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Et lux...

Et lux, c’est la rencontre entre musique ancienne et
contemporaine, entre les cordes vocales et les cordes
frottées, entre la liturgie romaine du Requiem et l’ex-
pressivité exacerbée de notre temps. Wolfgang Rihm
prélève des mots et des expressions dans le texte latin
sans jamais les laisser « intacts cependant, ni dans
l’ordre liturgique correct. Ils surgissent plutôt comme
les éléments constitutifs d’un tout qui – comme dans
une anamnèse – sera remémoré progressivement. »

Le texte est découpé, remâché, comme éprouvé par
la répétition, avec « tout à fait au centre, le et lux per-
petua luceat » (Que la lumière éternelle brille sur eux),
centre vers lequel on s’avance mais qui se dérobe tou-
jours. Rihm, qui se dit « doué pour la mystique »,
construit ici une liturgie imaginaire. « À travers une
réflexion circulaire, les significations enfouies à la fois
consolatrices et profondément inquiétantes de ces
paroles deviendront peut-être sensibles ». La notion
de lumière semble prendre la place de celle de Dieu –
pas de Credo, trois mots de l’Offertoire ayant trait à
la nuit infernale, deux fragments du Dies irae (« jour
de larmes où le monde sera réduit en poussière »
et « homme accusé »), mais déplacés vers la fin de
l’œuvre. C’est une théologie musicale opposant un
monde obscur, oppressant, où l’homme reste impuis-
sant, à la rencontre de Dieu grâce à une illumination.
Dans ce va-et-vient perpétuel entre consonance et
dissonance, les chanteurs vont du chant lisse à
un « anti-chant » strangulé, et ils sont comme tour-
mentés, parfois cinglés par le quatuor, la voix de l’in-
tériorité, pour composer l’arche immense de
l’inquiétude.
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Et Lux
Version 2011 pour huit voix et quatuor à cordes

Commande : KölnMusik, Festival d’Automne à Paris et Carnegie Hall
Création : Philharmonie de Cologne, le 15 novembre 2009, 
par le Hilliard Ensemble et le Quatuor Arditti.
Création à Paris le 17 novembre 2009, par les mêmes interprètes,
à l’Opéra national de Paris/Bastille-Amphithéâtre-
Création de la version pour huit voix et quatuor à cordes, 
le 2 septembre 2011, Musikfest Berlin (Gethsemanekirche)
Édition : Universal Vienne
Durée : 1 h

Minguet Quartet
Ulrich Isfort, violon
Annette Reisinger, violon 
Aroa Sorin, alto
Matthias Diener, violoncelle

Ensemble Huelgas
Axelle Bernage, Sabine Lutzenberger, sopranos
Achim Schulz, Bernd Oliver Fröhlich, Stefan Berghammer, 
Matthew Vine, ténors
Marc Busnel, Guillaume Olry, basses

Paul van Nevel, direction

Production Festival d’Automne à Paris

Wolfgang Rihm
Né à Karlsruhe le 13 mars 1952, Wolfgang Rihm com-
mence à composer dès l’âge de onze ans. De 1968 à
1972, il est élève de Eugen Werner Velte à Karsruhe,
puis suit des cours avec Wolfgang Fortner et Hum-
phrey Searle, tout en participant aux Cours d’été de
Darmstadt (1970). Il se perfectionne à Cologne auprès
de Karlheinz Stockhausen (1972-1973), puis à Freiburg
(1973-1976) auprès de Klaus Huber et de Hans Heinrich
Eggebrecht. Après avoir enseigné à Karlsruhe (1973-
1978), Darmstadt (à partir de 1978) et Munich, il suc-
cède en 1985 au poste de son premier professeur,
Velte, puis rejoint le comité consultatif de l’Institut
Heinrich Strobel. Il enseigne aujourd’hui à Karsruhe.
Membre de nombreuses institutions allemandes, co-
éditeur de la revue Melos et conseiller musical du Deut-
sche Oper de Berlin (1984-1989), docteur honoris
causa de l’Université libre de Berlin (1998), Wolfgang
Rihm mène une prolifique carrière de compositeur,
dont le catalogue compte à ce jour environ quatre
cents œuvres. Lauréat de prix prestigieux, Rihm est
aussi compositeur en résidence aux festivals de
Lucerne (1997) et de Salzbourg (2000). 
Parmi ses œuvres, Die Hamletmaschine, en collabo-
ration avec Heiner Müller, Prix Liebermann en 1986,
Oedipus (1987), d’après Sophocle, Hölderlin, Nietzsche
et Müller, Die Eroberung von Mexico (1991), d’après
Artaud, Das Gehege (2006) d’après Botho Strauss, et
Proserpine (2009), l’opéra Dionysos (2010) ainsi que
les cycles Chiffre (1982-1988), Vers une symphonie-
fleuve (1992-2001) ou Über die Linie (1999-2006). En
2013 et 2014 : Verwandlung 6, Drei Sonette,  Harzreise

im Winter, un concerto pour cor et orchestre, IN-
SCHRIFT 2 pour orchestre, un concerto pour piano et
orchestre (2014). Le 9 janvier 2015 a lieu la création
de Gedicht des Malers (Poème du peintre) avec
Renaud Capuçon et l’Orchestre symphonique de
Vienne dirigé par Philippe Jordan et le 15 octobre la
première mondiale de Duo Concerto au Carnegie Hall. 
En 2016, Wolfgang Rihm prend la direction artistique
de l’Académie du Festival de Lucerne.

www.universaledition.com

Wolfgang Rihm au Festival d’Automne à Paris 
1999-2002  Cycle Perspectives Wolfgang Rihm
1999  Jagden und Formen, version intégrale 
(Théâtre du Châtelet)
2001  Déploration, Chiffre IV, Pol, Von weit, Frage,
Musik für drei Streicher, In Nomine
(Théâtre de l’Athénée – Louis Jouvet)
2002  Jagden und Formen, Sotto Voce, Styx und Lethe,
In-Schrift, Tutuguri (Cité de la musique)
2003  Drei Vorspiele zu einer Insel, Uber die Linie, Blick
auf Kolchis, Sphäre um Sphäre (Théâtre des Bouffes du Nord)
2004  Vier Studien zu einem Klarinettenquintett
(Opéra national de Paris/Bastille-Amphithéâtre)
2006  Vigilia (Église Saint-Eustache)
2009  Das Lesen der Schrift (Salle Pleyel), 
Et Lux (Opéra national de Paris/Bastille-Amphithéâtre)
Uber die Linie VII (Théâtre des Bouffes du Nord)
2014  Abgewandt 2. Musik in memoriam Luigi Nono pour ensemble 
(Opéra national de Paris/Bastille-Amphithéâtre)

Wolfgang Rihm. Commentaire sur Et Lux, voir traduction en page 4, colonne de gauche

Couverture : Wolfgang Rihm
vidéogramme © Yan Proefrock
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Wolfgang Rihm 
et l’inspiration religieuse
Depuis une quinzaine d’années, tout un ensemble
d’œuvres religieuses s’est disposé dans l’œuvre de
Wolfgang Rihm autour de Vigilia, commande en 2006
du Festival d’Automne et des Berliner Festspiele. Ado-
lescent, le compositeur avait été fasciné par le céré-
monial catholique et s’imprégnait de la pratique du
chant choral – le Requiem allemand de Johannes
Brahms devenait cette référence absolue dont témoi-
gnera Das Lesen der Schrift (2002), et il se
serait « damné », dit-il, pour Le Martyre de Saint Sébas-
tien de Debussy... Rihm déclarera plus tard qu’il
était « doué pour la mystique », mais surtout fasciné
par tout ce qui relève du rituel : de même, il détachera
toujours ses œuvres scéniques de la sphère purement
théâtrale pour les rapprocher d’une action sacrée. 
Après quelques œuvres religieuses composées avant
l’âge de vingt ans, dont un Requiescat d’après Oscar
Wilde (1969), on trouve un premier requiem avec l’ora-
torio Dies (1984), et, dix ans après, alors que peut-
être « l’heure approche», selon l’exergue de la première
vigile, des fragments d’un requiem sur des poèmes
en allemand (Nelly Sachs), une longue Passion d’après
l’Évangile de Saint Luc, enfin un étrange Quid est Deus
(2007), écrit en écho aux psaumes stravinskiens, et
qui culmine en un déchaînement furieux de percussions.

Et Lux a été achevé le 11 octobre 2009. Wolfgang Rihm
commente : 
« Dans cette composition résonnent des fragments
du texte de la liturgie romaine du Requiem. Ils n’ap-
paraissent pas intacts cependant, ni dans l’ordre litur-
gique correct. Ils surgissent plutôt comme les éléments
constitutifs d’un tout qui – comme dans une anam-
nèse – sera remémoré progressivement. Il s’agit de
mots isolés mais reliés entre eux qui, revenant toujours,
rayonnent d’une signification centrale. Et tout à fait
au centre : et lux perpetua luceat (que la lumière éter-
nelle brille sur eux). À travers une réflexion circulaire,
les couches à la fois consolatrices et profondément
inquiétantes de ces paroles deviendront peut-être
sensibles (voir manuscrit page 3) ». 
Le compositeur construit ainsi une liturgie imaginaire
à partir de fragments prélevés dans l’Introït du
Requiem, tout en enlevant dans les supplications le
nom de celui à qui elles s’adressent, Deus et Dominus. 
Le Credo est omis ; de l’Offertoire, Wolfgang Rihm
retient trois éléments ayant trait à la nuit infernale
(« peines de l’enfer », « lac profond », « chute dans
l’obscurité »...), il isole un verset dans l’absoute Libera
me, ainsi que deux fragments du Dies irae, qu’il dépla-
cera cependant vers la fin de l’œuvre (« jour de larmes

où le monde sera réduit en poussière » et « homme
accusé »). Comme dans la Grande Messe des Morts
d’Hector Berlioz, le texte liturgique est filtré par une
subjectivité : mais il s’agit au contraire, ici, d’une céré-
monie intime, intériorisée, qui joint les cordes d’un
quatuor aux cordes vocales. La notion de lumière
prend alors la place de celle de Dieu : le dogme sous-
jacent au texte liturgique est dévié vers une interpré-
tation d’ordre gnostique : théologie de la lumière,
dualisme entre un monde obscur, oppressant, où
l’homme reste impuissant, et la rencontre de Dieu à
travers l’illumination.

L’écriture musicale frappe d’abord par une avancée
lente et une grande concentration : la plupart du
temps, les quatre voix, voire toutes les huit, se dépla-
cent en lignes parallèles ou forment des gestes iden-
tiques. Les intervalles sont resserrés, avec une grande
abondance de tierces et de secondes, qui prédominent
aussi dans l’harmonie. Les pas sont mélodiques,
comme s’il fallait économiser l’énergie et se lover dans
un espace resserré ; les valeurs rythmiques sont régu-
lières, la variété introduite seulement par l’utilisation
des contretemps. Cette écriture simplifiée peut rap-
peler certains mouvements de réformes de la musique
religieuse au XIXe siècle, fondés sur un style pur, le
refus de toute complication et toute extériorisation
mondaine des affects. Et cependant, cette tendance
est contrebalancée par un art subtil du « figuralisme » :
Rihm associe fréquemment le mot lux aux accords
juste béants et ouverts de quintes ou de quartes à
vide ; il compose un « anti-chant » strangulé quand il
sera question des enfers, avec une expiration forte et
une vocalisation sur A où les chanteurs doivent « ouvrir
la bouche en grand », fouettés par des coups de piz-
zicatos-Bartók ; la voyelle « ae » dans morte aeterna
doit être chantée de façon très ouverte, « avec la
langue dehors ! » ; les tremblements du jour dernier
sont rendus par des sonorités frémissantes, de pâles
harmoniques et des secousses intermittentes ; la prière
de libération est traduite par une ligne qui monte, la
destruction par le feu au moyen de sonorités cin-
glantes arrachées aux cordes... 
Utilisées à l’orchestre, ces techniques auraient pu faire
songer au monde désuet du poème symphonique, à
la Danse des morts de Franz Liszt, à des fresques gran-
diloquentes. Transposées dans un espace intime, cri-
blées par la subtilité d’une écriture chambriste,
l’expressionnisme plaqué se mue en une expressivité
intense qui enregistre comme un sismographe l’aura
et la vibration des fragments liturgiques.

Martin Kaltenecker
In Programme, Festival d’Automne à Paris, 2009
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REQUIEM AETERNAM
DONA EIS
ET LUX PERPETUA
LUCEAT EIS
TE DECET HYMNUS
SION
TIBI REDDETUR VOTUM
JERUSALEM
EXAUDI ORATIONEM MEAM
REQUIEM AETERNAM
DONA EIS
DOMINE
ET LUX
PERPETUA
LUCEAT
EIS
ET LUX

AD TE
OMNIS CARO VENIET
LIBERA
ANIMAS OMNIUM DEFUNCTORUM

LIBERA
DE POENIS INFERNI
LIBERA
ANIMAS
DE PROFUNDO LACU
LIBERA EAS
DE ORE LEONIS
NE ABSORBEAT EAS
TARTARUS
NE CADANT
IN OBSCURUM
DE MORTE TRANSIRE
AD VITAM
ET LUX PERPETUA
LUCEAT EIS

LIBERA ME
DE MORTE AETERNA
IN DIE ILLA TREMENDA
QUANDO COELI MOVENDI SUNT
ET TERRA
TERRAE

LIBERA
LIBERA ME
SAECULUM PER IGNEM
TREMENS FACTUS
SUM
EGO
TREMENS FACTUS
EGO SUM
ET TIMEO
DIES ILLA
DIES MAGNA
ET AMARA VALDE
LACRIMOSA
DIES ILLA
QUA RESURGET
EX FAVILLA
HOMO REUS
ET LUX
PERPETUA
LUCEAT
REQUIEM AETERNAM
DONA EIS
ET LUX
PERPETUA
LUCEAT
LIBERA
ME
LUX
PERPETUA
LIBERA ET LUX

Wolfgang Rihm
À propos de Et Lux

C’est un Requiem, mais ce n’est pas le Requiem d’une
personne qui saurait ce qu’est un Requiem. Imaginez,
vous êtes dans une anamnèse ou en analyse ! On se
souvient d’un processus qui est très ancien et  lointain...
Mais il y a aussi une connotation biographique. Jeune,
j’ai souvent chanté dans des chorales le répertoire
classique et romantique, c’est-à-dire aussi les Requiem
de Mozart, Berlioz, Verdi, Brahms. Ainsi que les motets
fondés sur les textes du Requiem. De cette époque,
il me reste toujours en mémoire un souvenir du texte,
des bribes. 
Le flux de la phrase musicale, le sens des mots, le
mélos de l’articulation vocale et instrumentale ont été

au centre du travail de composition. Les mots sont
rappelés, ce sont des souvenirs. C’est un processus
typique pour moi durant l’écriture : je me souviens du
texte d’origine, souvent, mais pas toujours.
Et Lux fut écrit pour le Hilliard Ensemble et le Quatuor
Arditti. L’interprétation ne requiert pas des spécialistes,
mais de chanteurs qui chantent juste. Et comme nous
le savons tous, c’est avec le chant que la justesse est
toujours très difficile à obtenir.
Paul Van Nevel, directeur de l’Ensemble Huelgas, a
donné Et Lux en doublant les voix. C’est possible et
ne pose aucun problème. Je l’ai entendu dans cette
version à Berlin, le résultat était très convaincant.

Extrait d’un entretien avec Serge Martin
Ars musica 2012 



6

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

Mardi 15 novembre 20h30
Ramon Lazkano/Matthias Pintscher
Cité de la musique – Philharmonie de Paris

Prochains concerts

29

THÉÂTRE DES BOUFFES DU NORD
Lun. 10 octobre 20h30 
––––––
12€ à 25€ / Abonnement 10€ à 20€
Durée : 1h10 plus entracte

Deux quatuors en création à Paris, écrits par des compositeurs qui se sont beaucoup interrogés
sur cette formation, tant son histoire intimide :
Enno Poppe dédie son Buch (Livre) à la mémoire de Pierre Boulez. Il l’a composé en pensant au
Livre pour quatuor pour lequel, après des années de confrontation et d’admiration, il recherche
toujours la clé. « Buch n’est pas la clé, c’est plutôt la quête de cette clé et un signe de respect »
(Enno Poppe).
Au sujet de Lurralde, quatuor composé en 2012, Ramon Lazkano écrit : « Le quatuor à cordes
me fascine, comme beaucoup d’entre nous je pense ; c’est un instrument d’une époque précise
qui répond à des contraintes musicales, techniques et sociales spécifiques, et qui se voit projeté
comme un outil anachronique dans le XXe siècle. Et c’est justement cette poussière cumulée qui
d’un coup révèle une potentialité inédite. » Ezkil (du basque Cloche) de Ramon Lazkano, écrit
en 2002, modifie la guitare en l’accordant en quarts de tons et déploie ainsi des résonances
inhabituelles et des harmoniques virtuoses.
Les Goethe Lieder de Luigi Dallapiccola (1904-1975) sont rares au concert, comme l’est la formation
requise : une voix et trois clarinettes (en mi bémol, en si bémol et clarinette basse). En 1953, Luigi
Dallapiccola a ouvert Le Livre de Suleika, l’un des douze livres du Divan occidental-oriental de
Goethe, paru en 1819. Il y puise ces sept chants qu’il compose sur un mode dodécaphonique
ra7né, libre, à son image, et traversés par une tension romantique.

RAMON LAZKANO
ENNO POPPE
LUIGI 
DALLAPICCOLA

Ramon Lazkano : Lurralde, quatuor à cordes ; Ezkil, pour guitare 
Enno Poppe : Buch, commande de la Westdeutscher Rundfunk, du Festival d’Automne à Paris, du Festival Transit (Louvains), du Festival de Huddersfield 
et du Quatuor Diotima avec le soutien de la DRAC Région Centre
Luigi Dallapiccola : Goethe Lieder pour voix et trois clarinettes

Marion Tassou, soprano // Mathieu Ste"anus, Benoît Savin, Manuel Metzger, clarinette // Caroline Delume, guitare // Quatuor Diotima

Coréalisation C.I.C.T. – Théâtre des Bou0es du Nord (Paris) ; Festival d’Automne à Paris // Avec le soutien de Mécénat Musical Société Générale, de la
Fondation Ernst von Siemens pour la musique et de King’s Fountain // Avec le concours de la Sacem 
France Musique enregistre ce concert.
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CITÉ DE LA MUSIQUE – PHILHARMONIE DE PARIS
Mar. 15 novembre 20h30 
––––––
14,40€ et 18€ / Abonnement 12,60€
Durée : 1h40 plus entracte – Rencontre avec Ramon Lazkano à 19h

Un cycle, corpus d’œuvres en formations diverses reliées par une même
source d’inspiration – un texte, un artiste, un tableau –, est une manière
d’organiser le répertoire et de donner une couleur commune à un faisceau
de compositions. 
De Ramon Lazkano, trois œuvres de ce concert sont issues duLaboratoire
des Craies, collection composée de cinq cycles, dont le premier élan avait
été la découverte du laboratoire expérimental du sculpteur Jorge Oteiza
(1908-2003). Oteiza fut l’un des membres du groupe Gaur et l’instigateur
du mouvement d’avant-garde Ez dok amairu (on n’est pas treize, dans
le sens de la malédiction esquivée). Le matériau fragile, éphémère, de
la craie dans le Laboratoire du sculpteur devient celui du compositeur
qui traduit Oteiza, dans sa partition, en espace, temps, mémoire. Des
cinq cycles de la collection, Errobi (Torrent) et Egan (Envol) représentent
deux extrêmes en dimensions et en diversité. Ramon Lazkano, né en
1968, vit à Paris et à Saint-Sébastien, sa ville natale, où il enseigne au
conservatoire supérieur de musique.
Matthias Pintscher, directeur musical de l’Ensemble intercontemporain
depuis 2013, est né à Marl (Rhénanie) en 1971 et s’est installé depuis
plusieurs années à New York d’où il mène sa carrière internationale de
chef d’orchestre et de compositeur et où il enseigne à la Juilliard School.
Dans son triptyque sonic eclipse pour instruments solistes et ensemble,
la trompette et le cor incarnent successivement deux corps célestes dans
la première et la deuxième des pièces (celestial object I et II) et finissent
par se recouvrir et se fondre avec l’ensemble dans occultation, qui conclut
le cycle.

RAMON 
LAZKANO
MATTHIAS
PINTSCHER

Ramon Lazkano : Errobi-2, pour piano, flûte basse, clarinette basse ; Egan-3, pour ensemble ; 
Egan-4, pour ensemble ; Izarren Hautsa, pour ensemble, hommage au poète et artiste basque Mikel Laboa
Matthias Pintscher : sonic eclipse, pour cor, trompette et ensemble

Jean-Christophe Vervoitte, cor // Clément Saunier, trompette // Ensemble intercontemporain // 
Matthias Pintscher, direction

Coproduction Philharmonie de Paris ; Ensemble intercontemporain ; Festival d’Automne à Paris // Avec le soutien
de Mécénat Musical Société Générale, de la Fondation Ernst von Siemens pour la musique et de King’s Fountain //
Avec le concours de la Sacem
France Musique enregistre ce concert.

RAMON LAZKANO
PORTRAIT

FESTIVAL D’AUTOMNE À PARIS

Ci-contre : Ramon Lazkano © Vincent Pontet

RAMON LAZKANO
PORTRAIT

FESTIVAL D’AUTOMNE À PARIS

Vendredi 18 novembre 20h 
Morton Feldman
For Philip Guston

MUSIQUE
ÉGLISE SAINT-EUSTACHE
Ven. 18 novembre 20h 
––––––
20€ et 25€ / Abonnement 15€ et 20€
Durée estimée : 4h30 sans entracte 
Chaises longues et couvertures à disposition

L’amitié que le compositeur américain Morton Feldman (1926-1987)
entretint avec le peintre Philip Guston prit fin soudainement en 1970,
au moment où Guston emprunta la voie de la peinture figurative, tournant
esthétique que Feldman, grand passionné d’art abstrait, ne lui pardonna
jamais. Ce n’est que dix ans plus tard, à la mort du peintre, que le
compositeur entrevit la part de liberté radicale qui avait présidé au geste
de Guston. « Il a cessé de se poser des questions », dira Feldman, devise
qu’il reprendra à son propre compte en poussant à l’extrême son penchant
pour l’étirement du temps musical. Faisant suite aux cinq heures et trente
minutes du second Quatuor à cordes (1983), le trio For Philip Guston
(1984), dont le titre marque la dette à l’égard du peintre, s’étend sur une
durée dépassant les quatre heures. L’art de Feldman – cet art patient
que le compositeur aimait à comparer au tissage des tentures et tapis
du Moyen-Orient – s’y déploie dans toute sa quintessence. L’instrumentation
reprend la combinaison de Why Patterns (1978) et Crippled Symetry
(1983) : le piano, le célesta et les percussions à clavier (vibraphone,
glockenspiel, cloches tubulaires) forment un complexe de résonances
à la surface duquel viennent se loger les notes éparses de la flûte. Flottant
dans l’apesanteur d’une écriture rythmique complexe, les « objets sonores»
se juxtaposent et se répètent dans des variations et déplacements à
peine sensibles. Attentif aux qualités sensuelles de son matériau, le com-
positeur se plaît à extirper tout le suc d’un accord répété, ou à dégager
les multiples visages d’une ébauche mélodique, ainsi ce motif à quatre
notes qui ouvre la partition. Selon lui, « les sons sont destinés à respirer,
et non pas à être mis au service d’une idée ». 

MORTON
FELDMAN
For Philip Guston

Morton Feldman : For Philip Guston, pour piano, flûte, percussion

Hermann Kretzschmar, piano // Dietmar Wiesner, flûte // Rainer Römer, percussion

Production Festival d’Automne à Paris
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MUSIQUE
THÉÂTRE DE LA VILLE / ESPACE PIERRE CARDIN
Lun. 28 novembre 20h30 
––––––
16€ à 26€ / Abonnement 13€ et 17€
Durée : 1h15 plus entracte

Dans Sto� (Tissu) d’Enno Poppe, les neuf instruments entament une conversation animée où
chaque voix veut se faire entendre, où tout le monde parle en même temps, avant de se retrouver
parfois sur une même idée. Une sorte de « polyglossie » disparate, avec toujours les mêmes
formules et idées fixes, de petits rythmes piétinés, de petites brèves mélodies, que chacun entonne
en un concerto grosso fait d’apartés, arrêté de temps à autre par des « refrains » partagés. Une
grande fanfare enthousiaste et déglinguée sera le fruit des délibérations, et puis l’on retombe,
un peu épuisé. Dans Haare (Cheveux), le compositeur semble s’inspirer de la matière même des
crins du violon solo : les courts glissés, les savonnages savants, les minuscules mélopées en micro-
intervalles qui rappellent l’amour de Poppe pour les musiques d’Asie centrale, sonnent comme
un test de résistance appliqué aux quatre cordes tendues.
Dans E2, Mark Andre met lui aussi la virtuosité de son écriture au service d’une microscopie des
cordes. On imagine une oreille démesurée – façon Jérôme Bosch – s’approchant du violoncelle
et de la contrebasse, envahis d’êtres minuscules qui s’y agitent, enfoncent des clous, déclenchent
des vibrations ténues, des soupirs étranglés, des glissades. « Musique concrète instrumentale »
encore, dans la tradition de Lachenmann, mais aux mètres réguliers, parfois presque dansante,
subtilement éloignée, parvenant de très loin.
Les Bagatelles op. 14d de György Kurtág sont écrites pour un e/ectif improbable – flûte, contrebasse
et piano. C’est tout le programme poétique du compositeur qui est résumé ici – moments fugitifs,
intensité du presque-rien, des a/ects aussitôt stoppés, sur des rythmes impairs, des ostinatos,
un choral furieux, des éboulis de gammes tonales… Brefs Messages op. 47 s’ouvre sur une petite
fanfare de guingois, stravinskienne, précédant un « organum apocryphe » et deux instrumentations
de pièces anciennes, composant un album mélancolique de musiques qui auraient pu être.

MARK ANDRE
ENNO POPPE
GYÖRGY KURTÁG

Mark Andre : E2, pour violoncelle et contrebasse
Enno Poppe : Sto�, pour neuf instruments ; 
Haare, pour violon solo ; 
Fell, pour percussion solo (2016) 
György Kurtág : Bagatelles op. 14d, pour flûte, contrebasse et piano ; 
Brefs Messages op. 47, pour ensemble

Hannah Weirich, violon // Dirk Rothbrust, percussion // Ensemble Musikfabrik // Enno Poppe, direction

Coréalisation Théâtre de la Ville-Paris ; Festival d’Automne à Paris
France Musique enregistre ce concert.
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MUSIQUE
THÉÂTRE DE LA VILLE / ESPACE PIERRE CARDIN
Lun. 5 décembre 20h30 
––––––
14€ et 19€ / Abonnement 11€ et 14€
Durée : 1h

La musique de Pierre-Yves Macé (né en 1980) est un singulier et fin croi-
sement entre la musique dite contemporaine, l’électroacoustique, l’art
sonore et une certaine sensibilité rock. Les frontières se dissolvent tout
en s’a-rmant ; la perception, les références sont délicieusement et poé-
tiquement chahutées, taillées dans le biais de façon imprévisible, mais
avec précision. Joué ici dans son intégralité, le cycle Song Recycle (2010)
est un récital pour haut-parleur et piano, élaboré à partir de pistes sonores
de vidéos YouTube où l’on entend di*érentes personnes chanter a cappella
un « tube » de leur choix : Christina Aguilera, Schubert, Fauré, etc. Ces
chants sont découpés, travaillés, repliés sur eux-mêmes par cut-up, ils
deviennent une nouvelle mélodie, une piste vocale granuleuse dont le
piano tantôt souligne les inflexions tantôt s’émancipe en devenant soliste.
Sur scène, les voix sont di*usées par un seul haut-parleur placé dans le
creux accueillant du piano, comme un chanteur ou une chanteuse qui
interprèterait son récital. Le genre du lied est détourné pour l’occasion
en karaoké inversé : c’est l’accompagnateur qui est présent, et la voix,
absente. Pour ce concert, les chansons de Song Recycle sont entrelacées
à des Miniatures électroacoustiques, entre phonographie de terrain et
études de musique concrète. En 2014, après avoir été quelque temps
l’interprète de ce double work-in-progress, Pierre-Yves Macé a décidé
d’en réaliser une version écrite, portée par le pianiste et compositeur
Denis Chouillet. C’est à ce dernier qu’est dédié Accords et Accrocs, mou-
vement unique pour piano solo déployant des variations à partir d’une
suite « claudicante » d’accords plaqués. 

PIERRE-YVES
MACÉ

Pierre-Yves Macé : Accords et Accrocs (2015), pour piano ; Song Recycle (2012), récital pour haut-parleur et
piano // Miniatures, pour bande 4 pistes 

Denis Chouillet, piano // Pierre-Yves Macé, réalisation sonore 

Coréalisation Théâtre de la Ville-Paris ; Festival d’Automne à Paris
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Lundi 28 novembre 20h30 
Mark Andre/Enno Poppe/György Kurtág
Ensemble Musikfabrik
Espace Pierre Cardin

Lundi 5 décembre 20h30
Pierre-Yves Macé
Espace Pierre Cardin
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MUSIQUE
CITÉ DE LA MUSIQUE – PHILHARMONIE DE PARIS
Ven. 9 décembre 20h30 
––––––
14,40€ et 18€ / Abonnement 12,60€
Durée : 1h20 plus entracte – Introduction au concert à 19h45

Enno Poppe s’intéresse aux cellules, aux atomes, aux arborescences et aux proliférations. Il aime étirer, zoomer l’infime,
regarder les textures de près, les faire passer dans la main, comme lorsqu’on achète un tissu ou un tapis. Ce sont les
matériaux qui l’inspirent, leur résistance, leur viscosité, leur densité – il est le Ponge de la musique, il prend le parti des
choses. C’est là ce qu’on entend dans Brot (Pain), alors que Ko�er (Valise) renferme un bric-à-brac à classer, celui des
extraits de son opéra IQ : « La valise est en même temps un moyen de transporter et de conserver. Après Armoire et
Grenier, une troisième pièce qui se préoccupe d’idées d’ordre ». L’usage des micro-intervalles ouvre un univers parallèle
peuplé d’éléments ou d’êtres aux étranges humeurs – grincheux, gémissants, râlants, indécis, reprenant toujours.
Pascal Dusapin conserve le monde sonore ancien ; pas de modes de jeu, équilibre des harmonies, lignes et lianes, élégance.
Mais il s’agit aussi de revitaliser dans Jetzt genau! la forme du concerto : comme dans le Concertino de Janacek, pris
comme modèle, le piano entre en conversation avec un e,ectif disparate – clarinette, trombone, harpe, percussion, violon,
violoncelle. « C’est ainsi qu’aucun instrument ne peut guère se cacher derrière un autre ; si l’on peut dire, presque tous
sonnent “à cru” ». Pièce écrite dans l’urgence, le parcours en est varié, lunatique – touches de jazz, mélopées, duos rêveurs,
accords martelés avec fureur. Et aussi « l’ombre de musiques toujours venues d’ailleurs et même d’un peu plus loin sans
jamais en citer une seule ».
Avec Agata Zubel, c’est toute l’énergie d’une performance vocale qui envahit le monde instrumental. Zubel est une nouvelle
Cathy Berberian qui aurait étudié la « musique concrète instrumentale » de Lachenmann. Double Battery est le titre d’un
concerto pour deux percussions, mais où deux clarinettes basses prennent la parole régulièrement. Sinon, une matière
en fusion où tout bouillonne et frémit, où les sons traditionnels et tempérés sont l’exception : la musique est corps, nerveuse
et à l’a,ût.

ENNO POPPE
AGATA ZUBEL
PASCAL DUSAPIN

Enno Poppe : Ko�er, pour grand ensemble ; Brot, pour cinq instrumentistes 
Agata Zubel : Double Battery, pour ensemble
Pascal Dusapin : Jetzt genau!, pour piano et six instruments 

Ensemble intercontemporain // Sébastien Vichard, piano // Cornelius Meister, direction

Coproduction Philharmonie de Paris ; Ensemble intercontemporain ; Festival d’Automne à Paris
France Musique enregistre ce concert.
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Vendredi 9 décembre 20h30
Enno Poppe/Agata Zubel/Pascal Dusapin
Cité de la musique – Philharmonie de Paris

Biographies des interprètes

Huelgas Ensemble
L’Ensemble Huelgas est reconnu depuis plus de qua-
rante ans comme l’un des meilleurs ensembles pour
l’interprétation de la musique polyphonique du Moyen
Âge et de la Renaissance. L’ensemble conçoit des pro-
grammes originaux constitués pour la plupart d’œu-
vres inédites et inconnues. L’approche inhabituelle et
la pureté de l’intonation sont caractéristiques. Les
interprétations de l’Ensemble Huelgas reposent sur
une connaissance approfondie de l’esthétique du dis-
cours musical et sur la pratique spécifique du chant
au Moyen Âge et à la Renaissance. 
L’Ensemble Huelgas est invité dans les plus grands
centres musicaux du monde, comme les BBC Proms
à Londres, le Lincoln Center à New York, la Cité de la
musique à Paris, la Philharmonie de Berlin... L’ensemble
est également invité dans tous les festivals de musique
ancienne, où il joue dans des chapelles, des églises et
les monastères. 
La discographie de l’Ensemble Huelgas comprend plus
d’une soixantaine d’enregistrements d’œuvres vocales
et instrumentales allant du XIIIe à la fin du XVIIe siècle.
La discographie 2012-2014 comprend entre autres
Eton Choirbook, Meslanges de Claude Lejeune,
L’Oreille de Zurbarán et l’enregistrement de Et Lux de
Wolfgang Rihm, pour huit chanteurs et quatuor à
cordes.
Récompenses : plusieurs prix Caecilia de la presse
belge, Choc du Monde de la Musique, le Prix Edison,
le Prix d’honneur de l’Académie Charles Cros, une dis-
tinction de l’Union des Radios Européennes, ainsi que
le prix ECHO Klassik en 1994, 1997, 2010 et 2011, plu-
sieurs Diapason d’or, ainsi que le Diapason d’or de l’an-
née en 2014 puis en 2015.
L’Ensemble Huelgas est subventionné par le gouver-
nement flamand et l’Université Catholique de  Louvain.

www.huelgasensemble.be

Paul Van Nevel, direction du Huelgas Ensemble
Paul Van Nevel est le directeur artistique de l’Ensemble
Huelgas qu’il a fondé en 1971, pour compléter ses acti-
vités à la Schola Cantorum de Bâle. Pionnier et figure
de proue de l’exploration ainsi que de l’interprétation
de la polyphonie européenne du XIIe au XVIe siècle,
Paul Van Nevel effectue une approche interdiscipli-
naire en partant des sources originales tout en tenant
compte du contexte culturel de l’époque (la littérature,
la prononciation restituée, le tempérament, le tempo,
la rhétorique, etc.). Il est toujours à la recherche d’œu-
vres méconnues et porte une attention toute particu-
lière aux trésors de la polyphonie flamande.
Paul Van Nevel a écrit une monographie consacrée à
Johannes Ciconia ainsi qu’un livre sur Nicolas Gombert.
Il a transcrit de la musique de la Renaissance pour les
éditions Bärenreiter.

www.huelgasensemble.be

Quatuor Minguet
Le Quatuor Minguet, fondé en 1988, compte aujourd’hui
parmi les quatuors à cordes les plus demandés ; l’en-
semble joue dans toutes les salles de concerts du
monde.
Le quatuor tient son nom de Pablo Minguet, philosophe
espagnol du XVIIIe siècle qui a tenté à travers ses écrits
de donner l’accès aux beaux-arts au plus grand nom-
bre. Le quatuor se concentre sur la littérature classique
et romantique tout autant que sur la musique moderne
et s’engage dans l’interprétation des compositions du
XXIe siècle en assurant un grand nombre de créations. 
Parmi leurs projets les plus signifiants, citons l’intégrale
des œuvres pour quatuor à cordes de Wolfgang Rihm,
ainsi que celles de Jörg Widmann. Parmi les partenaires
du Quatuor Minguet, citons la soprano Mojca Erdmann, 
le baryton Christian Gerhaher, le pianiste Andrea
 Lucchesini, l’altiste Gérard Caussé et les orchestres
symphoniques de la Radio de Francfort, Cologne et
Berlin. Fono Forum a distingué l’intégrale Widmann
avec cinq étoiles en mai 2015. Le Quatuor Minguet a
reçu le prestigieux ECHO Klassik 2010 et le Diapason
d’or de l’année 2015.
Depuis octobre 2015, les membres du Quatuor Minguet
sont professeurs invités au Conservatoire de musique
et de danse de Cologne à Wuppertal.

www.minguet.de/quartett-fr.html

ECM a publié en 2015 la version 2011 de Et Lux de
 Wolfgang Rihm, enregistré par l’Ensemble Huelgas et
le Minguet Quartet. 
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