


THéÂTRE MUSICAL : 
RENCONTRE avec Françoise RIVALLAND
Le Centre International de Percussion invite la 
percussionniste Françoise Rivalland à Genève pour 
une mise en scène de théâtre musical solo ainsi qu’un 
travail avec les étudiants de théâtre et de percussion 
du Conservatoire de Musique de Genève. Rencontre 
qui aboutira à un premier concert de théâtre musical 
«MUSIQUE DU GESTE» le 23 avril. Le lendemain, 24 avril, 
plongée dans l’univers de Françoise Rivalland avec 
«PORTRAITS CROISéS», sa dernière création solo. Autour des 
textes du compositeur Georges Aperghis, la musicienne a 
imaginé un dispositif pour explorer un thème qui la hantait 
depuis de nombreuses années : l’autoportrait.
Projections, peintures, littérature et bien sûr musique, 
réunies sur scène, esquissent ainsi le portrait d’une 
artiste passionnante, évoquant aussi de nombreux 
portraits anonymes présents dans les écrits d’Aperghis, 
où bien souvent les mots deviennent des notes, 
et inversement. 

Living Room 
de John Cage
percussions et quatuor parlé

Musique de Tables 
de Thierry de Mey
pour 3 percussionnistes

Pas de Cinq 
de Mauricio Kagel
chorégraphie pour cinq

Les guetteurs de Son 
de Georges Aperghis
théâtre musical pour trois percussionnistes

Interprètes:
étudiants de la classe pré professionnelle de 
théâtre du Conservatoire de Musique de Genève
Laetitia Barras, Lia Leveille, Marie Perruchoud, 
Paul Berrocal, Léonie Keller, Noémi Knecht, 
Manon Krüttli, Céline Schürmann, Tamaiti Torlasco, 
Claire Wenger.

Etudiants HEM de la classe de percussion du 
Conservatoire de Musique de Genève
Trio Spirale : Jérémy Daillet, Stanislas Delannoy, 
Sébastien Hervier

Direction et Mise en scène:
Thierry Debons et Françoise Rivalland

Coproduction : 
CIP - Conservatoire de Musique de Genève.

RéSERVATIONS
INFO@CIPERCUSSION.CH
T : 022 329 85 55 
www.cipercussion.ch

Direction artistique : Jean GEOFFROY
Coproduction : CIP - Conservatoire de Musique de Genève

Avec le soutien du Département des Affaires culturelles de la Ville de Genève, 
le département des Affaires culturelles de l’Etat de Genève et le Conservatoire 
de Musique de Genève

1ère partie : solo de cymbalum
Hommage à Bereny Ferenc 

Szalkak de György Kurtag 

Sotoba-komachi de Yoshida
Interprète: Françoise Rivalland

CONCERT no 1: MUSIQUE DU GESTE
PROGRAMME :

CONCERT no 2 : PORTRAITS CROISéS
2ème partie :
Portraits croisés 
solo DE Françoise Rivalland, 
sur des photos de Suzanne Doppelt, peintureS de 
Marcos Carrasquer et des textes de Georges Aperghis

Production : Centre International de Percussion
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Le CENTRE INTERNATIONAL de PERCUSSION PRESENTE : 
 

THEATRE MUSICAL 
PORTRAITS CROISES 

RENCONTRE avec Françoise RIVALLAND 
 

 
 

23 AVRIL 2008: MUSIQUE DU GESTE 
Œuvres de John Cage / Thierry de Mey / Mauricio Kagel / Georges Aperghis 

Etudiants du Conservatoire de Musique et Haute école de Musique de Genève 
Direction: Thierry Debons, Françoise Rivalland 

 

24 AVRIL 2008: PORTRAITS CROISES 
Spectacle solo de Françoise Rivalland sur des Textes  de Georges Aperghis 

 
Les 2 concerts à 20h30, Studio Ernest-Ansermet, Genève 

 
CONTACT :  Laure Geissbühler : T: +41 22 329 85 55 / e-mail : info@cipercussion.ch 
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THEATRE MUSICAL PORTRAITS CROISES PRESENTATION 
Une résidence d’artiste suivie de deux concerts 
les 23 et 24 avril 2008 au Studio Ernest-Ansermet, Maison de la Radio, Genève 
 
L’engagement du Centre International de Percussion en faveur de la création, tant chez les 
compositeurs que chez les instrumentistes, a permis cette année la rencontre avec la 
percussionniste Françoise Rivalland autour de deux concerts de théâtre musical. Le Centre 
se propose comme une plateforme d’échanges. La résidence de Françoise Rivalland à 
Genève en avril prochain sera l’occasion d’un travail entre la musicienne, le CIP et les 
étudiants du Conservatoire de Musique de Genève, plus particulièrement les classes de 
théâtre et de percussion, offrant ainsi à la jeune génération d’artistes un cadre de production 
professionnel, qui aboutira à un premier concert le 23 avril, en coproduction avec le 
Conservatoire de Musique de Genève. Le lendemain, le 24 avril, le CIP propose un concert 
solo, carte blanche à Françoise Rivalland, une découverte de son univers scénique et 
musical. 
 
Le 23 avril 2008, le CIP et le CMG organisent un concert autour du théâtre musical 
sous la direction de Françoise Rivalland avec des étudiants de la classe de théâtre. 
 
Depuis septembre, les étudiants de la classe pré professionnelle de théâtre travaillent avec 
Thierry Debons à l’élaboration de ce concert dans le cadre de leurs cours de rythme et 
percussions. Ici, ce sont des comédiens qui deviennent musiciens et apprennent à respecter 
le texte musical, la partition, tout en incarnant le geste musical et visuel. La rencontre avec 
Françoise Rivalland leur permettra d’expérimenter un travail de mise en scène et de se 
confronter à la vision du théâtre musical de cette artiste. 
 
 
Le 24 avril 2008, le CIP organise un concert portrait, une invitation à Françoise 
Rivalland avec son dernier projet : PORTRAITS CROISES. 
 
Autour des textes poétiques du compositeur Georges Aperghis, Françoise Rivalland a 
imaginé un dispositif plastique, photographique, lumineux et musical pour explorer un thème 
qui la hantait depuis de nombreuses années : l’autoportrait. 
«Faire musique de tout» : cette conception qu’a de son œuvre le compositeur Aperghis 
inspire sans aucun doute la création-installation-performance de Rivalland. Projections, 
peintures, littérature et bien sûr musique, réunies sur scène, esquissent ainsi le portrait d’une 
artiste passionnante, évoqueront aussi de nombreux portraits anonymes présents chez 
Aperghis, dans sa langue de musicien, où bien souvent les mots deviennent des notes, et 
inversement.  
 

 
Photos : Suzanne Doppelt 
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THEATRE MUSICAL       PROGRAMME 
 
CONCERT no 1 : MUSIQUE DU GESTE 
mercredi 23 avril 2008, 20h30, Studio Ernest-Ansermet 
 
Living Room de John Cage, 1939, 15’, 
percussions et quatuor parlé 
 
Musique de Tables de Thierry de Mey, 1987, 9’ 
pour 3 percussionnistes 
 
Pas de Cinq de Mauricio Kagel, 1965, 20’ 
chorégraphie pour cinq exécutantes 
 
Les guetteurs de Son de Georges Aperghis, 1981, 17’ 
théâtre musical pour trois percussionnistes 
 
Interprètes: 
Etudiants de la classe pré professionnelle de théâtre du Conservatoire de Musique de Genève 
Laetitia Barras, Lia Leveille, Marie Perruchoud, Paul Berrocal, Léonie Keller, Noémi Knecht, 
Manon Krüttli, Céline Schürmann, Tamaiti Torlasco, Claire Wenger 
Etudiants HEM de la classe de percussion du Conservatoire de Musique de Genève 
Trio Spirale : Jérémy Daillet, Stanislas Delannoy, Sébastien Hervier 
 
Direction et Mise en scène:  Thierry Debons et Françoise Rivalland 
 
Coproduction : CIP - Conservatoire de Musique de Genève. 
 
 
 
CONCERT no 2 : PORTRAITS CROISES : Carte blanche à Françoise Rivalland 
jeudi 24 avril 2008, 20h30, Studio Ernest-Ansermet 
 
1ère partie : solo de cymbalum 
Hommage à Bereny Ferenc et Szalkak de György Kurtag 
Sotoba-komachi (Evocation) de Yoshida 
 
2ème partie : 
Portraits croisés, spectacle solo conçu par Françoise Rivalland, sur des photos de Suzanne 
Doppelt, une peinture de Marcos Carrasquer et des textes de Georges Aperghis 
 
Conception et interprétation : Françoise Rivalland 
Photos : Suzanne Doppelt 
Textes : Georges Aperghis 
Peinture : Marcos Carrasquer  
Boîte lumineuse : Daniel Lévy 
Production : Centre International de Percussion 
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THEATRE MUSICAL ?     NOTIONS de BASE 
 
Extraits de Théâtre Musical. Un objet poétique rêvé, article de Catherine HEYDEN (1) 
 
Un théâtre de musiciens 
« L'apparition du théâtre musical correspond à une manifestation de rupture de la part des musiciens, 
qui souhaitent dépasser la forme concert par la prise en compte de l'élément scénique et 
dramaturgique. (…) Alternative à l'opéra, il devient l'espoir de la création d'un répertoire lyrique 
contemporain devenu impossible à réaliser au sein de l'institution. Dès lors, il se trouve confronté à un 
problème de taille : celui de ses lieux d'expression et de ses territoires d'élection. Le terme désigne 
d'ailleurs souvent ce que le théâtre nomme « petites formes ». 
La nouveauté du théâtre musical réside dans le désir de compositeurs d'en finir avec le rôle 
d'accompagnement dévolu à la musique au sein de pièces de théâtre. Le sonore est mis en scène. De 
la même manière que les plasticiens organisent l'irruption du corps dans leurs oeuvres avec la 
performance, le corps des musiciens fait irruption sur scène.  
 
L'interprète de théâtre musical se rapproche en cela du performer. (…) La production de son est 
étroitement liée au geste des musiciens. Actions physiques et attitudes deviennent primordiales pour 
l'interprétation et peuvent être indiquées dans la partition, à la manière de didascalies au théâtre, ce 
qui modifie l'écriture musicale contemporaine.  
(…) Le théâtre musical, en montrant ce qui n'était auparavant pas visible, s'affirme comme art du 
dévoilement. (…) Ce mouvement s'accompagne d'une réappropriation de la voix des instrumentistes, 
jusque-là exécutants muets. Une conquête : parole ou chant ne sont plus l'apanage des seuls acteurs 
ou chanteurs. La voix n'y est plus médiatrice d'une narration dramatique. Le langage peut être 
déconstruit comme dans les Récitations (1982) d'Aperghis; le rapport texte/son se trouve exacerbé : 
dans Toucher (1973) de Globokar, chaque syllabe prononcée par le percussionniste correspond à une 
frappe. Les instruments, détournés, se muent en simples « corps sonores » ou objets usuels. (…) La 
partition inclut la production explicite de « bruit », de « son sale » (2). Aventures et nouvelles aventures 
(1965) de György Ligeti utilise souffles, cris, phonèmes, grognements, rires ou sanglots, etc. Chez 
Aperghis, baisers et rots peuvent ponctuer les phrases. (…) 
 
Le chanteur et l'instrumentiste deviennent ainsi acteurs - et plus encore : actants, dans la lignée de la 
pensée politique, sociale et philosophique des années 1970. Il ne s'agit plus de jouer un rôle 
dramatique ou une interprétation musicale, mais d'en réaliser une mise en acte. L'acteur, quant à lui, 
développe ses facultés musicales. Il est amené à pratiquer le chant ou un instrument : avec Aperghis, 
Edith Scob, Annick Nozati et Vincent Colin sont acteurs mais aussi saxophoniste, chanteuse, flûtiste, 
etc. (…) Jusqu'à inversion des rôles : dans Discours VI (1982) de Globokar, les interprètes se 
comportent en comédiens lorsqu'ils jouent la musique, en musiciens lorsqu'ils disent les textes. 
Travailler ensemble change les perspectives de chacun, permet compréhension, échange de points 
de vue et de méthodes, construction mutuelle à partir de nouveaux postulats établis en commun. Une 
génération d'acteurs-chanteurs-instrumentistes émerge. C'est une remise en cause radicale de 
l'apprentissage artistique. La nécessité d'une formation pluridisciplinaire s'affirme. (…) 
 
Réseaux et rhizomes 
« Impossible histoire du théâtre musical ! », selon Michel Rostain (3), qui appelle à en élaborer une 
cartographie, en déceler les réseaux et rhizomes. Impossible, en effet, de citer toutes les pièces, de 
nommer tous les compositeurs, auteurs, metteurs en scène, décorateurs, scénographes et interprètes 
qui y sont associés, de faire une synthèse des thèmes et sujets abordés tant ils sont nombreux et ont 
touché de générations. Un « genre » aux frontières mouvantes, à facettes multiples et aux territoires 
complexes. (…) 
Le théâtre musical, de pluridisciplinaire, devient transgénérique : il permet des passerelles avec la 
danse, la bande dessinée, le cinéma, l'opéra, etc. Que le désir de travailler musique, mouvement et 
mise en scène se noue, et c'est la transfiguration d'Onirocri, avec Barre Philips, Carolyn Carlson et 
Antoine Bourseiller. Qu'un compositeur fasse appel à Enki Bilal, et c'est l'univers de ses bandes 
dessinées qui s'anime sur scène ; geste et personnages pop pour sujet de société de consommation : 
OPA Mia, de Denis Levaillant. Que le théâtre musical questionne les processus de génération du son, 
et ce sont les preneurs de son qui modifient leurs habitudes : ainsi, positionnements et déplacements 
de micros dans le pavillon de tournage des Conversations, créant distanciations, rapprochements, 
superpositions de plans, etc. (…) Que des réalisateurs se prennent d'amour pour le théâtre musical, et 
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c'est l'invention du concept de « films de musique », créations de Claude Mouriéras pour 
Conversations ou de Hugo Santiago pour La Fable des continents et Enumérations d'Aperghis, 
parfaitement autonomes des spectacles d'origine. (…) Enfin, le théâtre musical entretient un rapport 
ambigu à l'opéra : il s'en démarque, s'en inspire, le parodie, ses compositeurs écrivent des opéras… à 
leur tour marqués par les expérimentations du théâtre musical. L'envoûtant Einstein on the Beach 
(1976) de Robert Wilson et Philip Glass est exemplaire en ce sens, et influence durablement les 
générations suivantes. (…) » 
 

 
(1) Catherine Heyden, « Théâtre Musical : un objet poétique rêvé », in : Mouvement, n°42, janvier-mars 2007, 
p. 57-61 et www.mouvement.net publié le 18-12-2006 www.mouvement.net/html/fiche.php?doc_to_load=11790, 
(consulté le 07-03-08)  
(2) Pierre-Albert Castanet, Tout est bruit pour qui a peur : pour une histoire sociale du son sale, Michel de Maule, 
1999 
(3) Cf. Michel Rostain, « L'impossible histoire du théâtre musical », Archives du théâtre de Cornouailles, 1994, 
http://www.theatrequimper.asso.fr/creation-
musicale
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EN SAVOIR PLUS :       LES OEUVRES 
 
CONCERT no 1 : mercredi 23 avril 2008 
 
THEATRE MUSICAL 1: MUSIQUE DU GESTE 
du geste quotidien au théâtre musical 
 
Living Room de John Cage, 15’, 1939 
Pour quatre comédiens-percussionnistes (percussions et quatuor parlé) 
 
Avec cette composition, John Cage invente la musique de salon. Pour jouer cette oeuvre 
rythmée et parlée, les interprètes utilisent, outre leurs voix, des éléments qui se trouvent 
dans un living room ordinaire, à savoir table, murs, sol, encadrements de fenêtres, 
magazines, journaux, livres, etc., etc. Une des pièces de "Living Room Music" s'inspire d'un 
poème de Gertrud Stein: "Once upon a time the world was round and you could go on it 
around and around.” 
 
 
Musique de Tables de Thierry de Mey, 9’, 1987 
pour 3 percussionnistes jouant sur 3 petites tables 
 
Avec cette pièce Thierry de Mey continue l’exploration. de l’état de tension à la frontière 
entre le geste et le son produit / le visuel et le sonore / l’écriture chorégraphique et la 
musique, initiée avec Hands en 1983. A partir du dispositif : trois musiciens disposant 
chacun d’une table comme instrument, l’enjeu est de parcourir la ligne sensible entre la 
musique et le geste qui produit le son, de mettre le doigt sur la ligne de démarcation entre 
danse et musique : l’aspect visuel et chorégraphique en parfait équilibre avec le sonore et la 
musicalité de l’interprétation. 
 
« Ce goût pour l’incursion du mouvement organique au sein d’une machination logique m’a peu à peu approché 
du “spectralisme” français. Les processus qui se dégradent, l’exploration des seuils ont nourri ma pensée 
rythmique. Mes premières pièces jouaient du rythme par figures, chaque figure présentant une qualité de 
mouvement particulière, une sorte d’état moteur du corps, ou un pas de danse. C’est particulièrement clair dans 
Musique de Tables, écrit en 1987, qui est une pièce pour percussions autant qu’un petit ballet de mains. C’est 
construit comme une suite baroque, ouverture, rondo, fugato, galop, récapitulation et coda. Tout le contrepoint 
rythmique use d’un nombre limité de figures, qui sont décrites précisément, mais aussi métaphoriquement, aux 
interprètes : la volte, la dactylo, les essuie-glace, le pianiste, la chiquenaude, les pointes, etc... (J’ai conservé 
cette habitude de nommer, essentiellement pour moi-même, les figures que j’utilise, de me construire un lexique 
personnel qui m’accompagne durant toute l’écriture. Le musicologue André Hebbelinck a eu l’amabilité de me 
comparer à Robinson Crusoé : peu importent les machines qui peuplent mon île, pourvu que j’aie pu en 
construire chaque rouage à ma mesure). Mais déjà, dans cette pièce, j’utilise plus ou moins sauvagement la 
notion d’ “empreinte rythmique” : dans une figure donnée, je remplace les silences par des impulsions, et vice 
versa, pour créer des rythmes complémentaires, l’un sous-entendant l’autre. Je retravaille ça aujourd’hui, de 
manière plus fine, en remplaçant chaque unité de silence, quelle que soit sa longueur, par une impulsion que je 
place exactement au centre de cette durée. En appliquant le même traitement au rythme résultant, et ce plusieurs 
fois de suite, on produit immanquablement des figures rythmiques de plus en plus indéfinies, de plus en plus 
proches de la pulsation régulière (ce qui, en matière rythmique, pourrait évoquer le niveau zéro, l’entropie, le non-
organisé; le distinct étant un rythme qui fait mouvement). A grande vitesse, ce jeu de seuils entre le rythme 
organisé et la pulsation régulière me permet d’aborder une autre ambiguïté : entre rythme et hauteur (puisqu’on 
sait depuis Stockhausen  et d’autres le savent depuis Fat Boy Slim  qu’une fréquence est aussi une manière de 
rythme). D’autres stratégies évolutives de ce jeu forme/contre-forme, ou moulage/empreinte, peuvent être mises 
en place en décalant l’impulsion du centre vers la marge. C’est trop technique, probablement, pour que je 
développe ici... Je signale simplement que le mot “forme” a pour origine étymologique un vieux mot grec (ou 
étrusque ?) qui signifie : moule à fromage. » 
         Thierry de MEY 
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EN SAVOIR PLUS :       LES OEUVRES 
 
Pas de Cinq de Mauricio Kagel, 20’, 1965 
chorégraphie pour cinq exécutants 
 
Kagel invite les interprètes à marcher, en obéissant à des rythmes complexes, sur des voies qui 
revêtent la forme d'un pentagone régulier, dont les angles sont reliés entre eux pour former une étoile. 
« Tous les participants doivent porter une canne, éventuellement un parapluie », précise le 
compositeur. Et d'ajouter: « Les pas et les battements des cannes sont les seuls phénomènes 
audibles; les acteurs restent muets. » 
Il précise qu’ils doivent « incarner plusieurs rôles au cours de la représentation » et établir entre eux 
des « relations dramaturgiques » en accomplissant toutes sortes d’actions comme « retournements 
subits, tenues courbées du corps, gestes galants, enchevêtrements de jambes, de mains et de 
cannes… » 
Il va jusqu’à suggérer d’autres accessoires : « lunettes noires, lampes, chaises, livres, miroirs, cigares, 
cordes… » Cette surdétermination théâtrale, dont la fonction est précisément d’empêcher au 
spectateur d’induire de tout cela le moindre fil narratif, s’accompagne d’une partition que les 
« acteurs » doivent interpréter avec leurs pieds et leurs cannes au cours de leurs déplacements d’un 
point à l’autre du pentagone. Cette partition n’est faite que de rythmes plus ou moins rapides et 
complexes, mais dont chacun évoque une humeur (ou une succession d’humeurs) différente. Tous les 
parcours sont notés, mais ils s’enchaînent sans ordre véritable comme si chaque déplacement était le 
résultat d’une décision subite et irréfléchie de la part de l’interprète. Enfin, dernier emprunt au monde 
du théâtre, les « acteurs » évoluent sur un décors pentagonal fait de voies différenciées et 
recouvertes des matériaux les plus divers, ce qui a cet autre avantage de faire que chacun de leur pas 
sonne différemment : plaques de métal, de plastique, planches de bois, tapis de jute, d’étoffes et de 
linoléum…Un théâtre d’autant plus théâtral qu’il est musical. 
 
 
 
 
Les guetteurs de Son de Georges Aperghis, 17’, 1981 
théâtre musical pour trois percussionnistes 
 
« Le silence, les sons. Dans la tête. Au dehors. Trois musiciens côte à côte. Trois individus, ou trois 
versions du même ? Instruments identiques pour les trois.  
Instruments qui jouent parfois tout seuls, malgré la volonté des interprètes pour leur plus vif 
étonnement, ou qui servent à modeler des sons comme si ceux-ci étaient palpables.  
Le mécanisme est ici monté : silence - volonté de produire un son - transmission aux bras, aux mains, 
aux doigts.  
Production du son - écoute.  
Les mains des percussionnistes travaillent parfois indépendamment de leurs corps. Eux-mêmes en 
sont surpris.  
Tout ceci donne lieu à des petites séquences tendres et comiques pendant lesquelles des 
connivences se créent entre les trois musiciens qui modèlent les sons pour lutter contre le silence.  
Qui aura le dernier mot ? » 

Georges Aperghis 
 
 
«Aperghis a certainement acquis la liberté de se placer sur le fil de l'acrobate, de risquer la chute. 
Mais à la différence de certains autres, il sait que quand l'acrobate tombe, il ne tombe pas dans le 
vide, il tombe sur d'autres fils…» Félix Guattari 
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EN SAVOIR PLUS :       LES OEUVRES 
 
CONCERT no 2 : jeudi 24 avril 2008 
 
THEATRE MUSICAL 2: PORTRAITS CROISES 
Carte blanche à Françoise Rivalland 

 
PORTRAITS CROISES, de Françoise Rivalland, 40’, 2007    (solo) 
 
Conception et interprétation : Françoise Rivalland 
Photos : Suzanne Doppelt 
Textes : Georges Aperghis 
Peinture : Marcos Carrasquer  
Boîte lumineuse : Daniel Lévy 
Le spectacle a été créé le 23 novembre 2007 au théâtre d’Arras et repris le 16 février 2008 au théâtre de l’Agora, 
scène nationale d’Evry et de l’Essonne. 
 
Françoise Rivalland, musicienne, percussionniste, interprète de musique contemporaine, 
compositeur pour le théâtre ou la danse, co-fondatrice de l’ensemble SIC (Situation : 
interprètes et compositeurs), travaille depuis longtemps autour du rapport 
texte/musique/geste. PORTRAITS CROISES, sa création-installation performance, exemple 
insolite de théâtre musical, raconte son personnage d’artiste de manière singulière. 
Au commencement, Georges Aperghis, bien sûr, dont Françoise Rivalland a besoin de dire 
et redire les textes. Elle en choisit quelques-uns comme autant de portraits d’humains.. 
Portraits et autoportrait, donc. Dans cet espace qu’elle crée autour d’elle, Françoise 
Rivalland installe deux écrans. Le premier consacré aux images en noir et blanc de Suzanne 
Doppelt, photographe et écrivain. Le second aux peintures, et aux couleurs, de Marcos 
Carrasquer. Où les émotions croisent l’éphémère, le symbolique les réflexions sur le monde. 
L’artiste Rivalland trouve sa place là, dans cet univers en perpétuel mouvement. 
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En étapes 
« Au commencement, trente minutes qui m'étaient accordées au festival de l'Université des 
arts de Berlin avec pour sujet le compositeur Georges Aperghis. Rapidement, la tentation 
récurrente de dire ou de redire certains de ses textes remonte à la surface. Et puis, très vite 
l'envie apparaît, nouvelle celle-ci, de créer une forme de représentation qui me permettrait de 
traiter un sujet qui me fascine et me hante depuis des années, l'autoportrait, qui existe tant 
dans les arts plastiques et si peu en musique. Une tentation très forte de pouvoir faire un état 
du moment, de faire un point sur mes préoccupations, mes moyens techniques et artistiques 
et sur leur évolution .Comme un arrêt sur image pour pouvoir peut-être apercevoir des 
choses de moi que je ne peux pas ou ne veux pas voir. Confirmer et découvrir. 
Loin de moi l’idée de vouloir fabriquer un objet narcissique. J'avais besoin de créer de 
l'espace autour de moi en imaginant une succession de jeux plus ou moins sérieux pour 
raconter des bribes d’histoires à travers les rencontres, les heurts de la juxtaposition 
d’éléments littéraires, sonores, visuels. J'ai commencé par faire un choix dans les textes de 
Georges Aperghis. Ils sont pour moi autant de portraits d'humains, exaspérés, désireux, 
amoureux, détraqués, à la limite de la rupture dans la rage, l'humour, le désir.  
Pour superposer les personnages, les images, les situations, une idée d’installation avec 
deux écrans, un vidéo-projecteur relié à une petite caméra placée au-dessus d’une table 
lumineuse commandée à Daniel Levy. 
Pour le premier écran, j'ai emprunté à Suzanne Doppelt, photographe et écrivain, quelques 
images en noir et blanc qui sont elles-mêmes un double et une superposition d'émotions, de 
réflexions sur le monde. Toujours à la limite de l'accident, essayer de figer l’instant même 
quelques minutes seulement.  
Enfin pour le deuxième écran, avec le peintre Marcos Carrasquer, ma demande était la 
couleur, l’éphémère, le concret voire même le symbolique, l’évolution en permanence 
comme une évidence puisque l’accident aurait déjà eu lieu et deux seules 
questions resteraient : jusqu’où, jusqu’à quand ? » 
          Françoise Rivalland 
 
Extraits de textes de Georges Aperghis  
En mars 2004, Georges Aperghis réunit pour la première fois, dans un recueil intitulé Zig Bang, (publié 
chez P.O.L), une partie des textes pour voix parlées qu’il a écrit depuis une vingtaine d’années pour 
différents spectacles de théâtre musical. En les donnant à lire tel quel, séparés de leur contexte 
d’origine, Georges Aperghis nous invite à les envisager pour ce qu’ils sont : de la poésie. 
 
Conversation (extrait)  
Plus vif part-vif for’mot secret 
Puif hatif et réaut oraux et réù 
Lus’if par vie secte-hôte-for-hôte et crêté 
Secrémot par lèvres secret lèvres mot 
Et réaux par lèvres parle le vrai poid’asque 
(…) 
 
Tirade (extrait) 
Laisse vomir – monologue un peu ridicule : 
« Toi aussi ! » 
Sans larmes en pitié – grande nouveauté 
Mon aïeul je laisse gémir sans pitié, Seul’en scène : 
« Donnes-en spectacle ? » 
Délaissés au notone larm’l’ai-je tué enfin ? 
Y mon’acte ridicule’a-je sens moi : 
« Te donnes en spectacle toi ! » 
Un moment seul laisse’arm’se’v’rire un moment 
Limiers, lances, no more, on peut tout dire 
Moi seul j’arme l’innoncent mot dire : 
« Tu te donnes en spectacle toujours toi-même ! » 
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EN SAVOIR PLUS :       LES ARTISTES 
 
Françoise RIVALLAND 
Elève du metteur en scène et musicien Gérard Hiéronimus, Françoise Rivalland s’est formée avec des 
percussionnistes de renommée internationale (Francis Branna, Gaston Sylvestre et Jean-Pierre 
Drouet), elle a également étudié le zarb avec Dariush Tari et la direction d’orchestre avec Dominique 
Rouits et Jean-Louis Gil. 
Elle a dirigé des œuvres de Schumann, Stravinsky, Mendelssohn, Mozart, Beethoven, Giner, 
Schubert, Aperghis, Brahms, Britten, Boulez, Lutoslavski, Rachmaninov, Mendelssohn 
 
Françoise Rivalland est interprète essentiellement de musique contemporaine, au sein de petites 
formations orchestrales et en musique de chambre (ensembles tels que "Contrechamps", "Musik 
Fabrik", "Recherche" et organismes tels que l'IRCAM, l'Expérimental Studio de Freiburg, Radio 
Bremen). Elle joue en duo avec le percussionniste Christian Dierstein, le pianiste Michel Maurer et la 
violoncelliste Sonia Wieder-Atherton, en trio avec Rozemarie Heggen et Hans Tutschku. 
 
Elle travaille essentiellement en tant que soliste, et collabore ainsi tant avec des compositeurs pour la 
création et l'interprétation de leurs œuvres qu’avec différents ensembles, structures et festivals de 
musique contemporaine internationaux (Carlos Roque Alsina, Georges Aperghis, Luciano Berio, John 
Cage, Francis Courtot, Morton Feldman, Brian Ferneyhough, Luc Ferrari, Bruno Giner, Vinko 
Globokar, Klaus Huber, Maurizio Kagel, Gyorgy Kurtag, Helmut Lachenman, Yoshihisa Taïra, Iannis 
Xenakis, Susumu Yoshida). 
 
Elle joue du cymbalum, du zarb et de plusieurs autres 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 la dramaturgie, le rapport texte/musique/geste et la représentation théâtrale, l'a 
amené à travailler régulièrement pour le théâtre et la danse en tant que metteur en scène ou 
interprète. Depuis 1987, elle participe à de nombreux spectacles de Georges Aperghis, en tant 
qu'assistante musicale ou assistante à la mise en scène et 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), Entre chien et loup (2002 et 2006) et Zig Bang 
Parade en 2004. 
En 1993, elle met en scène le roman de René Daumal : La grande beuverie (CCAM Vandœuvre -les-
Nancy, puis en 2004 Quad de Beckett dont elle compose également la musique (festival Archipel 
2004 Genève) 
Elle crée la musique de plusieurs spectacles du chorégraphe Sylvain Prunenec : Zar.b (2000), La 
finale (2002) avec Hans Tutschku, et (2002) avec Rozemarie Heggen et Tewolde Berhan. 
En septembre 2004, elle a été nommée professeur à la Haute Ecole des Arts de Bern (Suisse), dans 
le cadre du cursus sur le théâtre musical. 
 
Elle est co-fondatrice de S:i.c. (Situations : interprètes compositeurs) pour privilégier le travail de 
l'interprétation et de la création en musique de chambre. Elle en est depuis la directrice artistique.  
 
« Il n'y a pas un geste qui soit universel. De même, deux gestes d'un chef d'orchestre ne devraient 
théoriquement jamais produire la même chose. Jamais un geste ne devrait servir deux fois, et c'est la 
même chose pour nous. Pourquoi ? Un geste musical en soi n'existe pas. Il n'a d'existence que par 
rapport au son qu'on veut produire, et surtout à l'émotion qu'on veut transmettre à travers ce son. 
Quand je travaille, je cherche à explorer un maximum de possibilités sur un son afin de pouvoir, au 
moment du jeu en concert, selon l'état, l'accoustique, selon ce qui se passe avec le public, selon ce 
que j'ai fait juste avant, avoir le plus de vocabulaire possible sur une même note. Je sais d'ailleurs 
rarement à l'avance comment je vais jouer, et dispose tout au plus d'une envie très générale de ce 
que je veux véhiculer. Mon travail consiste donc à me donner le plus de moyens possibles pour y 
arriver, sans savoir forcément par quels chemins je vais passer. Le choix d'un instant, c'est une 
multitude de choses : une image qu'on a dans la tête, une référence à un livre, une peinture, une 
émotion, ou bien la sensation physique ; parfois c'est le doigté à tout prix. » 

Françoise Rivalland 
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Georges APERGHIS / compositeur 
 
Né à Athènes en 1945. Il vit et travaille à Paris depuis 1963. 
Après quelques pièces instrumentales plus ou moins inspirées de technique sérielle, Georges 
Aperghis compose en 1971 La tragique histoire du nécromancien Hiéronimo et de son miroir (pour 
deux voix de femmes : chantée et parlée, un luth, un violoncelle) : c'est sa première pièce de théâtre 
musical, à l'origine d'une grande partie de ses futures investigations des relations entre musique et 
texte, entre musique et scène. Il participe ainsi à la grande aventure du théâtre musical qui débute en 
France au Festival d'Avignon : La tragique histoireÉ (1971), Vesper (1972), Pandæmonium (1973) 
puis Histoire de loups (opéra, 1976) y sont alors créées et, à partir de 1976, Georges Aperghis va 
partager son travail en trois grands domaines : le théâtre musical, la musique de concert et l'opéra. 
 

Le théâtre musical 
Avec la création de l'Atelier Théâtre et Musique (ATEM) installé en banlieue parisienne, à Bagnolet 
(de 1976 à 1991) puis à Nanterre (au Théâtre des Amandiers, de 1992 à 1997), il renouvelle 
complètement sa pratique de compositeur. Faisant appel à des musiciens aussi bien qu'à des 
comédiens, ses spectacles avec l'ATEM sont inspirés de quotidien, de faits sociaux transposés vers 
un monde poétique, souvent absurde et satyrique, construit au fur et à mesure des répétitions. Tous 
les ingrédients (vocaux, instrumentaux, gestuels, scéniquesÉ) sont traités à parts égales et 
contribuent - en dehors d'un texte préexistant - à la dramaturgie des spectacles. De 1976 (La bouteille 
à la mer ) à 1997, date à laquelle il quitte l'ATEM, on compte au total plus d'une vingtaine de 
spectacles, dont Conversations (1985), Enumérations (1988), Jojo (1990), H (1992), Sextuor (1993), 
Commentaires (1996). Après 1997, Georges Aperghis poursuit son travail sur le théâtre musical de 
manière plus versatile, avec notamment Zwielicht (1999), Machinations (2000) et Paysage sous 
surveillance (2002, sur le texte d'Heiner Müller). 
 

La musique de concert 
Une grande série de pièces pour instruments ou voix solistes (dont les incontournables Récitations, 
1978), introduisant suivant les cas des aspects théâtraux, parfois purement gestuels, peut faire le lien 
avec le deuxième volet de son travail : la musique de chambre, pour orchestre, vocale ou 
instrumentale, riche de nombreuses oeuvres aux effectifs très variés. Il n'y abandonne pas son goût 
pour l'expérience et une certaine provocation (Die Wände haben Ohren, pour grand orchestre, 1972), 
mais à la différence du théâtre musical, rien n'est à vocation proprement scénique et tout est 
déterminé par l'écriture. La musique de Georges Aperghis est rythmiquement complexe, toujours 
chargée d'une vigoureuse énergie obtenue par le traitement des limites (tessitures, nuances, 
virtuosité), des alliages (voix + instrument / cordes + percussion / son + bruit, etc.). Partiellement 
abandonné dans les années quatre-vingt au profit du théâtre musical, le concert est redevenu dans 
les années quatre-vingt-dix un terrain particulièrement fertile pour Georges Aperghis. Tingel Tangel 
(1990, trio), la série des Simulacres (1991-1995), L'Adieu (1994, mezzosoprano et orchestre), Faux 
mouvement (1995, trio) inaugurent dans le domaine de la musique de chambre et de l'orchestre une 
grande période créative. 
 

L'opéra 
Ce troisième domaine peut être considéré comme une synthèse : ici le texte est l'élément fédérateur 
et déterminant. La voix chantée, le principal vecteur de l'expression. Georges Aperghis a composé 
sept ouvrages lyriques à partir de Jules Verne (Pandæmonium, 1973), de Diderot (Jacques le 
fataliste, 1974), de Freud (Histoire de loups, 1976), d'Edgar Poe (Je vous dis que je suis mort, 1978), 
d'une lettre de Bettina Brentano à Goethe (Liebestod, 1981), de l'Echarpe rouge d'Alain Badiou (1984) 
et, enfin, des Tristes tropiques de Levi-Strauss (1996). 
Tristes tropiques semble clore provisoirement l'attrait d'Aperghis pour la grande forme lyrique. Depuis 
2000, en effet, la distribution de son travail en trois domaines distincts est plus que jamais brouillée 
par la nature même des oeuvres. L'oratorio Hamletmaschine (2001, sur le texte de Heiner Müller), le « 
monodrame » Dark Side (2004, d'après l'Orestie d'Eschyle) et très récemment l'opéra Avis de tempête 
(2004), voire la Wölfli Kantata (2006, sur des textes d'Adolf Wölfli) remettent en jeu les questions de 
dramaturgie, de représentations, de mise en scène et illustrent la liberté avec laquelle Georges 
Aperghis se joue des classifications et des genres, du concert et du théâtre. 
Compositeur prolixe, Georges Aperghis construit, avec une invention jamais tarie, une oeuvre très 
personnelle : sérieuse et empreinte d'humour, attachée à la tradition autant que libre des contraintes 
institutionnelles, il sait ouvrir des horizons inespérés de vitalité et d'aisance à ses interprètes, 
réconcilie habilement le sonore et le visuel, autant qu'il se saisit de sujet inscrits dans le tragique de 
son époque. http://www.aperghis.com/ 
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Marcos CARRASQUER / peintre 
Artiste Catalan, ayant vécu au Pays Bas jusqu'a la fin de ses études, séjourne à New York puis 
s'installe à Paris. Peintre, dessinateur et graveur, ses oeuvres originales et puissantes, choquent et 
donnent au mot iconoclaste tout son sens. 
Ce qui frappe immédiatement dans la peinture et les dessins de Marcos Carrasquer, c’est le 
grouillement des personnages, leur envahissement terrestre et symbolique, qui me rappelle un titre et 
un livre de Marcel Moreau : la Terre infestée d’hommes. Ce pullulement d’êtres (on songe aussi à 
Jérôme Bosch), souvent en copulations plus scabreuses qu’érotiques, à l’évidence obsessionnelles, 
envahit la toile et le papier, au point qu’aucun ciel n’y apparaît.  
 
 
Suzanne DOPPELT / photographe 
Après des études de philosophie, Suzanne Doppelt s’intéresse à la photographie. Plusieurs livres 
associent images et texte, devenus le plus souvent indissociables. Dans Mange (Snapshot), il est 
question de nourriture, dans 36 chandelles (Cronopio/afaa), du jeu du lotto et du culte des âmes du 
purgatoire à Naples (bourse Villa Médicis hors les murs).  
Kub Or (P.O.L), avec Pierre Alferi, combine photographies et textes, tout comme Dans la reproduction 
en 2 parties égales (P.O.L), avec Anne Portugal. Totem (P.O.L) est un pseudo livre d'ethnologie, La 
4è des plaies vole (Inventaire-Invention) s’intéresse aux mouches et Quelque chose cloche (P.O.L) 
s'inspire des philosophes présocratiques. Son dernier livre, à paraître chez P.O.L, Le pré est 
vénéneux, traite des revenants au sens large, des images fantômes. 
 
« L'image est là comme une autre tentative de présenter un objet qui est "imprésentable". De rendre 
compte de quelque chose mais pour la brouiller. Pour rendre cet objet de plus en plus indécis, avec 
des bords flous, une échelle incertaine. Comme autant de tentatives pour cerner un objet et dire que 
cet objet est "incernable" : on ne le voit jamais que sous un angle. Il n'y a pas de vérité de l'objet. En 
effet, les viscosités, les apparences gélatineuses incertaines participent de ça, tout comme les motifs 
géométriques. Je fouille les différentes strates, celles des lieux et aussi celles de la mémoire, qui 
fonctionne ou pas. D'ailleurs je préfère les ratées. En fait, je traque les fantômes. 
Le travail se fait en partie à la prise de vue, mais essentiellement au laboratoire. C'est vrai qu'il s'agit 
souvent pour moi de combinaisons d'objets, d'installations, même si cela reste de la photo. Je pars 
d'une vague idée au départ, la chose se fabrique au fur et à mesure, sans que je sache exactement 
ce que je vais avoir. Puis je bricole, beaucoup, lorsque je fais les tirages, c'est ce qui m'intéresse peut-
être le plus, avec la phase de documentation au départ. Au final, je suis surprise moi-même par des 
choses auxquelles je n'avais pas pensé. J'utilise tout : mes incompétences, le hasard, les accidents.» 
 

Entretien avec Suzanne Doppelt (extraits), propos recueillis par Xavier Person 
 
 
Daniel LEVY / éclairagiste 
Après ses études (BEP et CAP d’électronique en 1980 et Ecole supérieure d’art dramatique de 
Strasbourg dans la section régie en 1991), Daniel Lévy rencontre Georges Aperghis avec qui il 
collabore régulièrement depuis de La Baraque foraine en 1990 à Machinations (Ircam, 2000) ou Entre 
Chien et Loup en 2002 et 2006.  
Depuis 1996, il mène parallèlement un compagnonnage avec le metteur en scène Frédéric Fisbach. Il 
a par ailleurs travaillé avec Edith Scob, Jean-François Peyret, Anita Pitchiariny, Ingrid von Wantoch 
Rekowski et collaboré comme créateur scénique pour Arthur H et Paris Combo. 
 
Thierry DEBONS / percussionniste 
Né à Savièse (Suisse), il débute ses études de percussion au Conservatoire de Sion et pratique la 
batterie à l’Ecole de Jazz et Musique Actuelles. En 1993, il entre au Conservatoire Supérieur de 
Musique de Genève dans les classes de Messieurs William Blank et Yves Brustaux.  
Il y obtient  son Diplôme de capacité Professionnel d’enseignement de la Percussion, un Premier Prix 
de Virtuosité ainsi que le Prix Spécial des Amis du Conservatoire de Genève. Nommé Professeur 
dans cet établissement en 1999, il y enseigne la percussion, la méthodologie et le théâtre musical. 
Musicien de l’ensemble Contrechamps, il se produit également régulièrement en concert ou en 
tournée au sein de l’Orchestre de la Suisse Romande (OSR) et participe à la saison musicale du 
Centre International de Percussion (CIP). Membre du Drumming4tet, il présente une création 
programmée par le CIP Toile de Son un spectacle de percussions et multimedia, œuvre originale du 
Drumming4tet. Thierry Debons est également actif au sein du projet pédagogique mis sur pied par le 
CIP au sein des écoles primaires du canton de Genève. 
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PRESENTATION  
 
 
Le Centre International de Percussion, c'est avant tout un groupe, un groupe de musiciens 
passionnés. 
 
Il favorise et stimule toutes les activités liées au monde de la percussion, principalement dans le 
domaine de la musique contemporaine. Il développe des projets au sein de différents domaines 
d’intervention : concerts, commandes à des compositeurs, coproductions, concours internationaux, 
recherche, artistes en résidence, spectacles multimédia, théâtre musical, initiation musicale, 
rencontres . 
 
Le Centre International de Percussion a pour ambition de : 
 
- soutenir le musicien d'aujourd'hui à jouer un rôle majeur dans le développement de la percussion, 
- être à l’écoute et faire connaître le répertoire de son temps, 
- diffuser, transmettre les résultats des recherches des musiciens contemporains, 
- rendre compte, à l'aide des outils d'aujourd'hui de ce mouvement, cet élan qu'est la création 
  contemporaine, 
- faire connaître cette création musicale à un public le plus large possible. 
 
 
Le Centre International de Percussion organise régulièrement des projets pédagogiques d’initiation à 
la percussion au sein du Département de l’instruction publique, tant pour les enseignants que pour les 
élèves du primaire et secondaire et propose des concerts scolaires. Le CIP invite des musiciens, des 
compositeurs et organise également des master classes, des séminaires s’adressant aux étudiants 
des Conservatoires et aux professionnels. 
 
 
Partenaire des programmes réalisés par l'Ensemble Contrechamps, le Festival Archipel et La Bâtie – 
Festival de Genève, depuis de nombreuses années déjà, il participe activement à la vie culturelle et 
artistique genevoise. Il intervient dans d’autres lieux culturels tels que galeries d’art, musées d’art et 
de culture. Le Centre International de Percussion produit des "espaces de rencontre" entre 
percussionnistes, compositeurs, étudiants et mélomanes.  
 
 
Le CIP reçoit le soutien du Département des affaires culturelles de la Ville de Genève, du Service des 
affaires culturelles du Département de l’instruction publique et, ponctuellement, de la Loterie romande 
et de fondations privées. 
 
 
 

Jean Geoffroy, directeur artistique du Centre International de Percussion, Genève 
 


