambourg (1894-1959), est l’un des
écrivains les plus importants de la littérature allemande dont l’essentiel de l’œuvre, baroque, est désormais traduit en français.
Après Bernd Alois Zimmermann, Wolfgang Rihm s’empare de ce chantre de l’ambivalence, de la chair putréfiée et de la
tension entre classicisme, invention de la langue et angoisse oppressante. Composé pour l’ouverture de la Philharmonie
de Hambourg, son triptyque pour ténor et grand orchestre y a été créé, le 11 janvier dernier. Les mouvements « Dédicace », 
« Réminiscence » et « Neige » empruntent à Jahnn lui-même, au poète Peter Huchel (les recueils Chaussées, chaussées
et Jours comptés, dans les sections extrêmes), et dans un ultime adage ou envoi, au critique Walter Muschg, avec qui
Jahnn publia de substantiels entretiens.
Autour de cette œuvre, le Prélude de Parsifal, par lequel Wagner, entre consonance et chromatisme, ouvre son « festival
scénique sacré », et la Symphonie nº 1 de Mahler où, selon Luigi Nono, « on se trouve subitement dans la grande respiration
d’une vallée infinie ».

RICHARD WAGNER
WOLFGANG RIHM
GUSTAV MAHLER

Richard Wagner : Parsifal, Prélude
Wolfgang Rihm : Reminiszenz – Triptychon und Spruch in memoriam Hans Henny Jahnn, pour ténor et grand orchestre (création en France)
Gustav Mahler : Symphonie nº1 « Titan »

Pavol Breslik, ténor // NDR Elbphilharmonie Orchester // Thomas Hengelbrock, direction

Coréalisation Philharmonie de Paris ; Festival d’Automne à Paris // Avec le concours du Goethe-Institut // En collaboration avec le NDR Elbphilharmonie Orchester

Mardi 10 octobre 20h30 
Richard Wagner, Wolfgang Rihm, Gustav Mahler
Grande salle Pierre Boulez – Philharmonie de Paris
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MUSIQUE
SALLE DES CONCERTS – CITÉ DE LA MUSIQUE 
Jeu. 19 octobre 20h30
––––––
14,40€ et 18€ / Abonnement 12,60€
Durée : 1h20 plus entracte – Introduction au concert 19h45

György Kurtág et Salvatore Sciarrino partagent un même sens, profond, de la forme. À l’un, la concentration tenant
l’existence dans un sou-e ; à l’autre, la suspension et l’attente inquiète du son. Et, commune, la tension de marcher sur
le fil du silence et de l’infime.

Les Messages de feu Demoiselle R. V. Troussova, qui établirent sa renommée en Europe occidentale mais dont les exécutions
en concert sont rares, et …quasi una fantasia… témoignent de l’art somptueux de György Kurtág. L’intensité de ces Messages
et leur concision dénotent une absence, un rêve, une ombre ou un deuil, en une forme concentrée à un si haut degré qu’elle
ne saurait supporter de trop longs développements. Toujours, le musicien se met à la recherche de l’essence, une essence
nue, aux contours terriblement précis. Kurtág aime à citer le poète hongrois Attila József : « Les structures de branches
dépouillées soutiennent l’air vide ». Alors le jeu de la soustraction reflète un monde disloqué, entre une forme et un destin.
En regard, Salvatore Sciarrino, qui voit en Kurtág un compositeur de la sincérité, rend hommage à deux de ses maîtres, l’un
ancien et l’autre moderne. À Alberto Burri, né à Città di Castello, en Ombrie, où réside Sciarrino, à ses Neri (Noirs) ou à ses
crevasses blanches (Cretti), dont l’enseignement tiendrait à ceci : « Quand je regarde un long moment le blanc ou le noir,
je vois la même chose ». Au cruel Carlo Gesualdo, dont l’histoire retient qu’il assassina son épouse infidèle. Dans son œuvre,
aux accents noueux, aux dissonances et aux rythmes inconstants, Sciarrino s’immisce à la manière de Borges et y inscrit
une autre logique. Et après plusieurs sonates et de virtuoses parties dans des œuvres instrumentales et vocales, Sciarrino
livre enfin une nouvelle composition pour piano et ensemble.

GYÖRGY 
KURTAG
SALVATORE 
SCIARRINO

György Kurtág : ...quasi una fantasia..., pour piano et groupes d’instruments, opus 27 nº1 ; Messages de feu Demoiselle R. V. Troussova, pour soprano et ensemble, opus 17
Salvatore Sciarrino : Œuvre nouvelle, pour piano et ensemble (création en France – commande du Saint Paul Chamber Orchestra, du Cleveland Orchestra et de l’Ensemble intercontemporain) ;
Omaggio a Burri, pour trois instruments ; Gesualdo senza parole, pour ensemble 

Ensemble intercontemporain // Natalia Zagorinskaya, soprano // Sébastien Vichard, piano // Matthias Pintscher, direction

Coproduction Philharmonie de Paris ; Ensemble intercontemporain ; Festival d’Automne à Paris // France Musique enregistre ce concert.
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Jeudi 19 octobre 20h30 
György Kurtág, Salvatore Sciarrino
Salle des concerts – Cité de la musique 

Lundi 9 octobre 20h30 
Clara Iannotta, Mark Andre, György Ligeti, 
Wolfgang Rihm
Théâtre des Bouffes du Nord
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THÉÂTRE DES BOUFFES DU NORD
Lun. 16 octobre 20h30
––––––
12€ à 25€ / Abonnement 10€ à 20€
Durée : 1h10 plus entracte

Quand le Quatuor Arditti accueille d’autres instruments, la formation peut investir des partitions dont la sophistication
formelle élève les couleurs sonores en dramaturgies.

Les clusters sont longtemps restés associés à la figuration du chaos ou la revendication du désordre. Quand, en 2009, Olga
Neuwirth compose in the realms of the unreal, elle cherche dans l’accumulation de quarts de ton un débordement à la
mémoire d’un artiste américain reclus et graphomane, Henry Darger, auteur d’un ouvrage de plus de quinze mille pages
dont elle a tiré son titre. 
L’ouverture du quatuor à cordes aux sonorités extérieures prend une valeur dramatique particulière. Ainsi avec Cosa resta
que Salvatore Sciarrino compose en 2016 pour quatuor et contre-ténor, énumérant l’inventaire des biens du peintre Andrea
del Sarto ; « Ce qu’il reste » présente un décor d’éléments disparates (« un tissu avec un cadre en faux porphyre », « deux
coussins en cuir doré, vieux »…), dont l’usure ou le style les met tous hors d’usage. 
L’œuvre d’Hilda Paredes Sortilegio s’organise autour des combinaisons de relations entre la harpe et le cymbalum, puis
avec les possibilités o*ertes par les transformations électroniques. Si la dramaturgie dépend des procédés, ceux-ci peuvent
aussi prêter à des opérations ouvertement architecturales, voire algébriques. Dans Tetras, Iannis Xenakis cherche la
transformation continue des hauteurs par des glissandi sur des échelles adaptées à se déployer par variations des rythmes,
des nuances et des modes d’attaque. 

OLGA NEUWIRTH
SALVATORE 
SCIARRINO
HILDA PAREDES
IANNIS XENAKIS

Olga Neuwirth : in the realms of the unreal 
Salvatore Sciarrino : Cosa resta, pour quatuor et contre-ténor (commande du Festival d’Automne à Paris, Musica Viva Munich et Milano Musica, avec le concours de la Fondation Ernst von
Siemens pour la musique)
Hilda Paredes : Sortilegio, pour harpe, cymbalum et électronique* (création)
Iannis Xenakis : Tetras

Quatuor Arditti // Jake Arditti, contre-ténor // Virginie Tarrete, harpe // Laszlo Hudacsek, percussion // Benjamin Miller, réalisation sonore, Experimentalstudio de la Radio SWR* 

Coréalisation C.I.C.T. Théâtre des Bou*es du Nord (Paris) ; Festival d’Automne à Paris // Avec le soutien de la Fondation Ernst von Siemens pour la musique // Avec le soutien de l’Adami // 
France Musique enregistre ce concert.

Lundi 16 octobre 20h30 
Olga Neuwirth, Salvatore Sciarrino, Hilda Paredes,
Iannis Xenakis
Théâtre des Bouffes du Nord

Présidente : Sylvie Hubac
Directeur général : Emmanuel Demarcy-Mota
Directrices artistiques : 
Marie Collin, Joséphine Markovits
www.festival-automne.com

George Nicholson de l’Oratoire, curé de Saint-Eustache
Louis Robiche, régisseur de l’église Saint-Eustache
Sacristains : Daniel Fernandes et Mirko Lisica

© Rebecca Saunders. Manuscrit du module M19 pour soprano et contrebasse pizzicato



ARTS PLASTIQUES
& PERFORMANCE
Gerard & Kelly
Reusable Parts/Endless Love
CND Centre national de la danse
State of 
Palais de la Découverte / FIAC
Timelining
Centre Pompidou

Karla Black
Archives nationales 
Beaux-Arts de Paris

Meg Stuart / Tim Etchells
Shown and Told
Centre Pompidou

William Forsythe x Ryoji Ikeda 
La Villette, grande halle

THÉÂTRE
Simon McBurney / Complicité 
La Pitié dangereuse de Stefan Zweig
Les Gémeaux / Sceaux
avec le Théâtre de la Ville

Forced Entertainment / Real Magic
Théâtre de la Bastille

Fanny de Chaillé / Les Grands
Centre Pompidou

Tania Bruguera 
Endgame de Samuel Beckett
Nanterre-Amandiers

Théâtre du Radeau / François Tanguy 
Soubresaut
Nanterre-Amandiers

Mohamed El Khatib
Stadium
La Colline – théâtre national 
avec le Théâtre de la Ville
Théâtre Alexandre Dumas / St-Germain-en-Laye
Théâtre de Chelles
Théâtre Louis Aragon / Tremblay-en-France
L’Avant Seine / Théâtre de Colombes
Théâtre du Beauvaisis
C’est la vie
Théâtre Ouvert 
Théâtre de la Ville / Espace Cardin
Conversation entre Mohamed El Khatib 
et Alain Cavalier
Théâtre de la Ville / Espace Cardin

Talents Adami Paroles d’acteurs /
Jeanne Candel et Samuel Achache
La Chute de la maison
CDC Atelier de Paris

Suzuki Matsuo 
Go-on ou le son de la déraison
Maison de la culture du Japon à Paris

Jérôme Bel / Cédric Andrieux
Théâtre de Saint-Quentin-en-Yvelines
Théâtre de la Ville / Espace Cardin
Théâtre de Chelles
Espace 1789 / Saint-Ouen

Jérôme Bel / Jérôme Bel
Théâtre de la Ville / Espace Cardin

Jérôme Bel / Véronique Doisneau (film)
Théâtre de la Ville / Espace Cardin

Jérôme Bel 
Pichet Klunchun and myself
Centre Pompidou

William Forsythe / Trisha Brown / 
Jérôme Bel – Ballet de l’Opéra de Lyon
Maison des Arts Créteil 
avec le Théâtre de la Ville

Jérôme Bel – Candoco Dance Company
The show must go on
L’apostrophe – Théâtre des Louvrais / Pontoise
Théâtre de Saint-Quentin-en-Yvelines
MC93 avec le Théâtre de la Ville

Jérôme Bel / Un spectacle en moins
La Commune Aubervilliers

Noé Soulier / Performing Art
Centre Pompidou

Wen Hui / Red
Théâtre des Abbesses

Musée de la danse / Fous de danse
Le CENTQuATRE-PARIS
avec le CND Centre national de la danse

Mette Ingvartsen / to come (extended)
Centre Pompidou

Dorothée Munyaneza / Unwanted
Le Monfort
Théâtre du Fil de l’eau / Ville de Pantin
Le CENTQuATRE-PARIS

Boris Charmatz / 10000 gestes
Chaillot – Théâtre national de la Danse

Marcelo Evelin / Dança Doente
T2G – Théâtre de Gennevilliers

Jan Martens / Rule of Three
Théâtre de la Ville / Espace Cardin

Maguy Marin / Création 
Maison des Arts Créteil 
avec le Théâtre de la Ville

Gisèle Vienne / Crowd
Nanterre-Amandiers

Nadia Beugré / Tapis rouge
CDC Atelier de Paris

Marlene Monteiro Freitas
Bacchantes – prélude pour une purge
Centre Pompidou 
Nouveau théâtre de Montreuil

MUSIQUE
PORTRAIT
IRVINE ARDITTI
& QUATUOR ARDITTI
FESTIVAL D’AUTOMNE À PARIS

Brian Ferneyhough
Radio France / Studio 104

Clara Iannotta / Mark Andre /
György Ligeti / Wolfgang Rihm
Théâtre des Bouffes du Nord

Olga Neuwirth / Salvatore Sciarrino /
Hilda Paredes / Iannis Xenakis
Théâtre des Bouffes du Bord

Abonnement et réservation
www.festival-automne.com
01 53 45 17 17

* Concert présenté par l’Église 
Saint-Eustache et le Festival 
d’Automne à Paris

Timofeï Kouliabine 
Les Trois Sœurs d’Anton Tchekhov 
Odéon-Théâtre de l’Europe / Ateliers Berthier

Laila Soliman / Zig Zig
Nouveau théâtre de Montreuil

Romeo Castellucci 
Democracy in America
MC93

Encyclopédie de la parole /
Emmanuelle Lafon / blablabla
Théâtre Paris-Villette avec la Villette
Centre Pompidou avec le Théâtre de la Ville
Théâtre Paul Éluard de Choisy-le-Roi
T2G – Théâtre de Gennevilliers

Vincent Thomasset 
Ensemble Ensemble
Théâtre de la Bastille

Baptiste Amann 
Des territoires (...D’une prison l’autre...)
Théâtre de la Bastille

Milo Rau 
Compassion. L’histoire de la mitraillette
La Villette, grande halle

Lucia Calamaro 
La Vita ferma. Sguardi sul dolore 
del ricordo 
Odéon-Théâtre de l’Europe / Ateliers Berthier

Mapa Teatro / La Despedida
Théâtre des Abbesses

Luis Guenel / El Otro
Théâtre Jean Vilar de Vitry-sur-Seine
Théâtre Paul Éluard de Choisy-le-Roi
La Ferme du Buisson
Théâtre de la Ville / Espace Cardin
Théâtre Jean Arp / Clamart

Nicolas Bouchaud / Éric Didry
Maîtres anciens de Thomas Bernhard
Théâtre de la Bastille

Jonathan Capdevielle
À nous deux maintenant 
d’après Georges Bernanos
Nanterre-Amandiers
Adishatz / Adieu
Théâtre du Rond-Point

Julie Deliquet / Collectif In Vitro
Mélancolie(s)
La Ferme du Buisson
Théâtre de la Bastille

Vincent Macaigne
Je suis un pays
Voilà ce que jamais je ne te dirai
Nanterre-Amandiers
En manque
La Villette, grande halle 
avec le Théâtre de la Ville

DANSE
PORTRAIT
JÉRÔME BEL
FESTIVAL D’AUTOMNE À PARIS

Jérôme Bel / Gala 
Théâtre du Rond-Point 
avec le Théâtre de la Ville
Théâtre de Chelles
Théâtre du Beauvaisis
Théâtre du Fil de l’eau / Ville de Pantin
Espace 1789 / Saint-Ouen
MC93

Jérôme Bel – Theater HORA 
Disabled Theater
La Commune Aubervilliers
Théâtre de la Ville / Espace Cardin

13 sept – 31 déc 2017

Partenaires média de l’édition 2017

Rebecca Saunders 
Église Saint-Eustache

Richard Wagner / Wolfgang Rihm /
Gustav Mahler
Grande salle Pierre Boulez – Philharmonie 
de Paris

György Kurtág / Salvatore Sciarrino
Salle des concerts – Cité de la musique 

Claude Debussy / Jörg Widmann /
Luciano Berio / Igor Stravinsky
Grande salle Pierre Boulez – Philharmonie 
de Paris

Kristoff K. Roll / À l’ombre des ondes
Palais de la Porte Dorée
La Pop

Hugues Dufourt
Les Continents d’après Tiepolo
Centre Pompidou

Luigi Nono / Gérard Pesson /
Claude Debussy
Radio France / Auditorium
Théâtre de Saint-Quentin-en-Yvelines

Salvatore Sciarrino
Œuvres des années 1970 et 1980
Théâtre de la Ville / Espace Cardin

Oriza Hirata / Toshio Hosokawa /
Toru Takemitsu
Salle des concerts – Cité de la musique

THÉÂTRE/ MUSIQUE
Encyclopédie de la parole /
Joris Lacoste et Pierre-Yves Macé 
Suite nº3
Théâtre de la Ville / Espace Cardin
L’apostrophe – Théâtre 95 / Cergy-Centre

CINÉMA
Harmony Korine 
Rétrospective / Exposition
Centre Pompidou

Matías Piñeiro / Pour l’amour du jeu
Jeu de Paume

Harun Farocki / Christian Petzold
Rétrospectives / Exposition Harun
Farocki
Centre Pompidou


