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METRO Cash & Carry France est une filiale du groupe METRO, quatrième groupe mondial de distribution. Présent
dans 30 pays, METRO est une société résolument mondiale qui a décidé d'implanter un programme international
de formation à l'abbaye de Royaumont. 

Destiné à former ses cadres aux techniques de management, ce centre de compétences of fre à ses stagiaires le
cadre exceptionnel de l'abbaye cistercienne de Royaumont, tout en les associant aussi aux programmes culturels
proposés par la Fondation, afin de promouvoir une culture d'entreprise forte basée sur l'ouverture d'esprit et 
l'af firmation de valeurs éthiques.

La Fondation Royaumont est un Centre Culturel de Rencontre qui prépare de jeunes artistes professionnels de
nationalités très diverses aux concerts programmés chaque été pendant la Saison musicale. Ces programmes de
haut niveau permettent à ces jeunes artistes, chanteurs ou instrumentistes, d'être dif fusés auprès du public et
d'acquérir les outils et méthodes indispensables dans la réussite de leur future carrière.

C'est après avoir constaté que les activités de METRO et de la Fondation Royaumont partagent les mêmes valeurs
d'excellence et d'échanges que METRO a souhaité développer un projet de mécénat pérenne autour de la 
préparation à la Saison musicale de Royaumont, mécénat qui souligne la dimension culturelle de la présence de
METRO à Royaumont.

S P I E ,  D E S  V A L E U R S  E T  D E S  H O M M E S

Les métiers de SPIE - génie électrique, installation et maintenance de systèmes de communications - nous placent
au cœur de l'activité humaine. Notre développement se fonde sur le respect de notre éthique d'entreprise et 
de notre environnement social, et prend sa force dans la valorisation des compétences que les femmes et les
hommes de SPIE mettent en œuvre au service de nos clients.

C'est l'enracinement dans le tissu économique et social qui donne un sens à notre action et à notre 
développement. A l'inverse d'un passage éphémère, notre présence se traduit par une volonté de développer 
un partenariat sur le long terme et par une implantation profonde dans la vie locale.

SPIE apporte son soutien aux programmes musicaux de la Fondation Royaumont, et plus particulièrement à la
découverte et à la promotion de jeunes chanteurs, instrumentistes et compositeurs de niveau international, dans
le cadre des actions de formation, de dif fusion et d'insertion professionnelles menées par la Fondation
Royaumont, née de l'initiative d'Henry et Isabel Goüin.

En choisissant d'être mécène de Royaumont, SPIE souhaite, au-delà des liens familiaux qui unissent les créateurs
de l'entreprise et ceux de la Fondation Royaumont, transmettre et partager ces valeurs de performances et 
d'exigence, de créativité et de pérennité, de dialogue et d'ouverture, au sein d'un projet culturel innovant et à
l'écoute des évolutions du monde dans lequel il s'insère.
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Concert de 15h30 page 5

Concert de 17h45 page 5

Concert de 21h page 21

Tous les annonceurs figurant dans ce programme sont membres du comité Henry Goüin, club 
d’entreprises mécènes de la Fondation Royaumont.

La préparation des concerts de la Saison musicale bénéficie du mécénat de SPIE et de 
Metro Cash & Carry France. 
La Saison musicale bénéficie du mécénat du Comité Henry Goüin.
La SACEM soutient Voix nouvelles.
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Dans le cadre de ses activités de formation professionnelle, la Fondation Royaumont a reçu, pour la 
présentation des concerts de la session de composition, un soutien de la Commission européenne FSE
objectif 3.

L'accompagnement des jeunes compositeurs par V oix nouvelles est soutenu par la Fondation de France
et le French-American Fund for Contemporary Music de F ACE.
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1 5 H 3 0  E T  1 7 H 4 5  -  C R É AT I O N S D E  L A  S E S S I O N  D E
C O M P O S I T I O N  «  V O I X  N O U V E L L E S  »

dirigée par Brian Fer neyhough, Michaël Jarr ell, François Paris

Les Percussions de Strasbourg
Jean-Paul Bernard, Claude Ferrier , Bernard Lesage, Keiko Nakamura, François Papirer ,
Olaf Tzschoppe
Jean-Paul Bernard, direction 

Françoise Rivalland, cymbalum
Mario Caroli, flûtes
Pascal Contet, accordéon

Atelier vocal de Royaumont : 
Marie-Paule Bonnemason (mezzo 1), Coralie Diatkine (mezzo 2), Mélody Louledjian (soprano 3), 
Claire Pigeot (soprano 5)
James Wood, direction
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1 4 H 1 5  -  C A F É  D E B AT  : L A  D I F F É R E N C E  D E S  A RT S
Raphaël Thierry, Jérôme Combier, Marc Texier

A N D R E A  A G O S T I N I  (Italie, 1975) The speed at which things change
Cymbalum solo

S A M U E L  A N D R E Y E V  (Canada, 1981) Stopping
Duo de percussions

E T I E N N E  A R C H A M B A U L T  (Canada, 1978) Mécaniques égarées
Flûte, accordéon, marimba

D A N I E L E  G H I S I  (Italie, 1984) Alba
Voix de femme 3, flûte, cymbalum, accordéon

A M I T  G I L U T Z  (Israël, 1983) Outside the Inner cir cle
Soprano3, mezzo 2, 2 percussions

M A R I  K A M I M O T O  (Japon, 1975) Tableau de la nuit
2 sopranos3 + 5, mezzo1

M A T T H E W  L I M A  (Etats-Unis, 1976) Oppositions
Sextuor de percussions peaux et métaux

E Z E Q U I E L  M E N A L L E D  (Argentine, 1980) (di)Section II
Accordéon solo

TA T I A N A  O L I V I E R I  C A TA N Z A R O (Brésil, 1976) Spaziergang
Soprano 5 et flûte

N A O M I  P I N N O C K  (Royaume-Uni, 1979) RE-sonare
Cymbalum, accordéon, steel-drum, marimba

S E B A S T I A N  R I V A S  (France- Argentine, 1975) Di cittá invisibili…
Sextuor de percussions claviers

D I A N A  R O T A R U  (Roumanie, 1981) What lips my lips….
Mezzo 2, flûte, cloches à vaches, gongs

R A M I N T A  S E R K S N Y T E  (Lituanie, 1975) Echoes
Trio de percussions « sons résonnants »

A L E X A N D E R  S I G M A N  (Etats-Unis, 1980) xy xy I II III
Cymbalum et trio de percussions peaux et métaux

A K I K O  Y A M A N E  (Japon, 1982) Trio [Fluctuations]
Trio de percussions « sons secs »



A N D R E A  A G O S T I N I  (Italie, 1975)
Andrea Agostini est né en 1975. Il a commencé très jeune ses études de musique. Il a été diplômé en composition
et musiques électroniques avec honneurs, ainsi qu’en piano. Il est également un interprète accompli de guitare-
basse électrique : dans ce cadre, il a participé à des enregistrements et concerts des pièces de Fausto Romitelli,
Giovanni V errando, Adriano Guarnieri et bien d’autres. Il a suivi des master -classes avec Gilberto Cappelli,
Alessandro Solbiati, Ivan Fedele. Il a été finaliste et remporté de très nombreux concours parmi lesquels Musica
Viva 2003 (1er prix), Prix Noroit 2002 (finaliste), Seoul Competition for Composers (3e prix), Gaudeamus Music
Week 2005 (mention honorable). Ses œuvres ont été jouées dans de nombreuses institutions en Italie et à 
l’étranger notamment à Sofia (American Music W eek 2002), à Milan (Sincronie 2004) et à Cologne (W est Deutsche
Rundfunk). 
Il a composé et joué des musiques pour la radio, le cinéma, le théâtre… Sa curiosité pour l’ensemble des langages
contemporains l’a amené à collaborer avec des groupes issus d’horizons très dif férents : rock, jazz, musique
contemporaine… Le rock et la musique électronique ont particulièrement éveillé son intérêt au cours des 
dernières années : il est membre du groupe Frida X, avec lequel il a participé à de nombreux concert et enregis -
trements CD. Il est également claviériste, programmeur Max / MSP et responsable électro-technicien au sein de 
C-Project, une société performante en matière de sonorisation dans le domaine du théâtre.

The speed at which things change 
(La vitesse à laquelle les choses changent)
Cymbalum solo

Le cymbalum n’est pas un instrument facile. Comme Françoise Rivalland me l’écrivait au début de
notre échange de courriels, « sur un cymbalum, tout est problématique, mais commence par écrire
et après nous verrons ». J’ai donc pris la demande de Françoise d’écrire une pièce pour elle, à la fois
comme un défi et comme l’opportunité d’explorer un monde totalement nouveau. Le résultat de
cette exploration s’intitule The speed at which things change (La vitesse à laquelle les choses 
changent). Bien que je n’ai jamais voulu que cette pièce soit un simple catalogue des possibilités du
cymbalum (et étant donnée l’infinité de ces possibilités, il ne peut s’agir de cela), je pense que son
écoute fait émerger un certain côté aventureux et expérimental de cette composition ainsi que
d’autres choses qui, je l’espère, n’ont pas besoin d’être expliquées.

S A M U E L  A N D R E Y E V  (Canada, 1981)
Samuel Andreyev est né au Canada et vit à Paris depuis 2003. En 2006 il est entré dans la classe de composition
du Conservatoire National Supérieur de Musique de Paris. Compositeur et hautboïste, il a suivi parallèlement les
cours d’Allain Gaussin, V incent Decleire et Franck Bedrossian au conservatoire de Sevran, et les cours de hautbois
de Didier Pateau à l’Ecole Nationale de Musique d’Aulnay-Sous-Bois. Ses œuvres ont été jouées à Paris, Londres et
Toronto, par des musiciens telles que Guillaume Bourgogne, Ensemble Ergo, Gary Kulesha et Christopher
Redgate. En tant que hautboïste, il joue tous les instruments de la famille (inclus cor anglais, hautbois d’amour ,
heckelphone) et s’intéresse notamment au répertoire contemporain de son instrument.

Stopping
Duo de percussions

J’ai choisi l’ef fectif de deux vibraphones afin d’explorer de manière détaillée la résonance et la 
cessation des sons. Les terminaisons des sons sont aussi précisément indiquées et dif férenciées que
leur commencement. Cette modalité d’écoute s’impose également au niveau global de la pièce. Les
gestes et figures de Stopping s’inclinent fortement vers leur propre dissolution, quoiqu’un 
stratagème pour la continuation de la pièce n’est jamais absent. Cette tension représente la pierre
angulaire de la pièce.
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E T I E N N E  A R C H A M B A U L T  (Canada, 1978)
Originaire de la ville de Québec, Etienne Archambault a découvert la musique classique alors qu’il était guitariste
de Jazz. Avant de débuter des leçons formelles en composition, il a étudié la musique à l’Université Laval. Il a
ensuite été admis comme étudiant à la faculté de musique de l’Université Mc Gill (Bmus’04) où il a étudié la 
composition avec Jean Lesage et Sean Ferguson ainsi que l’ochestration avec John Rea. Il a également participé à
des master classes avec Benedict Mason et Laurie Radford. Il poursuit actuellement des études de deuxième cycle
en composition, en résidence à la faculté de musique, ce qui lui a permis d’écrire Terrain V ague (2004-2005) pour
l’ensemble de musique contemporaine CME. Cette œuvre, ainsi que la pièce L’errance et la poursuite (2003), un
trio pour violon, violoncelle et piano, ont été créées au cours de la saison 2004-2005 de cet ensemble.
Récipiendaire d’une bourse, Etienne Archambault a participé aux Rencontres de Musique Nouvelle en août 2005.
C’est à cette occasion qu’il écrit À mi-chemin , œuvre coup de cœur du Nouvel Ensemble Moderne. Par ailleurs,
Etienne Archambault a été sélectionné pour une résidence à la Fondation Royaumont en automne 2006 lors de la
Session de composition du Domaine Forget 2005.

Mécaniques égarées 
Flûte, accordéon, marimba
Une panoplie d’objets musicaux ayant perdu leur chemin entrent en scène, le temps d’essayer 
d’établir un discours cohérent. Les degrés référentiels variables qu’ils charrient, jumelés à un
manque apparent de direction aboutissent toutefois à autre chose… En l’absence d’un ancrage
concret, la musique tente de se situer aux frontières d’un ludisme parfois irritant et d’un recueille -
ment contemplatif. Une mécanique vaine qui constitue une façon de transiger avec l’entourage
fracturé qui m’est représenté au quotidien, de brefs élans afin de tisser des liens imaginaires avec
ce qu’il me reste…

D A N I E L E  G H I S I  (Italie, 1984)
Daniele Ghisi est né à Trescore Balneario (près de Milan). Il commence à prendre des leçons de piano à l’âge 
de 6 ans, et s’essaye très tôt à la composition. Il entre au conservatoire à l’âge de 12 ans. Depuis lors, il a étudié 
la composition à Bergame avec Alberto Colla et Stefano Gervasoni. Depuis 2000, il a pris part à de nombreux
séminaires et master -classes (parmi lesquelles les classes de P. Billone, R. HP Platz, H. Lachenmann, G. Benjamin) 
et s’est vu attribuer de nombreux prix dans des compétitions nationales et internationales. A yant toujours été 
fortement intéressé par les mathématiques, Daniele Ghisi suit depuis 2004 un cursus de mathématiques 
appliquées à l’Université Biccoca de Milan et est sur le point d’obtenir son examen avec un mémoire sur la 
généralisation algébrique des vecteurs d’intervalles musicaux et la Z-Relation de Forte. Il a également développé
un programme informatique qu’il a souvent utilisé pour créer et construire ses propres outils et logiciels d’analyse
musicale.

Alba
Voix de femme, flûte, cymbalum, accordéon
Le poème Alba ("aube" en Italien) est probablement le plus doux et le plus délicat du recueil Echo’s
Bones, l’une des premières œuvres de Samuel Beckett. La composition musicale reflète cette sensibi -
lité grâce aux atmosphères dif fuses créées par la flûte, le cymbalum et l’accordéon. D’autre part,
elle influence également l’interprétation du texte à travers les relations interchangeables entre
instruments et voix.
L’écriture vocale combine quatre techniques dif férentes (le récitatif, le chant lyrique, le murmure et
la scansion mécanique des mots) et les traite comme quatre « îles », évoluant de manière continue
à travers cet archipel sur un chemin qui va progressivement vers une scansion mécanique des 
derniers vers, et qu’accompagne un processus de simplification progressive qui exalte toutes les
nuances pessimistes – d’une manière assez proche du Weltanschauung de Beckett.



A M I T  G I L U T Z  (Israël, 1983)
Amit Gilutz est né en 1983 à Be’er -Sheva (Israël). Il a commencé à étudier la musique et le piano à l’âge de 12
ans. Il a reçu son diplôme de l’Académie Israëlienne des Arts et des Sciences de Jérusalem où il a étudié la
musique auprès du Professeur André Hajdu, du Dr . Bat-Sheva Rubinstein et de Michael W olpe. Depuis 1999, il a
été régulièrement récompensé pour ses connaissances en composition par le Fond Culturel Americano-Israëlien,
qui lui a commandé une pièce pour violon pour la compétition A viv 2005.
Ses compositions et arrangements ont été joués par de nombreux orchestres et ensembles musicaux en Israël
parmi lesquels : Kibbutz Chamber Orchestra, The Be’er -Sheva Sinfonietta Orchestra, The T el-Aviv Campus
Orchestra, The IDF Chamber Orchestra, Kaprizma Ensemble, T el-Aviv Soloists Ensemble et bien d’autres…
Certaines de ses pièces ont été jouées à l’étranger , et les autorités israéliennes de la Radio-dif fusion ont passé 
plusieurs de ses pièces sur la station de musique classique nationale.
Amit Gilutz a gagné le premier prix de la compétition du Mediterranean Music Center Composition (Grèce), avec
sa pièce Four Pieces for Violin and Orchestra .
Après avoir étudié auprès du Professeur In’am Leef, Amit Gilutz poursuit son cursus à l’Académie de Jérusalem
sous la houlette du Professeur Mark Kopitman. Il a été récemment gratifié par le directeur de l’Académie d’un
prix pour son travail remarquable.

Outside the Inner cir cle
Soprano, mezzo, 2 percussions

La pièce Outside the inner circle a été composée durant l’été 2006. Le titre de cette pièce évoque
l’idée d’un blocage dans un endroit, sans possibilité d’en sortir . Cette situation peut être transposée
dans dif férents aspects de la vie (personnelle, politique, etc…). Dans la musique, quelques para-
mètres peuvent exprimer cette idée : des structures tonales répétitives, des patterns rythmiques,
deux ou trois motifs récurrents chacun associés à un instrument distinct, et aussi à la forme 
générale de la pièce. Les deux chanteurs font alternativement partie de l’ensemble ou sont solistes ;
parfois ils fonctionnent comme une extension l’un de l’autre, leurs deux voix s’entremêlant pour
former une matière hétérophonique, puis se séparant de nouveau.

M A R I  K A M I M O T O  (Japon, 1975)
Née en 1975 à Kobe au Japon, Mari Kamimoto obtient sa maîtrise en composition avec un premier prix avec sa
partition pour violoncelle et orchestre Movement / Dance en 2001, à l’Université Nationale des Beaux-Arts et de
Musique à Tokyo. En1999, elle a obtenu un premier prix au concours de la Fondation de la musique symphonique
du Japon pour sa partition Maï pour orchestre.
Elle entre au Conservatoire de Paris en 2002 où elle étudie la composition avec Frédéric Durieux ainsi que les 
nouvelles technologies avec Luis Naon, Y ann Geslin et Tom Mays, l’analyse avec Michaël Levinas, et l’orchestration
avec Denis Cohen.
En 2003, sa pièce électroacoustique Vague a été dif fusée sur la chaîne de télévision (BS-digital) au Japon en 
collaboration avec le peintre T omoro Kawai. En 2004, sa partition pour 15 musiciens La Chaîne cachée a été créée
par l’Ensemble Intercontemporain à l’Arsenal de Metz, sous la direction de Peter Ründel. En 2006, sa nouvelle
partition Petit Torse pour quintette à vent a été créée par l’Ensemble Intercontemporain à la Cité de la Musique.
Pour la saison 2005-2006, Mari Kamimoto a obtenu la bourse pour artiste résident à l’étranger délivrée par le
gouvernement japonais.

Tableau de la nuit 
2 sopranos, mezzo

Depuis quelques années, je fais des recherches sur la possibilité de la description musicale, ce qu’on
appelle le Clair -Obscur. En particulier , la variation musicale du phénomène obscur m’intéresse 
beaucoup.
J’ai trouvé le poème Nocturne , écrit par Jules Breton, presque par hasard, et pourtant, je me suis
aperçue que le contenu de ce poème est très proche de ma pensée musicale.
Comme cet écrivain était aussi un peintre (il travaillait à l’époque de Renoir , Degas etc.), j’ai pu 
traduire un certain tableau sombre dans la nuit.
Enfin, j’ai voulu essayer de réaliser un certain espace sombre à travers les voix, ce qui me permet
plein de possibilités.
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M A T T H E W  L I M A  (Etats-Unis, 1976)
Né à New York City en 1976, Matt Lima fait ses premières études en composition à la Juilliard school de New
York. Considérant qu'un compositeur doit avoir une éducation d'envergure aussi bien qu'en profondeur ,
il préfère l'option universitaire à celle du conservatoire, intégrant ainsi Harvard University , où, à côté de la philo -
sophie et de l'allemand, il étudie la composition avec Mario Davidovsky . Il finit en 1998 Summa Cum Laude (men-
tion très bien à l'unanimité). Bénéficiaire de la prestigieuse British Marshall Scholarships (40 par an dans tous les
Etats-Unis) il part à Londres où il continue ses études à la Royal Academy of Music avec Michael Finnissy . Il y reste
une troisième année en résidence avant de sentir de nouveau son "W anderlust" et de partir à Paris. Il a conservé
le statut d'étudiant, d'abord au Conservatoire National de Région de Strasbourg avec Ivan Fedele, ensuite au
Conservatoire National Supérieur de Musique de Paris avec Frédéric Durieux, jusqu'à 2005, où il arrête ses études
pour se consacrer pleinement à ses projets personnels, qui comprennent le collectif Multilatérale (www .multilate -
rale.org) et une entreprise de création sonore à Londres, entre autres.
Il a reçu des commandes de Meet the Composer et de la Chamber Music Society of Lincoln Center , du festival de
Spitalfields à Londres, et de l'Ensemble National Jeunesse de Cuivres de Pays de Galles. ASCAP lui décerne son
Morton Gould Y oung Composer A ward en 1996 pour Bless Our Hands That Ebb Away. Plus récemment, il 
participe au festival Acanthes 2002 où sa pièce Noise Outside est jouée par l'Ensemble Accroche Note. Il reste
actif comme éducateur , plus récemment au sein de l’Ircam où il était chargé de la création de la nouvelle 
documentation du logiciel OpenMusic. Ses projets à long terme incluent un diplôme en études culinaires et la
création de musique pour des jeux de vidéo, ce qu'il considère être l'opéra du XXI e siècle.

Oppositions
or, everything I need to know about music I lear ned in kindergarten.
(Tout ce que j’ai besoin de savoir sur la musique, je l’ai appris au jardin d’enfants)
Sextuor de percussions peaux et métaux 

Un moment ludique pour six percussionnistes. Malgré la prétention du sous-titre, la simplicité reste
une valeur clé dans la conception de mon art. J'espère atteindre, par la combinaison d'éléments
simples, une complexité qui reste compréhensible. On apprend le sens du contraire à l'école. Dans
la mesure où la musique consiste à répéter ou ne pas répéter les choses, un jeu d'oppositions se
suggère. Je construis mon discours en créant et en opposant groupes d'instrumentistes, sonorités,
hauteurs, timbres, tempi, en passant par le beat-box des rappeurs américains et les palmas du 
flamenco.

E Z E Q U I E L  M E N A L L E D  (Argentine, 1980)
Ezequiel Menalled est né à Buenos Aires (Argentine) en novembre 1980. De 1996 à 1999, il a étudié la musique
contemporaine au Centre des Hautes Etudes de Buenos Aires auprès de Santiago Santero. Il réside actuellement à
La Haye (Pays-Bas).
En juin 2005, il obtient un bac en composition au Conservatoire Royal de La Haye. Il prépare actuellement un
master en composition au Conservatoire en étudiant auprès de Clarence Barlow , Gilius Van Bergeijk et Diderik
Wagenaar.
En avril 2005, il a obtenu le second prix de la Compétition Internationale de Composition organisée par
Luxembourg Sinfonietta avec la pièce And everything was death around…
Durant l’année scolaire 2005-2006, il a participé au projet Bizielde T ijd, organisé par le Nieuw Ensemble, pour
lequel il a composé Como el Agua de un Cesto .
Plus récemment, Ezequiel Menalled a été sélectionné par le Nouvel Ensemble Moderne pour participer au VIII e

Forum International des Compositeurs, qui s’est tenu du 13 au 25 mars 2006 à Amsterdam. Pour cet événement, il
a composé El Sistema.
Ezequiel Menalled a travaillé avec de nombreux autres ensembles tels que DeEreprijs, Klang, Ear Massage (qua -
tuor de percussions) entre autres….
Il est le fondateur , directeur artistique et chef d’orchestre de Modelo 62, un ensemble consacré à la promotion, la
création et l’interprétation de la musique nouvelle.
En mars 2006, il compose sa première musique de film pour le réalisateur Argentin Gaspar Scheuer El Desierto
Negro (Le désert noir).
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(di)Section II 
Accordéon Solo

Il s’agit de la seconde partie d’une série d’œuvres pour instrument solo.
La nouvelle inattendue de devoir composer pour un accordéon solo – bien loin de mes choix de
départ lors de ma candidature - a troublé ma joie d’avoir été admis à cette session de composition
et m’a causé beaucoup de mauvaise humeur et de maux de tête.
Après plusieurs jours de comportements irritables et agressifs envers mon entourage, j’ai décidé
qu’il valait mieux changer mon attitude (de manière positive, bien entendu) et de relever le défi.
Quelques mois plus tard, je me sens finalement enthousiaste et motivé en composant cette œuvre,
bien que je n’en connaisse pas le résultat final puisque j’écris ce texte avant même d’en avoir 
écouté une seule note. 
Pour ceux que cela intéresse, la substance de cette œuvre est issue des dernières mesures de
Palomita Blanca (Petite colombe blanche), une valse-tango composée par Anselmo Aieta, dans la
version du grand Anibal T roilo.

T A T I A N A  O L I V I E R I  C A TA N Z A R O  (Brésil, 1976)
Née à São Paulo, Brésil, en 1976, Tatiana Catanzaro a étudié la composition avec Willy Corrêa de Oliveira à
l'Université de São Paulo (1994-1999), établissement dans lequel elle a obtenu un Master en Musicologie sous la
direction de Fernando Lazzetta (2001-2003). Dès 2003, elle étudie la composition avec Silvio Ferraz, professeur qui
a particulièrement influencé ses conceptions musicales. En 2001, elle a reçu le premier prix au Projeto Nascente, le
plus important concours de musique de l'université de São Paulo, ce qui lui a permis d'écrire une pièce pour
orchestre à cordes : O Nascimento de Lilith , créée par l'Orchestre de l'Université (OSUSP) à la soirée d'ouverture
de 38e Festival Música Nova, à São Paulo. Elle a reçu des bourses d'étude F APESP pendant son Bac+4 et son
Master. En 2005, des pièces de sa composition ont été données en concert en Colombie, au Brésil et à Paris.
L'année dernière, elle a commencé ses études doctorales à l'Université de Paris IV - Sorbonne, sous la direction de
Marc Battier , avec l'aide financière de la CAPES brésilienne. Parmi les festivals brésiliens les plus connus, sa
musique a déjà figuré au Festival Música Nova et à la Bienal de Música Contemporânea do Rio de Janeiro, et, à
l’étranger , sa pièce L'Attente , pour 2 flûtes, vibraphone, cymbale, piano, violoncelle et voix de femme, a été
créée, au 34º Concert Répliques de l'ensemble l'Itinéraire, dédié à l'année du Brésil en France.

Spaziergang
Soprano et flûte

Un chemin qui nous amène d'un monde à un autre, d'une sonorité à une autre, au point d'être
égaré ; des sonorités qui se mélangent, des techniques qui s'épousent, une voix devient flûte et une
flûte devient voix : fusion de deux consciences qui donne naissance à un troisième être unique, 
couvert de lumière inhérente. Nouvelle puissance, nouvelle couleur . Création d'une force, création
d'une présence, que l'on ressent mais que l'on ne perçoit pas. Comme un geste qui nous pénètre,
comme une vague qui nous absorbe, comme un rêve qui nous intrigue...

N A O M I  P I N N O C K  (Royaume-Uni, 1979)
La musique de Naomi Pinnock a été décrite comme « vive et exubérante » (T empo) et révèle un « don pour la
théâtralité de la musique gestuelle » (The Independent in Skirr).
Naomi suit actuellement des études avec Harrison Birstwistle au King’ s College de Londres, et a récemment 
terminé une formation supérieure à l’Académie Royale de Musique de Londres, où elle a étudié avec Brian Elias.
Durant son apprentissage à l’Académie, Naomi a emporté le prix Alan Bush pour Obstinare et le Howard Carr
Memorial Prize.
Ces trois dernières années ont été marquées par la présentation de  sa pièce Fanfare for Berio au concert de 
clôture du festival Ommaggio Berio, dirigée par Pierre-André V alade, et la première de Obstinare , jouée par le
London Sinfonietta. En 2005, l’œuvre The Nose a été commandée par le New London Children’ s Choir dirigé par
Ronald Corp et jouée lors de concerts à Londres et en Europe. Naomi a récemment collaboré avec le chorégraphe
Alexander Whitley pour créer From two to two ones , pièce présentée par la compagnie de danse Rambert au The
Place avec beaucoup de succès. Le travail le plus récent de Naomi, Skirr, a été écrit pour Endymion, et présenté
par lui à la Purcell Room en Novembre 2005.
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RE-sonare
Cymbalum, accordéon, steel-drum, marimba basse

« re » – force expressive intense
« sonare » – sonner
« resonare » - sonner et résonner

En explorant les résonances de gestes musicaux intenses, cette pièce permet de découvrir les 
sonorités internes de l’ensemble. À mesure que le caractère dramatique de la pièce se déploie, ces
gestes sont peu à peu transformés.

S E B A S T I A N  R I V A S  (France-Argentine, 1975)
Sebastian Rivas est né à Châtenay-Malabry , en 1975. Après s’être consacré au jazz et au rock à ses débuts, il a
entrepris des études universitaires en composition et direction à Buenos Aires. En 1997 il a poursuivi ses études en
France notamment aux conservatoires de Boulogne-Billancourt et de Strasbourg où il a obtenu un Premier Prix à
l’unanimité d’Analyse Musicale ainsi qu’un diplôme de Composition avec mention dans la classe d’Ivan Fedele. Il a
pu se perfectionner dans divers stages et master classes dont le centre Acanthes, le séminaire Ictus ou le stage
d’informatique de l’Ircam, avec notamment Klaus Huber , Philippe Manoury , Brian Ferneyhough, Jonathan Harvey ,
Yan Maresz etc…
Il a été sélectionné par le comité de lecture de l’Ircam pour ef fectuer un cursus d’informatique musicale et un
projet de création. Il travaille pour cela avec Pierre Strauch sur une pièce pour violoncelle et électronique en
temps réel avec dispositif de captation du geste qui sera créée en octobre 2006 lors de la saison de l’Ircam.
Parallèlement, il est engagé dans un projet de perfectionnement en théâtre musical au Conservatoire National de
Région de Strasbourg sous la direction de Georges Aperghis en vue de création et de recherche des rapports
entre geste, mouvement et son par le traitement électronique. En ef fet, la place du geste et du corps dans la
musique, le dialogue avec d’autres disciplines et les rapports entre structure et liberté sont au centre de ses 
préoccupations.
Sa musique est jouée dans divers festivals (Musica-Strasbourg, A vignon, Bruxelles, Milan, Museo Reina Sofia) par
des ensembles et solistes tels que l’Ensemble Intercontemporain, Les jeunes solistes, l’Ensemble  2e2m, Pierre
Strauch, L’instant donné, Christophe Desjardins, Black Jackets company….
Il est lauréat des Pépinières Européennes pour Jeunes Artistes et boursier de la Sacem pour l’année 2005-2006.

Di cittá invisibili…
à Italo Calvino
Sextuor de percussions claviers

Les Villes invisibles est un célèbre ouvrage d’Italo Calvino qui marqua un bon nombre d’architectes
et d’urbanistes et où il est question d’un Marco Polo décrivant pour l’empereur Kublaï les villes qu’il
traverse et qui conforment son Empire imaginaire. D’une poésie inégalable, la plume de Calvino
métaphorise avec finesse les problématiques du langage et de la construction dans leur rapport au
sens et à la mémoire. 
Inspiré par la description de certaines de ces villes, j’ai construit les pièces qui forment ce cycle en
exploitant une écriture dif férente pour chacune d’entre elles mais en veillant à ce qu’elles puissent
s’enchaîner, à la manière d’un voyage. De plus j’ai tenté de suivre quelques-unes des idées de 
construction émanant de l’ouvrage de Calvino afin d’explorer , tel un Marco Polo, des structures 
perceptibles du musical.
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D I A N A  R O T A R U  (Roumanie, 1981) 
Née en 1981 à Bucarest, elle est diplômée en composition à l’Université Nationale de Musique de Bucarest, où
elle a étudié la composition avec Stefan Niculescu et avec Dan Dediu. Depuis 2005 elle est étudiante en master à
la même Université. En 2005-2006 elle a été étudiante par échange ERASMUS au Conservatoire National
Supérieur de Musique et de Danse de Paris, où elle a suivi les cours de Frédéric Durieux, Luis Naon, Y ann Geslin,
Tom Mays et Michaël Lévinas. Elle a participé à la session de composition V oix Nouvelles à Royaumont, en 2002,
avec Jonathan Harvey , Brian Ferneyhough et Theo Loevendie ; au Séminaire International Bartók-Szombathely
(Hongrie) en 2003, avec Jonathan Harvey , Michaël Jarrell et Marco Stroppa, et aux Cours d’Été de Musique
Contemporaine de Breaza (Roumanie) en 2003, 2004 et 2005. Elle a gagné plusieurs prix, parmi lesquels le Grand
Prix Prometheus-Opera Prima 2005, accordé par la Fondation Anonimus (Roumanie), Irino Prize T okyo en 2004,
pour l’œuvre Shakti et le prix George Enescu ex-aequo en 2003 et 2005 au Concours International George Enescu
de Bucarest (Roumanie). Ses œuvres ont été jouées en concerts et festivals en Roumanie (Bucarest et Iassy) ainsi
qu’en France, Grèce, Suisse, Hongrie, Allemagne, Islande et au Japon. Son œuvre Shakti a été parmi les œuvres
récommandées par la 52 e Tribune Internationale des Compositeurs qui a eu lieu à V ienne, en juillet 2005.

What lips my lips…
Mezzo, flûte, cloches à vaches, gongs

Cette pièce a été inspirée par un sonnet de la poétesse américaine Edna St. V incent Millay (1892-
1950) – What lips my lips have kissed, and where, and why (Sonnet XLIII)

La voix et son écho, la flûte, est un équilibre entre sons de percussions et bruits en recherche d’une
mélodie. Ils tentent de suggérer non seulement la mélancolie étrange du poème de Millay et ses
larmes pour tous ses amour perdus, mais aussi l’aspect espiègle de l’arsenal de séduction d’une
femme, ainsi que le goût doux-amer qui lui reste à la fin.
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Quelles lèvres mes lèvres ont-elles embrassées 
et où et pourquoi
J’ai oublié, et quels bras ont reposé
Sous ma tête jusqu’au matin ; mais la pluie
est emplie de fantômes ce soir , qui frappent en soupirant
sur la vitre et attendent une réponse,
Et dans mon cœur éveillent une peine sourde
Pour les garçons dont je ne me souviens pas
et qui ne se tourneront plus vers moi à minuit en pleurant .
Ainsi comme en hiver l’arbre esseulé
Ne sait même pas quels oiseaux ont disparu un par un,
Mais sait pourtant que ses branches
sont plus silencieuses qu’avant
Je ne peux pas dire quels amours sont allés
et venus dans ma vie,
Je sais seulement que l’été a chanté en moi
Un petit moment, et qu’à présent il n’y chante plus.

What lips my lips have kissed, 
and where, and why ,
I have forgotten, and what arms have lain
Under my head till morning; but the rain
Is full of ghosts tonight, that tap and sigh
Upon the glass and listen for reply ,
And in my heart there stirs a quiet pain
For unremembered lads that not again
Will turn to me at midnight with a cry .
Thus in winter stands the lonely tree,
Nor knows what birds have vanished one by one,
Yet knows its boughs
more silent than before :
I cannot say what loves have come
and gone,
I only know that summer sang in me
A little while, that in me sings no more.



R A M I N T A  S E R K S N Y T E  (Lituanie, 1975)
Raminta Serksnyte est née à Kaunas, en Lituanie, en 1975. Entre 1994 et 2000, elle a étudié la composition auprès
du professeur Osvaldas Balakauskas à la Lithuanian Academy of Music. De plus, elle a assisté à de nombreuses
master-classes avec le professeur Louis Andriessen, Magnus Lindberg et beaucoup d’autres. A vec sa composition
Misterioso pour deux flûtes et contrebasse, Raminta Serksnyte remporte en 1995 le premier prix de la compéti -
tion pour compositeurs Juozas Gruodis.
En 2003, elle a reçu le prix de la meilleure œuvre de musique de chambre de l’année avec Oriental Elegy pour
quatuor à cordes, compétition organisée par l’Union Lituanienne des Compositeurs. En 2005, elle a été déclarée
meilleure compositrice théâtrale de Lituanie. La même année, son œuvre Vortex pour violon solo et ensemble
était sélectionnée comme œuvre recommandée par la T ribune Internationale des Compositeurs de V ienne, et
également sélectionnée parmi les œuvres finalistes de la compétition Gaudeamus. 
Ses œuvres ont été jouées dans de nombreux concerts et festivals, parmi lesquels ISCM W orld Music Days
(Croatie), Acanthes (France), Gaudeamus Music W eek (Pays-Bas), New Paths in Music (Etats-Unis), Klangspuren
(Autriche), Arts et Science (Suède), Gaida (Lithuanie).

Echoes
Trio de percussions 

L’idée principale de cette pièce est liée à la signification littérale du mot écho. La structure de la
composition se base sur le principe de l’alternance antiphonique entre le son et son écho. J’ai 
souhaité présenter dif férents aspects de l’écho : les échos des registres graves et aigus, les échos de
textures épaisses ou transparentes, les échos d’échos de percussions graves et aiguës et de tam-tams
petits ou grands…
Les types de timbres des dif férents instruments ainsi que leurs possibilités techniques me suggèrent
souvent de nouvelles compositions de caractères et de langages musicaux dif férents. Les sonorités
sombres des percussions basses et des tam-tams m’ont donc inspirée pour la composition de cette
pièce à l’esprit ténébreux et tragique, dans laquelle la tension permanente générée par l’inquiétant
silence résonnant finit par provoquer une véritable explosion.

A L E X A N D E R  S I G M A N  (Etats-Unis, 1980)
Alexander Sigman (né le 23 septembre 1980) est actuellement en troisième année de doctorat en composition
musicale à l’université de Stanford où il étudie notamment avec Brian Ferneyhough. A vant son arrivée à Stanford,
Sigman à reçu un BM en composition musicale et un BA en sciences cognitives à l’Université Rice. De plus, il a par -
ticipé à de très nombreux festivals et programmes musicaux, parmi lesquels le Centre Acanthes (2002, 2003, étude
avec Brian Ferneyhough, Klaus Huber et travail avec le Quartet Arditti), Le Conservatoire Américain de
Fontainebleau (2000, 2001, étude avec Marco Stroppa et André Bon), les Darmstädter -Ferienkuse (2004), June in
Buffalo (2005) et Akademie Schloss Solitude (2005).
La musique d’Alexander Sigman a été jouée par de nombreux ensembles tels que le Quatuor Arditti, l’ensemble
Rickus, Mark Menzies, l’ensemble Inauthentica et l’ensemble Surplus, mais également par des solistes tels que
Magnus Anderson et Stephen Drury . 
En parallèle, Alexander a mené de nombreuses activités telles que la direction de le programmation d’une radio
contemporaine, des concerts (en tant que pianiste, mais aussi en tant que chef d’orchestre) ainsi que des recher -
ches en musique cognitive.
Récemment, Alexander Sigman a conduit une recherche sur les premiers Lieder de Schoenberg à L ’Institut
Schoenberg de V ienne. Il a également écrit un livre sur la musique et l’esthétique (édité par Steven T akasugi et
qui sera publié en septembre 2006), et composé la musique d’un court-métrage réalisé par les étudiants de Cal
Arts. 
Alexander Sigman est invité à participer en mars 2007 en tant que compositeur en résidence au Festival de
musique contemporaine de Clermont-Ferrand.
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xy xy I II III  
Cymbalum et trio de percussions peaux et métaux

La ligne conductrice de cette pièce consiste en une éviction graduelle des matériaux propres à cha -
cun des quatre membres de l’ensemble, qui sont peu à peu remplacés par des éléments résiduels,
résultant du processus d’érosion, d’interjection/juxtaposition et de désintégration de ces identités
quasiment autonomes. La première section se déroule selon un modèle quasi-rationnel qui insuf fle
à chaque partie un cycle unique d’harmoniques (ou palette de timbres) ainsi qu’un tempo particu -
lier (les trois postes de percussion sont traités comme hyper -instruments). De plus, chaque instru -
ment est divisé entre ses composantes intelligentes et son simple aspect bruyant (en dehors de sa
définition interne). Au cours des sections suivantes apparaît une accumulation de commentaires
interstitiels, ainsi que le repositionnement de la structure interne initiale avec les combinaisons
d’activation entre percussion et cymbalum (mise en place après un trio enclume/cymbalum/kalim -
ba). Il ne reste, pour finir , dans la quatrième section, que les bruits et les résidus.
xy xy I II III a été conçue comme la première pièce d’un cycle d’œuvres, dont découleront les 
portions structurelles et fondamentales des pièces suivantes.

A K I K O  Y A M A N E  (Japon, 1982)
Akiko Y amane est née en 1982 à Osaka. Elle commence à jouer du piano à l’âge de 4 ans et commence à jouer
des pièces qu’elle a elle-même écrites devant un auditoire à l’âge de 13 ans. À l’âge de 16 ans, elle commence à
étudier la composition dans le but de devenir compositeur . Depuis 2001, elle étudie à la Cité Universitaire des Art
de Kyoto auprès de Hinoharu Matsumoto, Shuichi Maeda et Noriko Nakamura. En 2004 elle étudie auprès de
Motoharu Kawashima et participe à deux master classes : Akiyoshidai’ s Summer 2003 et Composers Forum 2004.
Elle part étudier la composition auprès de Y ounghi Pagh-Paan à Brême d’octobre 2005 à mars 2006.
Les pièces de Akiko Yamane ont été jouées à T okyo, Kyoto, Osaka, Fukui, Hyogo, Shiga, Kagaxa et Brême. En
2005, sa pièce Transcend a été dif fusée à la radio Japonnaise NHK-FM.

Trio [Fluctuations]
Fluctuations pour 3 percussionnistes

Dans cette pièce, j’ai voulu créer des images sonores. Lors de cette session, j’ai eu la chance de 
composer une nouvelle pièce pour trio avec trois sortes de percussions dif férentes. Chaque musicien
étant limité à un timbre : bois, membrane et métal, j’utilise trois images sonores qui font le
meilleur usage des trois timbres. Chacun possède un processus  « d’augmentation et diminution »,
la « Fluctuation ». Dans la première section, les instruments en bois donnent la fluctuation du
tempo. Dans la deuxième section, les instruments à membranes donnent la fluctuation de la densi -
té. Dans la troisième section, les instruments métalliques donnent la fluctuation de la dynamique.
Le thème est l’augmentation et la diminution par des expressions pulsées. J’ai tenté de faire des
images sonores intéressantes avec des instruments au son sec. Après la présentation de chaque
image sonore, elles se succèdent les unes aux autres rapidement. Ainsi, elles forment une situation
polyphonique dans le même temps. Elles sont au fur et à mesure intégrées à la forme et au timbre
sonore. Et finalement, elle sont synchronisées.
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L E S  P R O F E S S E U R S  D E  L A  S E S S I O N
D E  C O M P O S I T I O N

Brian Ferneyhough (Royaume-Uni, 1943)

* Brian Ferneyhough est professeur permanent de la Session
de composition V oix Nouvelles depuis 1990. Depuis cette
date de très nombreuses œuvres de Brian Ferneyhough ont
été interprétées à Royaumont : Prometeus et La Chute
d’Icare par l’Ensemble Contrechamps en 1990. Quatuor à
Cordes n°0, création mondiale par le Quatuor Arditti, et
Terrain par Irvine Arditti et l’Ensemble Contrechamps en
création française en 1992. Bone Alphabet en création fran -
çaise par Françoise Rivalland en 1993. On Stellar
Magnitudes , commande de Royaumont, création mondiale
par Katherine Ciesinski et l’Ensemble Contrechamps en
1994. Trio à Cordes, avant-première par le trio
Contrechamps en 1996. Superscriptio pour flûte à bec, créa -
tion mondiale par T oshiya Suzuki en 1999. Doctrine of
Similarity , création française par les Neue V ocalsolisten en
2000. Missa Brevis en 2001 par les jeunes solistes.

Brian Ferneyhough est né à Coventry (Angleterre) en
1943. Il reçoit une première formation musicale dans
un contexte populaire et folklorisant. Il joue dans les
orchestres de fanfares ou brass bands avant de s'orien -
ter très vite vers la composition. Il obtient les diplômes
d'exécutant et d'enseignant à l'Ecole de musique de
Birmingham (1961-1963), et poursuit des études de
composition et de direction d'orchestre à la Royal
Academy of Music de Londres (1966-1967). Après avoir
étudié auprès du compositeur Lennox Berkeley , Brian
Ferneyhough quitte la Grande-Bretagne en 1968. La
musique de Ferneyhough connaît une audience de plus
en plus large dès que le compositeur s'installe sur le
continent. En 1968, il est lauréat du concours
Gaudeamus grâce à son œuvre Sonatas pour Quatuor à
cordes et ce succès se réitère en 1969 et en 1970 avec
Epicycle et Missa Brevis.
La section italienne du SIMC décerne à Ferneyhough en
1972 la mention honorable (deuxième place) pour
Firecycle Beta et, deux ans plus tard, le Prix spécial du
jury pour Time and Motion Study III considérée comme
la meilleure œuvre, toutes catégories confondues.
Ferneyhough reçoit également la bourse de la
Fondation Heinrich Strobel, attribuée par la radio alle -
mande Südwestfunk, une récompense du Deutscher
Akademischer Austauschdienst (DAAD) pour 1976-
1977, le prix Koussevitsky pour T ransit qui est jugée
meilleure œuvre contemporaine enregistrée en 1978,
et il est fait, en 1984, chevalier de l'Ordre des arts et
des lettres. 
Après un bref stage auprès du compositeur T on de
Leeuw à Amsterdam, Brian Ferneyhough s'installe à

Bâle pour y travailler avec Klaus Huber (1969-1971),
dont il devient l'assistant comme professeur de compo -
sition à la Musikhochschule de Freibourg, Allemagne. Il
enseigne la composition à Freibourg de 1973 à 1986,
ainsi qu'à Darmstadt (cours d'été depuis 1976) et à la
Civica scuola di musica Milan (à partir de 1984). Après
avoir été, en 1986-1987, le principal professeur de 
composition du Conservatoire royal de La Haye (Pays-
Bas), il assume, à partir 1987, les fonctions de profes -
seur de musique à l'université de Californie, San Diego
et enseigne maintenant à l'université de Stanford. 
Depuis septembre 1990, il dirige la session de composi -
tion V oix Nouvelles à Royaumont, et à partir de janvier
1993, il est invité en résidence à l'Ircam pour y ensei -
gner la composition pendant trois mois, et également
pour y mener des projets compositionnels. Brian
Ferneyhough est considéré aujourd'hui dans le monde
comme l'un des plus éminents professeurs de composi -
tion. Le 16 janvier 1993, à l'occasion de son 50 e anni -
versaire, le Nieuw Ensemble a organisé à Amsterdam
un concert où furent créées une dizaine de pièces écri -
tes pour cette occasion par ses anciens élèves. 
Brian Ferneyhough est certainement l'une des person -
nalités les plus énigmatiques de la musique d'aujourd'hui.
Sa musique, extrêmement complexe, est la concrétisa -
tion de raisonnements intellectuels qui trouvent leur
fondement dans la pensée sérielle des années 1950-
1960 et la bousculent pour construire un matériau à
haute densité, base d'une expressivité radicale. En
poussant à son paroxysme le rôle de l'écriture, il par -
vient à transcender , par un jeu de relations antagonis -
tes, les attitudes de l'interprète en lutte avec le texte.
Par ce procédé de sublimation, Ferneyhough s'est
imposé comme l'un des compositeurs fondamentaux
de la fin du XX e siècle. La musique de Ferneyhough a
été jouée partout dans le monde et fait l'objet d'une
programmation régulière dans tous les grands festivals
de musique contemporaine comme Bruxelles,
Darmstadt, Donaueschingen, Helsinki, Hollande,
Huddersfield, La Rochelle, Londres, Metz, Milan,
Middelburg, Paris, Royan, Strasbourg, V enise et
Varsovie. 
Son opéra Shadowtime a été créé le 25 mai 2004 lors
de la Biennale de Munich puis repris au Théâtre des
Amandiers de Nanterre ainsi que lors du Festival
d’Automne de Paris la même année. Il a été présenté
lors du dernier Lincoln Center Festival de New Y ork en
juillet 2005. 

B I O G R A P H I E S  D E S  A RT I S T E S
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* collaborations antérieures avec Royaumont



François Paris (France, 1961)

* 1996, conférence dans le cadre du colloque
"Tempéraments". 2000, Lecture d'une vague par l'Ensemble
SIC. 2004, Tic-tac Park par l'ensemble Court-Circuit. 2005,
création de Senza par les Percussions de Strasbourg.

Né en 1961 à Valenciennes, François Paris étudie paral -
lèlement la direction d’orchestre et la composition. Cet
élève d’Ivo Malec, de Betsy Jolas et de Gérard Grisey ne
tarde pas à être remarqué (après l’obtention d’un pre -
mier prix) à sa sortie du Conservatoire National
Supérieur de Musique de Paris : Luciano Berio le distin -
gue en 1993 comme lauréat du concours International
de Besançon. Cette même année, il reçoit une 
commande du comité de lecture de l’Ircam et est
nommé pensionnaire à l’Académie de France à Rome
(Villa Médicis) où il réside de 1993 à 1995. De retour
d’Italie, il obtient son CA de Professeur chargé de
direction et il est en 1999 lauréat du concours V illa
Médicis hors les murs de l’AF AA (séjourne à ce titre
dans les Asturies en Espagne) avant de recevoir le prix
Claude Arrieu de la SACEM en 2001. Pédagogue, il
enseigne régulièrement dans diverses institutions en
France comme à l’étranger . En 2004, il a été nommé
professeur honoraire de composition à Capital Normal
University (Pékin). Après avoir été pendant trois ans
directeur de la musique pour la ville de Sarcelles il est
aujourd’hui le directeur du CIRM (Centre National de
Création Musicale) et du Festival MANCA à Nice. Ses
œuvres ont fait l’objet de commandes de diverses insti -
tutions nationales et internationales, elles sont éditées
principalement par les éditions Ricordi et depuis 2005
par les éditions Billaudot. Elles sont dif fusées régulière -
ment tant en France qu’à l’étranger .

Michaël Jarr ell (Suisse, 1958)

* 1987, atelier de composition et création de
Formes/Fragments I, commande de Royaumont, par Sing
Circle et l'Ensemble Intercontemporain. 1990, création de
Formes/Fragments II, commande de Royaumont, par les jeu -
nes solistes et l'ensemble Contrechamps. 1995, professeur
de composition lors de la Session V oix Nouvelles, création
de Music for a While , commande de Royaumont et Ars
Musica, par Klangforum. 2000, Assonances III par l'Ensemble
Contrechamps.

Né à Genève en 1958, Michaël Jarrell étudie la compo -
sition dans la classe d’Eric Gaudibert au Conservatoire
de Genève et lors de divers stages aux Etats-Unis
(Tanglewood, 1979). Il complète sa formation à la
Staatliche Hochschule für Musik de Freiburg im
Breisgau, auprès de Klaus Huber . Depuis 1982, son
œuvre a reçu de nombreux prix : Prix Acanthes (1983),
Beethovenpreis de la V ille de Bonn (1986), prix
Marescotti (1986), Gaudeamus et Henriette Renié

(1988), Siemens-Förderungspreis (1990). Entre 1986 et
1988, il séjourne à la Cité des Arts à Paris et participe
au stage d’informatique musicale de l’Ircam. Il est
ensuite pensionnaire de la V illa Médicis à Rome en
1988/89, puis membre de l’Istituto Svizzero di Roma en
1989/90. D’octobre 1991 à juin 1993, il est compositeur
résident à l’Orchestre de L yon. Depuis 1993, il est pro -
fesseur de composition à la Hochschule für Musik de
Vienne. En 1995, il est professeur de la session de 
composition V oix Nouvelles à Royaumont. En 1996, il
est accueilli comme compositeur en résidence au festi -
val de Lucerne, puis est célébré lors du festival Musica
Nova Helsinki, qui lui est dédié en mars 2000. En 2001,
le festival de Salzbourg lui passe commande d’un
concerto pour piano et orchestre intitulé Abschied. La
même année, il est fait Chevalier dans l'Ordre National
des Arts et des Lettres. En 2004, il est nommé profes -
seur de composition au Conservatoire Supérieur de
Genève. Son opéra Galilée d’après La Vie de Galilée de
Brecht, commande du Grand Théâtre de Genève a été
créé en 2006.

L E S  I N T E R P R È T E S

Les Percussions de Strasbourg

* 1998, atelier -résidence lors de la Session de composition
Voix nouvelles et concert, création d'Antoine Bonnet, com -
mande de Royaumont. 2000, créations de Thomas
Meadowcroft, Michael Oesterle, Johannes Schöllorn, Nadir
Vassena, commandes de Royaumont et du spectacle choré -
graphique de Carlo Carcano et Thierry Lafont, commande
de Royaumont. 2004, création de Benedict Mason. 2005,
créations d'Alexandros Markéas, Oscar Bianchi. 2005,
concert dans le cadre du colloque "Le mécénat, acteur du
développement culturel et artistique". Ensemble en résiden -
ce à Royaumont jusqu'en 2008.

Claude Ferrier, Bernard Lesage, Keiko Nakamura,
François Papirer, Olaf Tzschoppe
Jean-Paul Bernard, direction 

En 1961, six jeunes percussionnistes de formation clas -
sique, membres de l’Orchestre Municipal de Strasbourg
et de l’Orchestre de l’OR TF, sont très fortement sensibi -
lisés à la musique contemporaine grâce à la program -
mation musicale des chefs des deux orchestres (Ernest
Bour et Charles Brück), très entreprenants dans le
domaine de la création. Mus par des forces vives qui
marquent la musique de cette seconde moitié du XX e

siècle, les six percussionnistes se réunissent autour d’un
désir commun : fonder un ensemble à percussion et
constituer un répertoire de musique de chambre conçu
expressément pour lui, afin de donner à ces instru -
ments quelle que soit leur origine - occidentale, orien -
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tale ou africaine - toute leur signification moderne. Ces
six musiciens que l’on peut qualifier de précurseurs
fondent, en 1962, le Groupe Instrumental à percussion,
qui allait devenir Les Percussions de Strasbourg.
Rapidement, la formation suscite l’écriture d’un réper -
toire nouveau et se retrouve dédicataire des créations
de Messiaen, Serocki, Kabelac, Ohana, Xenakis, Mâche
ou Dufourt. La proximité de l’Allemagne, très active
dans le domaine musical notamment au travers des fes -
tivals de Darmstadt et Donaueschingen et de la présence
de Pierre Boulez à Baden-Baden, aura marqué de façon
déterminante la création de cet ensemble original.
Depuis 1961, les Percussions de Strasbourg se sont
renouvelées mais il n’en demeure pas moins que l’en -
semble reste caractérisé par un certain nombre d’élé -
ments. Tout d’abord, la collaboration à long terme
avec de jeunes compositeurs permet de suivre un véri -
table travail de création tout en appuyant la program -
mation artistique sur des créations de compositeurs
reconnus comme de véritables références musicales.
Ensuite, l’ensemble axe une partie de son travail sur la
réinterprétation d’œuvres du répertoire tout en déve -
loppant pluralité et éclectisme des choix artistiques
(rappelons qu’en 1967, Edgar V arèse donne son autori -
sation pour que les six percussionnistes jouent
Ionisation , œuvre initialement prévue pour treize per -
cussionnistes ; là où l’on aurait pu voir la relève d’un
défi, c’est la maîtrise musicale et le brio scénique qui
s’imposent : l’interprétation est un succès et ouvre sa
voie à un groupe de genre qui n’eut jamais de précé -
dent). Enfin, la mise en place de résidences est le fon -
dement de nouveaux échanges fructueux. Les
Percussions de Strasbourg développent par ailleurs les
nouvelles technologies, ce qui élargit leur champs 
d’activité, leur permettant de mettre en place une
action de sensibilisation des publics mais aussi de
repenser la forme même du récital de percussions et,
plus largement, du concert de musique contemporaine.

Les Percussions de Strasbourg sont en résidence artistique à
Royaumont jusqu'en 2008. Les Percussions de Strasbourg
sont soutenues avec constance et fidélité par le Ministère
de la Culture et de la Communication - DRAC Alsace, la ville
de Strasbourg et la SACEM.

Françoise Rivalland, per cussionniste (cymbalum)

* 1993, création française de Bone Alphabet de Brian
Ferneyhough. 2003, participation à la Session de
Composition V oix Nouvelles et au Grand Atelier metteurs
en scène/compositeurs : création d’œuvres de T akuya
Imahori, Krisztina Megyeri ; concert d’œuvres d’Aperghis,
Pesson, Schöllhorn.

Elève de Gérard Hiéronimus, elle a également étudié
avec Francis Branna, Gaston Sylvestre et Jean-Pierre
Drouet.

Interprète essentiellement de musique contemporaine,
parfois en petites formations orchestrales mais surtout
en musique de chambre et en soliste, elle travaille ainsi
avec de nombreux compositeurs pour la création et
l'interprétation de leurs œuvres. Françoise Rivalland
joue du zarb et de plusieurs percussions digitales, ce
qui lui permet notamment d'aborder d'autres aspects
des musiques d'aujourd'hui : l'improvisation, les
musiques extra-européennes. Son intérêt pour le rap -
port texte musique/geste, la dramaturgie, et la repré -
sentation théâtrale, l'a amenée à travailler régulière -
ment pour le théâtre et la danse en tant que metteur
en scène ou interprète.
De 1976 à 1982, elle fait ses études musicales au
Conservatoire National de Région de Nantes, (1er prix
de perfectionnement), puis au Conservatoire National
de Région de Rueil-Malmaison de 1985 à 1987 (prix de
perfectionnement et prix de virtuosité).Depuis 1989,
elle joue du cymbalum.
De 1991 à 1995, elle pratique la direction d'orchestre,
d'une part en tant qu'assistante de J.L. Gil en 1991,
puis à l'Ecole Normale de Paris en 1993 (diplôme de fin
d'études). Parallèlement, elle suit les cours d'harmonie,
d'analyse et d'écriture d'Alicia Alsina. Elle travaille le
zarb avec Dariush Tari.
A partir 1987, elle joue régulièrement dans le cadre
d'ensembles tels que Contrechamps, Musik Fabrik,
Recherche et d'organismes tels que l'Ircam,
l'Expérimental Studio de Freiburg, Radio Bremen et de
nombreux festivals principalement en Europe, pour un
travail de musique de chambre ou de solo. Elle joue
des œuvres de Carlos Roque Alsina, Georges Aperghis,
Luciano Berio, John Cage, Francis Courtot, Morton
Feldmann, Brian Ferneyhough, Bruno Giner , Vinko
Globokar , Gyorgy Kurtag, Helmut Lachenman,
Yoshihisa Taïra, Iannis Xenakis...
En 1986, elle est co-fondatrice de S:i.c., situation :
interprètes et compositeurs, pour privilégier le travail
d'interprétation et de création en musique de cham-bre.
Elle en est depuis la directrice artistique.
Depuis 1987, elle participe à de nombreux spectacles
de Georges Aperghis, en tant qu'assistante musicale,
assistante à la mise en scène ou en tant qu'interprète :
Enumérations (1988), Jojo (1990), La baraque foraine
(1990), La fable des continents (1991), film de Hugo
Santiago, H (1992), Commentaires (1996) et Entre chien
et loup (novembre 2002). En 1993, elle met en scène le
roman de René Daumal La grande beuverie . 
Elle crée avec le chorégraphe Sylvain Prunenec Zarb en
février 2000 à la Halle aux grains de Blois-Scène natio -
nale repris en tournée aux Iles de Danse (novembre -
décembre 2000) et au GMEM, La Finale en juin 2002 à
l’Ircam (Festival Agora) ainsi que Fronde Ethiopia avec
des danseurs et musiciens éthiopiens au Festival
Montpellier Danse 02.
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Pascal Contet, accordéon

* 2003, participation à la Session de Composition V oix
Nouvelles : créations d’œuvres de Beat Fehlmann, T omi
Raïsänen.

Pascal Contet a étudié en Allemagne (Musikhochule de
Hanovre) et au Danemark (Conservatoire Royal de
Copenhague). Lauréat des fondations Czif fra,
Menuhin, de la V ocation, Prix Mogens Ellegaard/
Musicora 2000. Du répertoire habituel (Gubaïdulina,
Kagel,Donatoni, Bartok, Couperin, Scarlatti,
Monteverdi), il sollicite depuis 1992 des créations entre
plusieurs auprès de Ballif, Berio,Cavanna, Drouet,
Fedele, Fénelon, Françaix, Globokar , Machado,
Monnet, Naon, Rebotier .
Pour la danse contemporaine,il a composé, improvisé
ou interprété (Susan Buirge, Fattoumi/Lamoureux
(commande d’état 2001), Odile Duboc (composition de
Trio 03 pour l’Ircam et le festival Agora à Paris),Loïc
Touzé, Jin Xing Shanghai Dance Theater , Guesch Patti,
Jean-Claude Gallotta, Angelin Preljocaj et Stéphanie
Aubin.
Pascal Contet a travaillé aussi sous la direction de chefs
tels que Pierre Boulez, Diego Masson, Jean-Claude
Casadesus ou Pascal Verrot. Membre permanent d’Ars
Nova et d’Accroche-Note, il participe à l'activité de la
plupart des ensembles et lieux européens novateurs
(Intercontemporain, Ensemble Modern Frankfurt,
Contrechamps, 2E2M, TM+, Recherche Freiburg, Radio
France). Il est invité par les orchestres : Philharmonique
de Radio France, National de Lille, National de Lorraine
ainsi que par les orchestres et festivals européens :
Almaty , Göttingen, Copenhague, Ludwigsburg, Berlin,
Lisbonne, Coïmbra, Archipel de Genève, Simc
(Lausanne), Nueva Consonanza (Rome), Victoriaville
(Québec), Opéra de Shanghai, T aschkent-Ilkhom,
Tokyo, Odessa-2days2nights, Gmem (Marseille), Grame
(Lyon), Octobre en Normandie, Musica Strasbourg ,
Présences Paris, Casino de Paris, Royaumont, Opéra de
Lille. Soutenu par l’AF AA , ses tournées l’emmènent en
Chine, aux Etats-Unis, au Japon et en Corée du Sud.
Joue, a joué ou va jouer prochainement avec Ophélie
Gaillard, Marianne Piketty , Paul Meyer, Quatuor Danel,
Bruno Chevillon, Joëlle Léandre, Jean-Pierre Drouet,
François Corneloup, Andy Emler entre autres 
partenaires.
De 2002 à 2005 , Contet a dirigé le festival Mon bel
Accordéon pour le Théâtre 71 de Malakof f.

Mario Car oli, flûte

* 2004, interprète d¹ In Principio , spectacle chorégraphique
de Tiziano Manca et Françoise Murcia. 2005, création de Un
Souffle de Bruno Mantovani avec les Percussions de
Strasbourg.

Mario Caroli est né en Italie en 1974. Il a étudié avec

Annamaria Morini, et il a été profondément influencé
par Manuela Wiesler . A 22 ans il remporte le très
convoité Kranichsteiner Musikpreis de Darmstadt. Il
poursuit depuis une carrière de flûtiste soliste couron -
née de succès. Il se produit avec les plus grands orches -
tres du monde (Philharmonie de Berlin, Konzerthaus
de Vienne, Royal Festival Hall de Londres, Théâtre du
Châtelet de Paris, Lincoln Center de New Y ork, Les
Percussions de Strasbourg, les Neue Vocalsolisten
Stuttgart…), sous la direction des plus grands chefs
(Pierre Boulez, Peter Eötvös, Hiroshi W akasugi…). Le
public et la critique internationale expriment leur
enthousiasme pour ses interprétations et ses enregis -
trements. T rès connu pour passer au crible le répertoire
tout entier et pour ses impavides excursions dans les
pages les plus extrêmes de la littérature, nombre de
nouvelles compositions pour flûte lui sont confiées et
dédiées par les plus grands compositeurs d’aujourd’hui.
De ses rapports privilégiés font partie, entre autres,
Dillon, Fedele, Ferneyhough, Gervasoni, Hosokawa,
Kurtág, Jolas, Mantovani, Saariaho, Sciarrino, Stroppa,
Yuasa. Parmi eux, citons Sciarrino qui a écrit à son
sujet: "Il est le Paganini de la flûte". Sa vaste discogra -
phie comprend plusieurs monographies consacrées à la
flûte et elle est régulièrement dif fusée par les radios
les plus importantes. Mario Caroli enseigne dans les
cycles de perfectionnement du Conservatoire National
de Strasbourg, où il vit, et il donne des master -classes à
travers le monde.

L ' A T E L I E R  V O C A L  D E  R O Y A U M O N T

James Wood, dir ection

* 1998, direction de la première intégrale en concert des
œuvres pour chœur de Giacinto Scelsi. 2004, création de Let
me bleed de Luca Francesconi.

James Wood est compositeur , chef d’orchestre et est
également connu pour être un percussionniste virtuose.
Il est le fondateur et actuel directeur du New London
Chamber Choir (NLCC) avec lequel il a bâti un répertoire
très important et très large, travail qui a donné lieu à
de nombreux enregistrements, de Josquin des Prés à
Iannis Xenakis. 
A côté de son travail avec le NLCC, il collabore réguliè -
rement avec le Dutch Radio Choir et est invité en tant
que chef d’orchestre par dif férents ensembles musicaux
comme le BBC Symphony Orchestra, Dutch radio
Symphony, London Sinfonietta, Krakow Radio
Orchestra, Sinfonia 21, Ensemble InterContemporain,
l’Itinéraire, Netherland Wind Ensemble, Netherland
Chamber Choir , Belgian Radio Philharmonic, Champ
d’Action, WDR Rundfunkchor Köln et le T okyo
Philharmonic Choir . Il est devenu l’un des meilleurs 
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spécialistes de la musique contemporaine et en particu -
lier de la musique de Xenakis, Kagel, Kaija Saariaho
(dont il a d’ailleurs enregistré la dernière œuvre avec
l’ensemble belge Champ d’Action), V inao et Harvey .
Il va prochainement diriger la création de Engel-
Prozession de Stokhausen pour huit chœurs avec le
Dutch Radio Choir et l’orchestre du Concertgebouw
d’Amsterdam.
Comme compositeur , il a fait l’objet de plusieurs 
commandes de la part de formations comme Arditti
Quartet, Electric Phoenix, Amadinda Percussion Group,
Internationales Musikinstitut Darmstadt, Ircam,
Association of German Radio Stations et la BBC. Les
Proms de Londres lui ont commandé deux œuvres :
Oreion en 1989 pour le BBC Symphony Orchestra et le
concerto pour percussions Two men meet, each presu -
ming the other to be from a distant planet . Parmi ses
récentes compositions, on peut citer Seance (1996)
pour soprano, chœur mixte, vibraphone MIDI et
électronique, Mountain Language (1998) pour alphorn,
cowbells MIDI, ordinateur et électronique, Jôdo (1999)
pour soprano, percussions et électronique et J ourney
of the Magi (Commande d’Etat du Ministère français
de la Culture à l’occasion du Festival Musica de
Strasbourg, 2000). En novembre 2003, le Festival de
Musique Contemporaine d’Huddersfield a consacré un
concert à James Wood avec la création de Autumn
Voices pour violon et électronique, concert dif fusé par
la BBC Radio 3 lors d’une rétrospective James W ood en
décembre 2003.
Sa musique est enregistrée chez W ergo, NMC et
Continuum and Mode.

Marie-Paule Bonnemason, mezzo
Licenciée de linguistique française à l’Université de
Caen, elle étudie le chant auprès de Luc Coadou,
Christiane Eda-Pierre, Catherine Decaen, Agnès Mellon,
Elisabeth Kapour . Elle obtient deux médailles d’or en
musique de chambre et technique vocale ainsi qu’un
prix d’excellence. Elle est lauréate aux concours de
chant de Béziers et de Rieumes, catégorie opérette.
Elle poursuit sa formation avec le Roy Hart Théâtre,
Pierre Mervant (Conservatoire National Supérieur de
Musique de Paris) et Laura Sarti (Guildhall of London).
Elle interprète un vaste répertoire, tant de musique
religieuse (le Messie de Haendel, le Requiem de
Duruflé, la Rhapsodie de Brahms, le Requiem d e
Mozart, le Stabat mater de Pergolese) que d’opéras
(Marcelline dans Les Noces de Figaro de Mozart, Jenny
Diver dans The Beggar’s Opera de Britten, la troisième
dame dans la Flûte enchantée de Mozart,
l’Enchanteresse dans Didon et Enée de Purcell, le rôle-
titre de la Périchole d’ Offenbach , Lisetta dans Il mondo
della luna de Haydn, Fidalma dans le Mariage secret de
Cimarosa, Orphée dans Orphée et Eurydice de Glück,

Oreste dans la Belle Hélène d‘Of fenbach, Carmen dans
la version de Peter Brook et Marius Constant).
Elle chante en collaboration avec le théâtre de
Rouen/Léonard de V inci (Oswald Sallaberger , Marc
Minkowski, David Stern), le théâtre de Caen,
l’Ensemble instrumental de Basse-Normandie
(Dominique Debart), Opus 14 (Gilles T reille), l’ensemble
baroque de T oulouse (Michel Brun), les Solistes du
chœur de chambre du conservatoire de Caen (V alérie
Fayet), Musicatreize (Roland Arabedjan).
Elle travaille avec le groupe X-Filles, groupe vocal mis
en scène et tourne en France dans deux spectacles inti -
tulés Harcèlement vocal et Opéra bouf fon (festival
d‘A vignon 2006).
Elle intervient en technique vocale au centre d’art
polyphonique de Basse-Normandie.
Parmi ses projets, Mme Pinkerton dans Madame
Butterfly et Paquette dans Candide de Bernstein à 
l’opéra de Rouen.

Claire Pigeot, soprano
Elle commence la musique par de brillantes études de
piano. Elle obtient successivement les Premiers Prix de
piano et de perfectionnement à l’unanimité du
Conservatoire National de Région de Paris puis le
Diplôme National d’Etudes Supérieures de Musique du
Conservatoire National Supérieur de Musique de L yon.
Parallèlement, elle entreprend des études vocales avec
Dominique Merle, Isabelle Germain, David
Goldsworthy , Marie-Claire Cottin et Frédérique Epin.
En 1995, elle est recrutée dans le chœur de chambre
professionnel Benjamin Britten dirigé par Nicole Corti,
avec lequel elle donne plusieurs centaines de concerts
en neuf années de collaboration, dont nombre de 
créations contemporaines.
Elle se produit régulièrement en France sous la 
baguette de John Nelson, Rolf Reuter , Nicole Corti,
Bernard Tétu, Michel Piquemal, Dominique Debord …
(Théâtre du Châtelet, Auditorium Franz Liszt à Senlis,
Palais des Papes en Avignon, Cathédrale Notre-Dame
de Paris, Basilique de Fourvière et St Martin d’Ainay à
Lyon, Maison de la Culture et Festival de Musique
Expérimentale de Bourges, Festival de la Chaise-Dieu).
Par son goût de l’aventure musicale, elle interprète, en
récital, tant des mélodies que des œuvres contemporai -
nes, des chants populaires ou des improvisations voca -
les ; avec les pianistes Claire Peltekian et Jean-
Sébastien Dureau et en théâtre musical avec la
Compagnie de spectacles pluridisciplinaires Brouill’Arts.
Elle participe en 2006 à l’Atelier de Création contem -
poraine de Royaumont sous la direction de James
Wood.
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Mélody Louledjian, soprano
Mélody Louledjian est née en 1982 dans l’arrière pays
niçois. En 2001, elle obtient ses premiers Prix de piano,
analyse musicale, musique de chambre et accompagne -
ment piano au Conservatoire National de Région de
Nice, et entre successivement au CNSMD de Lyon en
Classe de Chant. Elle étudie depuis maintenant quatre
ans avec Françoise Pollet, et vient de passer six mois à
Vienne (Autriche) afin d’approfondir son répertoire du
Lied allemand aux côtés d'Edith Mathis. Son expérience
professionnelle sur scène lui a déjà permis d’inscrire
plusieurs rôles à son répertoire : Frasquita, Belinda,
Hanna, Blanche, Angélique...
En avril 2005, elle chante deux Airs de Mozart en solis -
te avec l’Orchestre du CNSMD de L yon sous la direction
de Rolf Reuter , et chante régulièrement avec
l’Ensemble de Bernard Tétu de L yon.
Elle s’est produite en 2001 sur la scène de l’Opéra de
Nice dans des extraits des Pêcheurs de Perlesde Bizet,
suite au Concours des Muses 2001, ou elle fut lauréate
en 2001.
Elle se passionne également pour le répertoire contem -
porain : en 2003, elle réalise une performance en tant
qu'improvisatrice au Musée des Beaux Arts de L yon
dans le cadre du Festival Ecouter -Voir; elle travaille très
régulièrement avec de nombreux compositeurs français
et étrangers (Y . Prin, I. Keido, K. Naegelen...) et réalise
fréquemment des créations, dont dernièrement
l’Oratorio Claudel répond les Psaumes d’Yves Prin créé
à Brangues en juin dernier , et qu’elle reprendra dans
l’avenir dans le cadre de nombreux festivals de
musique contemporaine.
Elle travaille aussi avec le compositeur J.M. Fernandez
(Ircam) sur un projet au sein du Grame à L yon, concer -
nant un travail de création et de recherche sur une
pièce pour voix, capteurs et traitement du son en
temps réel (Max).
Elle chantera le Pierrot Lunaire de Schöllhorn avec l’en -
semble Instant Donné au Festival Musica à Strasbourg
en septembre prochain.
Mélody passera son Prix au CNSMD de Lyon en Juin
prochain, et ef fectuera l’année prochaine un cycle de
perfectionnement à la Hochschule de V ienne, aux cotés
d’Edith Mathis.

Coralie Diatkine, mezzo-soprano
Coralie Diatkine est née à Paris en 1977. Elle commence
l’apprentissage de la musique par le violon et le piano
au Conservatoire National Région de Nantes à l’âge de
cinq ans. Elle se consacre ensuite au rock et la musique
expérimentale, pratique le chant et divers instruments
en autodidacte. Partie à Paris pour suivre une
Hypokhâgne, elle se tourne finalement vers la musico -

logie et le chant lyrique. Elle suit des cours de composi -
tion auprès de Karim Haddad et Octavio Lopez, des
cours d’écriture et d’analyse musicale. Elle compose des
pièces instrumentales, mixtes ou pour bande seule. Elle
intègre la classe d’Acoustique musicale du
Conservatoire National Supérieur de Musique de Paris
et y pratique l’improvisation générative auprès d’Alain
Savouret. Elle travaille aujourd’hui avec dif férents
musiciens improvisateurs. Elle valide cette année un
Master de musicologie, un prix d’orchestration au
Conservatoire National de Région de Paris auprès
d’Alain Louvier et un prix d’acoustique. Son professeur
de chant est Gisèle Fixe depuis deux ans. Elle a décidé
de se consacrer aux multiples aspects du chant, et à la
création musicale au sens large.
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R A P H A Ë L  T H I E R RY (France, 1972) peintures au sable

J É R Ô M E  C O M B I E R  (France 1971) Dans le jour vacant (2006- création mondiale)
pour alto

Essere Fumo (2005)
pour flûte, alto et violoncelle

Heurter la lumièr e encore (2005)
pour piano, guitare et violoncelle

Fra le foglie, feuilles des paupièr es (2005)
pour flûte, clarinette, piano et percussions

D’une neige à l’autr e …  Essere neve (2005)
pour clarinette, guitare et percussions

Essere pietra (2004)
pour guitare, piano, alto, violoncelle et percussions

Respirer l’ombr e (2005)
pour flûte, clarinette, guitare, piano, percussion, alto 
et violoncelle
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2 1 H  -  V I E S  S I L E N C I E U S E S

Ensemble Cairn
Guillaume Bourgogne, direction
Raphaël Thierry et Jérôme Combier , conception
Jérôme Combier , directeur artistique

Cédric Jullion, flûtes
Ayumi Mori, clarinettes
Christelle Séry, guitare
Caroline Cren, piano
Sylvain Lemêtre, percussions
Cécile Brossard, alto
Jérémie Maillard, violoncelle
Guillaume Bourgogne, direction



Vies silencieusesest un recueil constitué de sept pièces,
chacune faisant appel à une nomenclature dif férente ;
l’ensemble toutefois regroupe sept musiciens : flûte , 
clarinette, guitare, piano, percussions, alto et violoncelle .

Vies silencieusesest étroitement lié à la V illa Médicis
pour laquelle j’ai imaginé ce projet dès 2003 et où, en
définitive, je l’ai réalisé durant les années 2004-2006. 
Ces vies m’auront été souf flées avant tout par des 
univers picturaux d’artistes bien dif férents. Pourtant il
m’a semblé reconnaître en chacun d’eux quelque chose
qui me parlait ouvertement et qui faisait écho à mes
préoccupations de compositeur . Ce que je nommerais :
la patience, l’usage du monde, l’apparition et l’ef face-
ment .

Les toiles de Giorgio Morandi, métaphor es de la
Patience
Vies silencieuses est avant tout métaphore d’un temps
inspiré des œuvres de Morandi, temps rendu accessible,
temps advenu par la contrainte consacrée de la forme.
Ce que je souhaite retenir des toiles de Morandi (et
dont je crois pouvoir me ressaisir dans mon travail de
compositeur), c’est cette formidable rigueur dans la
forme et, à travers son élaboration, le temps qu’elle
engendre : à la fois temps de l’élaboration de qui
conçoit l’œuvre et temps de la contemplation de qui se
trouve en face.
C’est là peut-être l’enjeu qui me touche avant tout :
qu’une œuvre d’art contienne en soi la gageure d’un
temps modelé, d’un temps extraordinaire et que cette
gageure fasse acte d’espoir . Vies silencieuses sera méta-
phore du temps de l’artiste, recherche d’une patience
inspirée des œuvres du peintre à travers la contrainte
de la forme, le travail sur la répétition.

"Il y a quelquefois des couleurs particulièrement austè -
res, hivernales, de bois et de neige, qui vous font pro -
noncer derechef le beau mot patience, qui vous font
penser à la patience des vieux paysans ou à celle du
moine, dans sa robe de bure : un même silence que
sous la neige ou entre les murs de chaux d’une cellule.
La patience qui signifie avoir vécu, avoir peiné, avoir
tenu : avec modestie, endurance, mais sans révolte, ni
indif férence, ni désespoir ; comme si, de cette patience,
on attendait tout de même un enrichissement ; à croire
qu’elle permettrait de s’imprégner sourdement de la
seule lumière qui compte"

1
.

Les lieux de Guiseppe Penone, métaphor es de l’êtr e
Il y a dans Vies silencieuses, et cela transparaît dans les
titres de chacune des pièces, une forte référence au
plasticien Guiseppe Penone. Parcourant ses œuvres, je
suis saisi par leur étrange poésie, par les énigmes 
qu’elles soumettent. Il me semble qu’elles contiennent
le souci de questionner toute chose, le matériau 
qu’elles appréhendent, le lieu où elles ont cours (par -
fois les deux notions se confondent), dévoilant ce que
l’on peut nommer une ontologie contenue dans le
faire, dans l’acte d’exercer une action sur une chose ou
une matière, et qui est précisément la raison d’être de
cette action. Être, pour Penone — être fleuve —, cela
signifie toucher , cela signifie refaire. — refaire la
forêt —, retrouver les empreintes du cerveau laissées
sur la boîte de notre crâne, retrouver les empreintes de
l’eau laissées sur la pierre. Cela signifie aussi : se situer
là, dans la zone d’un contact improbable de l’eau avec
la pierre, de l’air avec notre corps, nos ongles, nos pau -
pières.

"Il est significatif que Penone, dans sa façon d’écrire et
de parler de la sculpture, préfère toujours les formes
verbales aux formes substantives. Il est significatif 
qu’une sculpture de Penone puisse avoir un verbe pour
titre — verbe à l’infinitif, donc infiniment continué,
exprimant peut-être un vœu sans fin, si ce n’est un
impératif catégorique. Ainsi du verbe "être" : l’œuvre
intitulée Essere fiume ("Être fleuve" se donne à
contempler comme une sculpture qui, justement,
déploie en toute rigueur la dif férence de l’objet et de
l’être, de l’espace et de l’aître ;" 2

"Extraire une pierre que le fleuve a sculpté, aller à
reculons dans l’histoire du fleuve, découvrir l’endroit
précis de la montagne d’où la pierre est venue, extraire
de la montagne un bloc tout neuf, reproduire exacte -
ment la pierre extraite du fleuve dans le nouveau bloc
de pierre, c’est être soi-même fleuve". 3

Puis-je imaginer que la musique porte un semblable
questionnement ? Peut-être cela n’est-il pas possible,
mais je voudrais croire que la pierre puisse être convo -
quée par la qualité minérale de certains sons, que le
vent puisse se faire entendre dans l’espace que la
musique investit. Pierre, feuilles, neige diront le
contact convoité des choses les plus élémentaires,
manière d’entendre à défaut de toucher , à défaut
d’être soi-même pierre, feuilles, neige.
Lumière, ombre, fumée diront l’ef fort consacré pour
rendre à la musique l’immatérialité qui est la sienne.

C H E M I N  D E S  V I E S  S I L E N C I E U S E S

1. Philippe Jaccottet, Le bol du pèlerin . éd. La Dogana. Genève, 2001. (p. 57)
2. Georges Didi-Huberman, Être crâne. éd de minuit., 2000. (p 42)
3. Guiseppe Penone [1980] cité dans G. Celant, Guiseppe Penone . Ed Electra-L & M. Durand-Dessert. 1989. Milan-Paris. (p
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Les dessins-sable, métaphor e de l’ef facement 
Raphaël Thierry , plasticien, peintre, pensionnaire à
la Villa Médicis. Fra i tuoi colori le ombre . Boîtes
lumineuses, contours d’ombre, lumière à peine.
Dessins avec sable. Projection des dessins sur les
murs. Un certain angle de miroir . Mains qui dessi -
nent. Mains qui ef facent. Le hasard des formes,
dans l’instant de la musique.
Même si la composition du cycle Vies silencieuses
préexiste à notre rencontre, notre entreprise reste
originale dans la volonté de trouver — imaginer et
créer — un lieu d’entre-deux : les sons et les 
dessins-sable. 

Raphaël Thierry travail avec le fusain — le noir —
et avec le sable — la lumière qu’il projette par en
dessous —, avec l’ombre qui borde toute appari -
tion, avec un tracé de lumière qui devient dès lors
une matière malléable, si bien qu’on ne sait plus
très bien si la matière initiale de cet artiste est 
l’ombre ou le peu de lumière qui l’entoure, le sable
ou les mains qui le balayent, l’apparition d’une
forme ou son ef facement. Forcément, "il y a 
compagnonnage dans cet art" de l’indéfini.

Il m’a semblé qu’au moment où il me faudrait
gagner la scène il me fallait abandonner Morandi
et Penone, comme il m’avait fallu les abandonner
déjà à un moment où la composition réclamait de
n’être que musique. Ma rencontre avec Raphaël
Thierry a orienté le déroulement du concert, 
l’ordonnance des pièces, les interstices visuels, 
les enchaînements scéniques. Les dessins-sable ont
suscité un rythme inattendu. J’y ai adjoint une
bande sonore créée à la V illa Médicis dans le cadre
de la Notte Bianca (la nuit blanche romaine) pour
laquelle nous avons imaginé une installation 
commune. On y entend une pluie de sable devenir
un chant étrange.

Jérôme Combier
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Avec une détermination sereine, le projet pictural de Fra i tuoi colori le ombre (à travers tes couleurs, les ombres)
correspond à une recherche sur le paysage et l’errance. Un parcours pour le regard dans un sillon horizontal 
s’inscrivant ici, dans le cloître de l’abbaye de Royaumont, comme une seule "ligne de fuite". Les installations et la
performance avec le sable s’inscrivent dans cette recherche traitant le même sujet mais de façon éphémère, le
temps d’un concert et d’une exposition. Le choix du format et les techniques employées sont intimement liés à la
fresque et la frise à partir desquelles est né ce projet.

Les 27 œuvres présentées font partie de l’ouvrage Fra i tuoi colori le ombre réalisé en collaboration avec Federico
Nicolao actuellement en cours de publication.

Raphaël Thierry

D U  2  A U  9  S E P T E M B R E  :  F R A  I  T U O I  C O L O R I  L E  O M B R E

I N S TA L L A T I O N  P L A S T I Q U E  D E  R A P H A Ë L  T H I E R R Y
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Guillaume Bourgogne, chef d’or chestre

* 2004, création de M'm de Philippe Leroux avec l’orchestre
symphonique INSA-université

Guillaume Bourgogne étudie le saxophone à L yon, sa
ville natale, avant d’entrer au Conservatoire National
Supérieur de Musique de Paris où il obtient les pre -
miers Prix d’harmonie, d’analyse musicale, d’orchestra -
tion, ainsi qu’un premier prix de direction d’orchestre
en 1999 dans la classe de Janos Fürst. Il est fréquem -
ment invité par des formations comme l’Orchestre
Gulbenkian (Lisbonne), l’Orchestre National de l’Opéra
de Bordeaux-Aquitaine, l’Orchestre Lamoureux, Les
Temps Modernes, L’Ensemble Orchestral Contemporain
ou l’Orchestre Philharmonique de Nice. Par ailleurs, il
est directeur musical de l’orchestre Synaxis (V ienne,
Isère) qui se produit dans dif férents festivals comme
Les 38e Rugissants, Les Francofolies, Jazz à Vienne, Sons
d’hiver , ou encore à la Cité de la Musique. Outre le
répertoire symphonique des 19 e et 20 e siècles, c’est à la
tête de cet orchestre qu’il a dirigé les séances d’enre -
gistrement pour les deux derniers albums de Y ann
Tiersen (L’absente - Disque d’or en 2001 ; C’était ici –
live ; 2002) ainsi que deux bandes originales que ce
musicien a écrites pour le cinéma ( Le fabuleux destin
d’Amélie Poulain de Jean-Pierre Jeunet et Goodbye
Lenin ! de Wolfgang Becker , Victoire de la musique de
film 2004). Synaxis et lui partagent également la scène
avec des musiciens de jazz comme Pat Metheny , Éric Le
Lann, ou Youval Micenmacher . Avec le compositeur
Jérôme Combier , Guillaume Bourgogne est en outre
co-directeur artistique de l’ensemble Cairn. Ensemble,
ils donnent de nombreux concerts en France et à 
l’étranger dans des festivals de premier plan : T age für
neue Musik, Zürich ; Why note, Dijon ; Archipel,
Genève ; Fondation Royaumont, etc.

Jérôme Combier , compositeur

* 1998, étudiant à la Session de composition V oix Nouvelles,
bénéficiaire de la résidence à Akiyoshidaï International art
Village, Japon.

Jérôme Combier étudie tout d’abord la composition,
l’écriture, l’analyse, l’orchestration auprès d’Hacène
Larbi. En 1997, il entre au Conservatoire National
Supérieur de Musique de Paris dans la classe
d’Emmanuel Nunes de Michaël Lévinas. Quelques
années plus tard, il y obtient un premier prix d’analyse
et de composition. Par ailleurs, ses études universitaires
le conduisent à ef fectuer une Maîtrise sur Anton
Webern auprès d’Antoine Bonnet. En 1995, il est fina -
liste du concours Griegselskalpet, Oslo. En Septembre

1998, il est résident de la Fondation Royaumont et ren -
contre les Percussions de Strasbourg. Puis, dans le cadre
d’un échange avec Royaumont, il part en résidence au
Japon durant deux mois. A vec Michel Petrossian, il
fonde l’ensemble Cairn dont il est aujourd’hui le direc -
teur artistique et travaille avec Gérard Pesson. Jérôme
Combier est lauréat de la Fondation Bleustein-
Blanchet. En 2001-2002, il est sélectionné pour suivre le
cursus de composition et d’informatique musical pro -
posé par l’Ircam. Depuis l’année 2003, avec l’appui du
Conservatoire de Paris il est amené à développer une
activité – composition, direction - avec le Kazakhstan et
l’Ouzbékistan. En 2002, il écrit Pays de vent, Les
Hébrides pour l’Orchestre National de France qui
retiendra l’attention de l’Unesco. Jérôme Combier est
Pensionnaire à la V illa Médicis de 2004 à 2006. Il est
invité par le Festival Why Note de Dijon, T age für Neue
Musik de Zürich, le Festival d’Aix-en-Provence, le festi -
val d’Adelburgh (Grande-Bretagne). En 2005, il écrit
pour l’ensemble Recherche dans le cadre du Festival
d’Automne à Paris et compose actuellement Stèles
d’air , commande conjointe de l’Ircam, de l’ensemble
Intercontemporain et du Festival d’Automne à Paris. La
musique de Jérôme Combier est enregistrée par l’en -
semble Cairn aux éditions Motus et paraît aux éditions
Lemoine.

Raphaël Thierry , plasticien
Raphaël Thierry s’installe à Paris en 1990 et poursuit
ses études à l’École Supérieure d’Arts Graphiques ESAG
Met de Penninghen dont il sort Major de Promotion en
1994 - mention excellent. T andis qu’il choisit l’indépen -
dance en devenant directeur artistique - graphiste
concepteur free-lance, il développe ses projets person -
nels en tant que plasticien. En 1997, il entame avec un
écrivain et philosophe, Federico Nicolao, un vaste pro -
jet d’édition et d’exposition sur le motif de la femme
paysage. Thème au centre de sa recherche picturale. En
2000, il est l’auteur illustrateur des aventures de
Superchien, une collection de livres pour enfants tra -
duits aujourd’hui en anglais, coréen et japonais. En
2004, il reçoit le prix Met de Penninghen décerné aux
anciens diplômés pour l’ensemble de ses créations. La
même année, il publie avec Federico Nicolao La
Medesima Ombra , premier livre né de leur collabora -
tion.
Aujourd’hui, lauréat de la V illa Médicis en arts plas -
tiques pour son projet ombres et lumières : la mémoire
du corps, il séjourne actuellement à l’Académie de
France à Rome où il y fait la rencontre de Jérôme
Combier.

B I O G R A P H I E S  D E S  A RT I S T E S

* collaborations antérieures avec Royaumont
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Ensemble Cairn
Cairn, c’est le nom de ces petits amas de pierres que
l’on trouve en montagne et qui servent de repère, de
chemin, à ceux qui s’y aventurent ; chacun passant
alors devant le cairn se doit d’y ajouter une pierre.
C’est cela que nous avons voulu : un ensemble dans
lequel chacun reste actif tant pour l’organisation des
concerts que pour l’élaboration des programmes, et où
les rôles – direction, composition, instrumentation –
peuvent être permutés. Chacun des membres apporte
ainsi la pierre nécessaire à l’existence de Cairn.

Cairn, c’est aussi le tracé d’un chemin a priori invisible
à travers un paysage dont on ne sait pas très bien jus -
qu’où il nous guidera. Dans les concerts de l’ensemble
Cairn une thématique est souvent proposée qui figure
le lieu où les musiciens se retrouvent. Il s’agit d’un titre
(Des mains et des instruments ), d’un libellé ou d’une
épigraphe, parfois d’une contrainte (le fragment, la
dualité). Cairn propose ainsi une mise en page de ses
concerts mettant en rapport des musiques d’horizons
divers et d’époques dif férentes, dont les correspondan -
ces ne sont pas nécessairement apparentes ; cela dans
le désir de conduire l’auditeur , comme un chemin le
ferait à travers dif férents paysages, vers la musique de
son temps.

L’Ensemble Cairn existe depuis 1997 et regroupe des
musiciens qui se sont rencontrés au Conservatoire
National Supérieur de Paris. Jérôme Combier en est le
fondateur et le co-directeur artistique auprès de
Guillaume Bourgogne, chef de l’ensemble.
Aujourd’hui, Cairn est soutenu dans sa démarche artis -
tique par la Direction Régionale des Af faires Culturelles
de l’Ile-de-France et par la SACEM…
L’ensemble Cairn a joué régulièrement à l’Atelier du
Plateau (Paris), à la Maison Heinrich Heine, au Regard
du Cygne (Paris). Il a été invité par les Festivals Why
Note (Dijon), Archipel (Genève), T age für Neue Musik
(Zürich), par la V illa Médicis et le Centre
Chorégraphique de Montpellier .
A partir de 2006 Cairn est en résidence à l’Abbaye de
Royaumont durant trois saisons. Un enregistrement de
Vies silencieuses est en préparation aux Éditions Æon.
www .ensemble-cairn.com
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L A  F O N D A T I O N  R O Y A U M O N T  E S T  M E M B R E  D E  

L ' A S S O C I A T I O N  D E S  C E N T R E S  C U LT U R E L S  D E  R E N C O N T R E

Un centre culturel de rencontre, c'est :
- un monument historique, sa réhabilitation, sa mise en valeur
- une activité de production intellectuelle et artistique
- une capacité d'accueil et de service
L'association regroupe aujourd'hui 35 Centres Culturels de Rencontre en Europe dont 14 centres en France.

Pour plus d'informations : T +33 (0)1 53 34 97 00 / F +33 (0)1 53 34 97 09
e-mail : info@accr -europe.org / http://www .accr-europe.org/

Allemagne
Landkunstleben, 15518 Buchholz
Schloss Bröllin, International Theatre Research Location , 17309 Fahrenwalde
Schloss Solitude, Akademie Schloss Solitude, 70197 Stuttgart
Schloss Plüschow, Mecklenburgisches Künstlerhaus, Am Park 6, 23936 Plüschow

Belgique
Abbaye de la Paix-Dieu, Centre de perfectionnement aux métiers du Patrimoine, 4540 Amay
Grand-Hornu, Grand-Hornu Images, 7301 Hornu
Landcommanderij Alden Biesen, Centre Culturel de la Communauté Flamande de Belgique, 3740 Bilsen, Rijkhhoven

Canada
Domaine Forget, Sainte-Irénée, Québec

Espagne
Monasterio Santa Maria La Real, 34800 Palencia

Finlande
Suomenlinna, The Governing Body Of Suomenlinna, 00190 Helsinki

France
Abbaye aux Dames, Centre de recherche et de pratique musicales, 17104 Saintes Cedex
Abbaye de Fontevraud, Centre Culturel de l'Ouest, 49590 Fontevraud-l'Abbaye
Abbaye d'Ardenne, Institut Mémoires de l'Edition Contemporaine, 14280 St-Germain-La-Blanche Herbe
Abbaye d'Ambronay , 01500 Ambronay
Abbaye de Royaumont, Fondation Royaumont, 95270 Asnières-sur -Oise
La Chartreuse, Centre National des Ecritures du Spectacle, 30404 V illeneuve les A vignon Cedex
Château du Grand-Jardin, Association du Grand-Jardin, 52300 Joinville-Sur -Marne
Château de La-Borie-En-Limousin, Centre Européen de Rencontre, 87110 Solignac
Corderie Royale, Centre International de la Mer , 17303 Rochefort sur Mer
Couvent de La Tourette, Centre Culturel de La T ourette, 69591 L'Arbresle Cedex
Domaine de Kerguehennec, Centre d'art contemporain, 56500 Bignan
Domaine de Fond St-Jacques, Centre des cultures et des arts de la Caraïbe, 97230 Ste Marie, Martinique
Moulin d'Andé, Centre des Ecritures Cinématographiques (Céci), 27430 Andé
Saline Royale d'Arc-et-Senans, Institut Claude-Nicolas Ledoux, 25610 Arc-et-Senans

Hongrie
Fehervarcsurgo Kastely, Fondation Joseph Karolyi, 75007 Paris
Petröfi u.2, H-8052 Fehervarcsurgo
Monostori Erod Komarom, Fort historique Monostor , 2900 Komarom Dunapart 1. PF 18 Magyarorszag

Italie
L'hospitale, 42048 Rubiera (Reggio Emilia)
Teatro Potlach, V ia Santa Maria in Castello, 10, 02032 Fara Sabina

Pologne
Malopolski Instytut Kultury , 31-008 Krakow
Zamek Ujazdowski, Centrum Sztuki Wspolczesnej, 00461 W arszawa

Portugal
Casa de Mateus, Fundaçao Casa de Mateus, 5000 Vila Real
Centro National de Cultura, 1200 Lisboa
Convento de Arrabida, Fundaçao Oriente, 1269-065 Lisboa
Palacio Fronteira, Fundaçao das casas de Fronteira e Alorna, 1500 Lisboa

Royaume-Uni
Hospitalfield House, Arboarth, Angus, DD11 2NH, Scotland



2 9 |

page telerama



|  3 0

L A  F O N D AT I O N  R O YA U M O N T

La Fondation Royaumont (Goüin-Lang) pour le progrès des Sciences de l'Homme a été créée en 1964 par un couple
de mécènes, Henry et Isabel Goüin. Elle est propriétaire de l'abbaye de Royaumont dans laquelle elle est installée.

Un pr ojet contemporain :

le projet de la Fondation aujourd'hui donne priorité aux programmes de recherche, de formation pr ofession -
nelle et de création , c'est-à-dire à toutes les actions favorisant l'élaboration et la maturation d'une œuvre artis -
tique. Il af firme la vocation de l'abbaye de Royaumont d'être un lieu de travail et d'expérimentation au service
des artistes. Il s'agit d'accompagner le développement personnel de jeunes professionnels ou d'artistes en cours
de carrière. Ce projet s'attache ainsi à associer de manière très concrète la réflexion à la pratique artistique. 

Le projet culturel de la Fondation est également fondé sur une politique de production : par le contrôle de
toutes les étapes de réalisation d'un programme, depuis sa conception jusqu'à son exécution, elle permet à la
Fondation de respecter les exigences artistiques qu'elle s'est fixées et d'assumer pleinement ses responsabilités. 

Le projet culturel de la Fondation se caractérise enfin par sa durée : les programmes mis en œuvre dans ce
monument historique sont conçus dans une perspective de développement à long terme qui leur donne sens
et ef ficacité. Ils répondent à la conviction qu'une véritable ambition culturelle a besoin de temps pour trouver
sa pleine réalisation et qu'un monument historique ne serait qu'un décor en trompe-l'œil s'il se contentait
d'héberger des événements ponctuels et éphémères.

Un pr ojet organisé en plusieurs pôles : 

la musique , avec des départements centrés sur la musique vocale, la musique contemporaine, la musique
médiévale, les musiques orales et improvisées, et la présence d'ensembles en résidence permanente ou en 
résidence de projet ;

la danse contemporaine , avec le Centre de recherche et de composition chorégraphiques et La compagnie de
Susan Buirge ;

un pôle pluridisciplinair e, le Grand atelier , invitant des créateurs de dif férentes disciplines à des expériences
qui associent le mot, l'image, le geste et le son.

Une diversité de publics :

Royaumont s'est engagée dans une politique d'ouvertur e aux publics , afin de faire découvrir le projet culturel
et le monument historique sous les formes les plus diversifiées et au public le plus large. C'est ainsi que la
Fondation a mis en place :

des activités de dif fusion, concerts, spectacles, rencontres, tournées qui viennent compléter et prolonger ses
programmes ;

des actions destinées à des nouveaux publics conçues en liaison étroite avec  la programmation, ces actions qui
associent des publics sans pratique culturelle préalable s'ouvrent également à l'expérimentation et à la création ;

l'accueil d'associations, collectivités, entreprises... pour des séminaires résidentiels, journées d'étude ou pour
des soirées exceptionnelles. Les milieux socio-économiques sont ainsi solidaires du projet de la Fondation. Le
mécénat constitue la forme la plus accomplie de sa coopération avec les entreprises ;

enfin, la Fondation met  en valeur le patrimoine monumental  et historique que constitue l'abbaye. La présen -
ce même sur le site des activités artistiques de la Fondation donne vie au monument, ouvert au public 365
jours par an.

L E S  C O N C E RT S  D E  L A  S A I S O N  M U S I C A L E  O N T  É T É  P R O D U I T S  

PA R  L E S  D É PA R T E M E N T S  D E  L A  F O N D A T I O N  R O Y A U M O N T  :

Centre de la Voix, direction Anne-Françoise Le Guilliez

Recherche et Interprétation des Musiques Médiévales, direction Anne-Françoise Le Guilliez

Voix Nouvelles, direction artistique Marc T exier, administration Célia Cukier

Musiques Orales et Impr ovisées, direction Frédéric Deval

Centre de Recherche et de Composition chorégraphiques, direction artistique Susan Buirge, 
administration Carole Albanese

Unité scénique, direction Catherine Kollen

Grand atelier , direction collégiale



Etre Ami de Royaumont, c'est apporter des moyens supplémentaires à la Fondation afin qu'elle mène à bien ses
projets culturels ; c'est aussi renforcer le lien que Royaumont veut entretenir avec ses publics, et contribuer à 
préserver l'indépendance de ce Centre culturel de rencontre.

A quoi sert votr e cotisation ?
En 2006, les Amis de Royaumont décident d'apporter leur soutien à l'activité de la Fondation en attribuant des
bourses d'un montant de 1600 € aux jeunes artistes professionnels de moins de 26 ans participant aux programmes
de formation, ainsi qu'aux artistes et aux chercheurs participant au Grand atelier . L'association vise ainsi à favoriser
l'émergence d'une nouvelle génération de talents, interprètes et créateurs, et à stimuler la recherche en mêlant
création artistique, processus d'écriture et démarches scientifiques.

L'association a pu à ce jour accorder , pour 2006, 11 bourses à de jeunes chanteurs, instrumentistes, compositeurs,
danseurs et vidéastes :
Alice Coquart (22 ans, France), violoncelliste - Candida Bargetto (26 ans, Italie), soprano- Camille Delaforge 
(20 ans, France), claveciniste - Pauline Sabatier (24 ans, France), mezzo-soprano - Clément Dionet (22 ans, France),
baryton - Pankaj Guglani (28 ans, Inde), danseur -chorégraphe - les duos Pär Frid (29 ans, Suède), vidéaste / Julien
Tarride (27 ans, France), compositeur , et Claire-Mélanie Sinnhuber (32 ans, France-Suisse), compositrice / Emilie
Aussel (26 ans, France), vidéaste.

L'association s'engage en 2006 à parrainer ces artistes à hauteur de 32 000 €. Mais elle souhaiterait encore 
pouvoir délivrer 9 bourses supplémentaires : elle a donc plus que jamais besoin de votre soutien ! *

* Grâce à la loi du 1er août 2003, vous bénéficiez de 66% de réduction d'impôts sur le montant de votre don - dans la limi -
te de 20% de votre revenu imposable : n'hésitez plus à rejoindre l'association !

Contacts
Sophie Ferreira Ombeline Eloy site : www .royaumont.com
(particuliers) (entreprises) direction@royaumont.com
tél. 01 30 35 59 85 tél. 01 30 35 59 80 Abbaye de Royaumont 
fax. 01 30 35 58 04 fax. 01 30 35 58 04 95270 Asnières-sur-Oise 

Si vous désir ez adhér er, veuillez r etour ner ce bulletin complété à :
Association des amis de Royaumont, Fondation Royaumont - 95270 Asnières-sur -Oise

Vous pouvez bénéficier , grâce à l'adhésion "duo" (adhésion valable pour toute inscription de deux personnes
justifiant de la même adresse), d'une réduction de 25 % sur la seconde adhésion (valable uniquement pour les
membres adhérents, de soutien et bienfaiteurs).

Je soussigné(e) : 
adhérent adhérent duo
o  M.   /   o Mme   /   o Melle o  M.   /   o Mme   /   o Melle
Nom : .......................................................................... Nom : ..........................................................................
Prénom : .................................................................... Prénom : ....................................................................
Adresse : N°................................................. Rue : ...............................................................................................
Code postal : ..................................Ville : ...........................................................................................................
Tél. : ...................................................... e-mail : ................................................................................................

déclare :
›   o  adhérer ›   o  renouveler mon adhésion 
à l'association des amis de Royaumont pour 2006

adhérent adhérent duo
o Etudiant 12 € 
o Adhérent 25 € 19 €
o Soutien 40 € 30 €
o Bienfaiteur 100 € 75 €
o Mécène individuel, à partir de 300 € 
o Association et organisme sans but lucratif 50 € 
o Entreprise en séminaire 100 € 
o Entreprise mécène 1600 € 

Joindre un chèque bancaire à l'ordre des Amis de Royaumont.
Une carte d'adhérent ainsi qu'un reçu de la cotisation vous sera envoyé par retour . 

Date :……………………………. Signature …………………………..

L’ A S S O C I AT I O N  D E S  A M I S  D E  R O YA U M O N T
aux côtés de la Fondation Royaumont



LES PROCHAINS CONCERTS

SLAM ET SOUFFLE
dimanche 10 septembr e

de 14h à 20h : Une  sélection de films sur le slam
15h30 : Nous, on vit là
17h30 : Slam et souf fle
19h : A chaud

MOZAR T,  SPIRITUEL ET DIVERTISSANT
samedi  16 septembr e

20h30 : Mozart : sonates d’église et air
Boccherini : Stabat Mater

d imanche 17 septembr e

18h : Mozart : Divertissements pour instruments à vent

PORTRAITS DE SOCIÉTÉ
samedi 23 septembr e

16h : café-débat : Of fenbach, un musicien "de société"
17h30 : Mélodies, chanson et fables :
de la Fontaine à Prévert
20h30 : Offenbach : "Ciel, mon mari"

dimanche 24 septembr e

11h : Autour de Soie d’Alessandro Baricco
(dans le cadre du Festival d'Ile de France)
16h30 : La chanson de cabaret allemande

POUR RÉSERVER
Par téléphone : 01 34 68 05 50
du lundi au vendr edi de 10h à 12h et de 14h à 18h
Télépaiement possible par carte bancaire. Attention,
les places ne sont définitivement réservées qu’à la
réception du règlement par chèque. Celui-ci doit être
reçu au plus tard 4 jours après la date de réservation
téléphonique.

Dans les Fnac : Cergy, Paris, 3615 Fnac 
Par inter net : www .fnac.fr - www .concertclassic.com
Attention : pas de possibilités d'abonnement par internet,
billets Fnac et Concertclassic à échanger au contrôle 1/2
heure avant le concert.

SE RESTAURER
Le bar-salon de thé situé dans l’abbaye propose une
formule de restauration légère (sans réservation). T ous
les jours de concerts, Royaumont propose des repas
préparés par Bruno Pillon, Chef cuisinier de la
Fondation. Cette année, une nouvelle formule est pro -
posée aux spectateurs. Aux dîners servis dans la galerie
nord, les samedis entre les concerts, s’ajoutent les buf -
fets, spécialement préparés les dimanches en fin 
d’après-midi, pour ceux qui voudraient terminer tran -
quillement le week-end et, à leur rythme, goûter 
encore un peu au charme des lieux.
Les réservations pour les repas sont closes cinq jours
avant la date du repas.
Réservation au 01 34 68 05 50

L’ABBAYE AUX ENFANTS   
Chaque week-end de la Saison musicale, Royaumont
propose aux plus jeunes la découverte de pratiques cul -
turelles souvent inconnues pour eux. Ces ateliers sont
le fruit de la complicité entre Royaumont et les artistes
de haut niveau qui y travaillent. En s’appuyant sur la
richesse du monument, L’abbaye aux enfants veut
ouvrir les jeunes à des horizons culturels dif férents,
leur faire partager un moment d’exception avec un
artiste, et leur donner envie d’en savoir plus...

L E S  P R O C H A I N S  A T E L I E R S

17 septembr e : Tailler la pierr e
avec Michel Gest , tailleur de pierre

23 septembr e : Chanter en canon
avec Sophie Dumonthier , chanteuse

24 septembr e : Construir e une abbaye du Moyen-Äge
avec Marie-Valérie Vavasseur, guide-conférencière

Sur réservation uniquement au 01 34 68 05 50

Avec le soutien de la Fondation d’Entreprise RA TP pour
la Citoyenneté et de la Caisse des Dépôts

VISITE DE L’ABBAYE
Les billets de concert donnent droit à la visite de 
l’abbaye les jours de concerts.
Visites guidées le week-end : samedi, 14h30, 15h30, 
16h30, dimanche, 11h45, 14h30, 15h45, 17h

LA LIBRAIRIE
A l’entrée du parc de l’abbaye, la librairie-boutique est
riche d’un fond de plus de 4000 titres : livres d’art,
d’histoire, livres pour la jeunesse, romans... On y trouve
également un rayon avec une sélection d’ouvrages liés
au jardin ainsi que des CD et cof frets en relation avec
la programmation des concerts.. Elle est ouverte tous
les jours de la semaine de 10h à 18h et les jours de
concerts : le samedi de 10h à 21h et le dimanche de
10h à la fin du concert.
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