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Note de programme - Continuum 14 mars 2025
Les 6 toits - Laboratoire des arts vivants
43 avenue de Chatelaine /1203 Genéve

Les créations de lessie Cox, Sarah Hennies, David Hudry et les solistes Arthur
Hnatek et Steven Schick célebrent le deuxiéme volet des 50 ans d’'Eklekto.

La piéce The Timekeeper du compositeur David Hudry évoquera le temps et sa
tentative de maitrise, sous le jeu des percussionnistes du collectif genevois et du
batteur Arthur Hnatek, invité solo.

lessie Cox, batteuraméricain, né en Suisserejoindralesrangs delaprogrammation
pour dévoiler sanouvelle ceuvre pour quatorze percussionnistes, Sounds of Peace
and Liberation, Endless Grounation interprétée par les étudiants de la HEM et
Eklekto. Enfin a I'occasion de son récital en soliste, Steven Schick associera deux
pieces, un classique de lannis Xenakis, Psappha et une oeuvre de la compositrice
Sarah Hennies, Thought Sectors.

Un moment suspendu vous attend.

© Eklekto



19h

Présentation du concert en présence des artistes David Hudry, lessie Cox et
Steven Schick

19h30 - Concertl

David Hudry (*1978) — The Timekeeper (co-commande du collectif Eklekto, PAS
Beijing et RIT Infinity, création mondiale), en co-production avec le GRAME Centre
national de création musicale Lyon, pour batterie soliste, quatre percussionnistes
et live électronique

Distribution:

Arthur Hnatek - batterie

Chiao Yuan Chang - percussions
Dorian Fretto - percussions
Jaouen Rudolf - percussions
Yi-Ping Yang - percussions

Composition et électronique live :
David Hudry

Son et diffusion:
Michaél Dessouter

Création lumiére:
Yann Longchamp

lessie Cox (*1995) - Sound of Peace and Liberation / Endless Grounation
(commande du collectif Eklekto, création mondiale), pour quatorze
percussionnistes spatialisés.

En collaboration avec la HEM et la classe de percussions de Philippe Spiesser

Distribution : Etudiants de la HEM :
Sarah Amar Bastien Degrémont
Anne Briset Maxence Detraz
Thibaud Cardonnet Manuel Dias
Till Lingenberg Colin Fellay
Fabien Perreau Jules Jaugey
Elia Maigre
Titouan Moigneau
Rémi Pellier

Pedro Simoes



21h - Concent 2
Récital Steven Schick, percussions solo
lannis Xenakis (1921 - 2001) — Psappha (1976), pour percussions solo

Sarah Hennies (*1979) — Thought sectors (2020), pour percussions solo, Premiére
Svuisse

David Hudry

Symbole helvétique par excellence, [I'horlogerie incarne un savoir-
faire d'exception ou technicité, innovation et esthétique se conjuguent
harmonieusement. La musique partage avec le domaine horloger, le goit du
rythme et du geste bien exécuté.

A I'occasion des 50 ans du collectif Eklekto, David Hudry signe The Timekeeper,
une ceuvre immersive qui associe des emprunts a l'art horloger a une création
audiovisuelle.

Le compositeurreconnu pourses projets alliant musique etindustrie (notamment
dans Machina Humana, inspiré de l'industrie du décolletage dans la vallée de
I'Arve en Haute-Savoie) concgoit dans cette création, une partition proche des
rovages mécaniques, mélant percussions et textures électroniques.

En collaboration avec le batteur Arthur Hnatek, les percussionnistes d'Eklekto
et du créateur de lumiéres Yann Longchamp, David Hudry donne vie a une
expérience sensorielle inédite, fusionnant le son a la lumiére.

Le publicdéambule ainsisurune scéneimmersive, auxallures de cadranhorloger.
Le dispositif de haut-parleurs renforce et prolonge une écoute spatialisée.

La batterie, jouant un réle aussi central qu'un chef d'orchestre, structure les
échanges entre les différentes typologies de sons.

La mise en scene se congoit comme une série de tableaux visuels. Elle vise
interroger notre perception du temps liée a une structure contraignante et une
appréhension personnelle.



Jessie Cox

Dans cette nouvelle ceuvre, quatorze percussionnistes jouent sur un instrument
innovant, reliant une cymbale a un tambour a peau.

La conception peut paraitre simple. En revanche, les sonorités de l'instrument
sont complexes.

Cet instrument évoque davantage un organisme vivant qu‘une technologie sur
laquelle il est possible d'exercer un contréle total.

La cymbale résonne de maniére imprévisible en raison de sa forme ronde et de la
variabilité de son élasticité.

En reliant la cymbale a un tambour a peau a l'aide d'une corde, la richesse sonore
est considérablement amplifiée:le sondelacymbale se propage dansletambour,
créant ainsi une boucle de rétroaction entre les deux instruments.

Les percussionnistes, eninclinant et en manipulant la cymbale, modifient les sons
générés et produisent des nceuds harmoniques.

Ce systéme difféere de l'instrument de musique conventionnel qui implique un
contréle unidirectionnel.

Dans cette proposition, les possibilités évoluent en fonction de la résonance du
systéme.

Elle invite a une réflexion autour des interactions entre humains et avec notre
environnement, a I'image de la relation de l'interpréte avec son instrument, sans
prédictions d'un résultat.

Certains comportements dans et avec un écosystéme peuvent soit ouvrir, soit
fermer des possibilités uniques.

Cette relation s'exprime a travers la musique et s'apprend par I'écoute critique.
Notre maniére d'écouter influe sur la musique, lui offrant de nouvelles ouvertures,
sans pour autant nous donner un contréle absolu sur elle.

Il ne s'aqgit ni d'une écoute passive, ni de l'illusion d'un contréle induit par les
technologies modernes.

Que pourrions-nous gagner en apprenant a percevoir nos relations — avec
I'environnement, par exemple — comme des systémes complexes, flexibles et
réceptifs ?

lannis Xenakis

Composée en 1976, Psappha est un classique du répertoire pour percussions
solo.

La piéce est écrite pour cing grands groupes ou familles d'instruments (plusieurs
types de métaux, des peaux, des bois...).

Ce n'est pas a la couleur sonore que s'intéresse Xenakis. Il ne spécifie d'ailleurs
pasprécisémentlesinstruments et fournit seulement desindications de matiére
et de registre.

Ce n'est pas non plus sur le travail purement rythmique que se fonde la
composition.

Pas de valeurs complexes, cheres aux sériels, ni de subtiles superpositions de
rythmes.

Le discours s'organise autour d'une pulsation réquliere ; méme si elle varie au



cours de la piéce, toutes les parties s'y référent nettement.

Le compositeur s'attache a un travail de variation de densité des différents
groupes, a la fois sur le plan vertical et horizontal, mettant la virtuosité de
I'exécutant a I'épreuve.

Le charme de la musique semble paradoxalement émaner de l'ascétisme
sonore et rythmique, qui confére a I'ensemble un aspect quasi incantatoire.

Les bois et les peaux ouvrent la piéce.

Une premiére section se développe a partir d'un dialogue entre le groupe
médium, d'abord dominant, et le groupe aigu, au rythme plus vif. Celui-ci prend
progressivementle dessus, mais se trouve brutalementinterrompu parle groupe
grave, trés agressif.

Les trois groupes semblent alors s'équilibrer, aboutissant a une section ou la
voix d'un seul instrument de chaque groupe perce violemment le silence.

Le mouvement reprend alors, intégrant les métaux, tandis que le discours utilise
de plus en plus les répétitions et se resserre progressivement en roulements
prolongés.

Emerge enfin I'instrument le plus grave, en un battement réqulier et soutenu,
aux accents violents et irréguliers. Il marque la conclusion en force de la piéce,
soutenu par lI'apparition tardive des métaux aigus.

Sarah Hennies

Thought Sectors est, d'une certaine maniére, fondée sur le concept de
conscience divisée, un terme inventé par le psychologue américain Ernest
Hilgard. Sa théorie repose sur l'idée que le cerveau humain est constitué de
plusieurs composantes distinctes, plutét que d'une conscience unique et
unifiée.

Hilgard distingue deux modes de conscience : I'un actif et I'autre réceptif. Cette
piéce explore ces deux états, a la fois séparément et simultanément.

Elle adébuté avant le début de lapandémie de COVID-19, au printemps 2020,aun
moment ou j'avais décidé de faire une pause dans mon activité de compositrice.
Le temps s'‘est écoulé depuis sa conception, marqué par plusieurs années
éprouvantes de parentalité précoce, de travail a distance et de graves troubles
de santé mentale.

Cette ceuvre illustre parfaitement I'approche semi-rationnelle de la composition
que j'explore depuis 2018.

Qu'est-ce que cette piéce ?

Comment ai-je pris mes décisions artistiques ?

le ne m'en souviens pas vraiment, et cela pourrait étre lié aux vastes dimensions
du cerveau humain qui demeurent encore mystérieuses.



Dans le cadre de la venue de Steven Schick, la HEM en
partenariat avec Eklekto, organise une masterclass le 15 mars,
a l'auditorium Centre de Percussion UNIMAIL - HEM Genéve.

9h - 12h : Masterclass 1

14h - 17h : Masterclass 2

19h : Concert de présentation (ceuvres de lannis Xenakis,
Sarah Hennies, John Cage, Toru Takemitsu)

© Eklekto



David Hudry est un compositeur frangais basé a Paris. Sa musique puise son
inspiration dans les arts graphiques, notamment dans les ceuvres et réflexions
de peintres tels que Paul Klee, Wassily Kandinsky, Maria Helena Vieira da Silva ou
encore Zao \Wou-Ki.

Fasciné depuis plusieurs années par les friches industrielles
et les lieux en déshérence, il s'inspire également de la matiéere
sonore brute des industries encore en activité, dont il extrait toute
la substance pour insuffler a sa musique une Vvitalité singuliére.
Son attrait pour les arts visuels I'améne aujourd’hui & explorer le ciné-concert,
un genre dans lequel il projette de revisiter de grands classiques du cinéma, en
mettant I'accent sur les dynamiques et rythmes du monde urbain.

Aprés une formation au Conservatoire de Montpellier et des études de
musicologie a l'université Paul-Valéry, ou il obtient I'Agrégation en 2002, il intégre
le Conservatoire national supérieur de musique et de danse de Paris. Il y étudie
la composition et les nouvelles technologies avec Emmanuel Nunes, Stefano
Gervasoni et Luis Naodn, ainsi que l'orchestration avec Marc-André Dalbavie,
obtenant son Dipléme de formation supérieure en 2008. Il perfectionne sa maitrise
des nouvelles technologies grace au cursus de composition de I'lrcam en 2006.

David Hudry a été réecompensé par plusieurs distinctions prestigieuses, dont :

la bourse de la Fondation Meyer (2006), le prix de composition Pierre Cardin
(Institut de France, Académie des Beaux-Arts, 2012), le prix de la Fondation
Francis et Mica Salabert (2015), le prix Jeune Compositeur de la Fondation Ernst
von Siemens (2016).

Il a également sorti son premier disque, Durchgang, une monographie ou se
réveéle la construction et le développement d'un langage musical énergique, riche
et ciselé.

Particulierement sensible aux interactions entre I'écriture instrumentale, son
déploiement et son prolongement par les nouvelles technologies, David Hudry
explore trés t6t une relation vivante entre l'interpréte et la machine, faisant de cet
enjeu un axe central de son travail de composition. En 2006, il intégre le cursus
de Composition et Nouvelles Technologies de I'lrcam (avec Yan Maresz, Moreno
Andreatta, Jean Lochard et Emmanuel Jlourdan), ou il explore divers outils d'aide
a la composition et développe une réflexion sur les enjeux esthétiques liés aux
nouvelles technologies. Sa production musicale témoigne de cet intérét, les
technologies étant pour lui non seulement un moyen de produire de nouveaux
sons, mais aussi un véritable outil de conception.

David Hudry a composé pour un large éventail de formations, allant du solo au
grand orchestre, en passant par des ceuvres électroniques et mixtes.

Il a collaboré avec de nombreux festivals et ensembles de renommée
internationale, notamment : Extension, Les Musiques (GMEM), Musica, Musiques
Démesurées (Clermont-Ferrand), Archipel, lune in Buffalo, BW Ensemble-



Akademie, Montréal Nouvelles Musiques, Musique Electronique/Musique Mixte
(Centre Henri Pousseur), Vale of Glamorgan, Sound Aberdeen ; ainsi qu'avec
des ensembles et orchestres tels que I'Orchestre philharmonique de Radio
France, 'Ensemble intercontemporain, I'Ensemble Modern, la London Sinfonietta,
I'Ensemble 7/9, Recherche, le Freiburger Barockorchester, le Lemanic Modern
Ensemble, le Quatuor Arditti, le Quatuor Tana, Multilatérale, Ars Nova, Linea,
Octandre (Londres), Konvergence (Prague), Orkiestra Muzyki Nowej (Pologne).

Sa musique est également nourrie par des collaborations privilégiées avec des
interprétes quiont contribué alaréalisation de sesidées musicales, parmilesquels
Pierre Strauch, Eric-Maria Couturier et Alain Billard (Ensemble intercontemporain),
Christophe Desjardins, Lorelei Dowling (Klangforum Wien), ainsi que Séverine
Ballon, Lionel Bord, Luigi Gaggero et Lise Camatte.
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© Adrien H. Tillmann

Jessie CoxXestprofesseuradjoint de musique al'Université de Harvard et titulaire
d'un doctorat de I'Université de Columbia. Compositeur, batteur et chercheur,
son travail explore des questions situées a l'intersection des études noires, des
études musicales et sonores, et de la théorie critique.

Originaire de Suisse, avec des racines a Trinité-et-Tobago, Cox réfléchit aux
questions de race, de migration, d'appartenance nationale, ainsi qu'a notre
relation a la planéte et au cosmos. Sa premiére monographie, Sounds of Black
Switzerland: Blackness, Music, and Unthought Voices (Duke UP, 2025), examine
comment la réflexion sur la négritude et les pratiques musicales expérimentales
peuvent ouvrir de nouveaux espaces discursifs, notamment autour de la vie des
populations noires en Suisse.

Cox crée une musique qui interroge l'univers et notre avenir en son sein. A travers
le classique d'avant-garde, le jazz expérimental et I'art sonore, il a congu sa propre
science-fiction musicale, une ceuvre qui pose la question de I'avenir. Lorsqu'il
décrit sa musique, il la compare a un voyage dans le temps et a une exploration
spatiale, assimilant le réle du compositeur a celui d'une fusée traversant des
galaxies inconnues. Inspiré par un grand nombre d'artistes ayant utilisé leur
musique pour imaginer des futurs, il puise notamment dans l'afrofuturisme pour
interroger lI'existence et la maniére dont nous rendons les espaces habitables.
Reconnue pour son ton inquiétant et ses changements structurels inattendus, sa
musique s'avance vers l'inconnu. Le critique Alex Ross (The New Yorker) I'a décrite
comme un exemple de « pointillisme dynamique », un monde sonore nébuleux
et en expansion, intégrant « des bruits instrumentaux respiratoires, des glissandi
pleureurs et des estampes climatiques de figuration frénétique ».

En tant que compositeur et batteur, Cox a collaboré avec des ensembles de
renommeée internationale, tels que le Sun Ra Arkestra, le LA Phil, le Klangforum
Wien, I'Ensemble Modern et l'International Contemporary Ensemble, et s'est
produit dans des festivals prestigieux,
dont le Lucerne Festival, MaerzMusik et
I'Opera Omaha.

Son travail de compositeur a été
recompensé par une commande de la
Fondation Frommm et le prix Fred Ho de
I'ASCAP. Ses projets ont été financés par
des institutions telles que la Fondation
Ernst von Siemens, Pro Helvetia, New
Music USA, et bien d'autres.

Parallélement a sa pratique musicale, ses
recherches académiques interrogent
le monde a travers la musique. Il a
récemment publié et co-traduit I'ouvrage
Composing While Black, paru en édition bilingue (allemand/anglais) chez Wolke
Verlag en 2023. Ses écrits figurent également dans liquid blackness, Critical
Studies in Improvisation, Positionen Texte zur Aktuellen Musik, Sound American,
the American Music Review, et d'autres revues spécialisées.




Sarah Hennies (née en 1979 a Louisville, KY) est une compositrice basée dans
le nord de I'Etat de New York. Son travail explore un large éventail de questions
musicales, sociopolitiques et psychologiques, notamment l'identité queer et
trans, la psychoacoustique ainsi que les conditions sociales et neurologiques
qui sous-tendent la pensée créative.

Principalement compositrice de musique d'ensemble acoustique, elle est
également active dans les domaines de l'improvisation, du cinéma et de
la performance. Son travail est présenté a l'international, tant en tant que
compositrice que percussionniste, dans des lieux et festivals prestigieux tels
que le MoMA PS1 (New York), les Monday Evening Concerts (Los Angeles),
Guess Who (Utrecht), le Festival Cable (Nantes), send + receive (Winnipeq), O’
Art Space (Milan), Cafe Oto (Londres), ALICE (Copenhague) et I'Edition Festival
(Stockholm).

Elle a collaboré avec un large
éventail d'interprétes et
d'ensembles, parmi lesquels
Bearthoven, Bent Duo, Claire
Chase, ensemble 0, lJudith
Hamann, R. Andrew Lee,
The Living Earth Show, Talea
Ensemble, Thin Edge New Music
Collective, Two-Way Street,
Nate Wooley et Yarn/Wire.

Son oceuvre audiovisuelle |
Contralto (2017), considérée
comme révolutionnaire, explore
I'identité transféminine a travers
les exercices de la thérapie de
féminisation de la voix. Mettant
en scéne un casting de femmes
transgenres, elle est accompagnée d'une partition musicale dense et variée
pour quatuor a cordes et trois percussionnistes. Depuis sa création, lI'ceuvre a
été largement diffusée en Amérique du Nord, en Europe et en Australie. Elle a
également été finaliste du Queer|Art Prize 2019.

Sarah Hennies a recu de nombreuses distinctions, dont :

un prix de la Foundation for Contemporary Arts Grants to Artists (2019), une
bourse en musique/son de la New York Foundation for the Arts (2016), le soutien
de la Fromm Foundation, de la Mid Atlantic Arts Foundation, de New Music USA,
du New York State Council on the Arts et du Creative Work Fund.

En tant que universitaire et interpréte, elle méne des recherches sur la musique
pour percussion de lannis Xenakis et travaille sur un projet d'enregistrement
consacré au percussionniste et compositeur américain Michael Ranta.

Sarah Hennies est actuellement professeure adjointe invitée de musique au
Bard College.

En 2023, elle a collaboré avec le collectif Eklekto lors du festival Archipel.

© Rob Davidson



© Bill Dean

Le percussionniste, chef d'orchestre et auteur Steven Schick est né dans
I'lowa et a grandi dans une famille d'agriculteurs. Salué par Alex Ross dans The
New Yorker comme « |'un des plus grands virtuoses vivants, non seulement de la
percussion, mais de tout instrument », il s'estimposé comme un ardent défenseur
de lamusique contemporaine pour percussion, en commandant ou en créant plus
de cent cinquante nouvelles ceuvres. Certaines d'entre elles sont devenues des
pieéces maitresses du répertoire pour percussion solo. En reconnaissance de son
influence, il a été intronisé au Percussive Arts Society Hall of Fame en 2014.

Steven Schick est directeur artistique du La Jolla Symphony and Chorus et des
San Francisco Contemporary Music Players. En tant que chef d'orchestre, il s'est
produit avec des ensembles et orchestres de premier plan, notamment le BBC
Scottish Symphony Orchestra, le Saint Paul Chamber Orchestra, le Milwaukee
Symphony, I'Ensemble Modern, I'International Contemporary Ensemble et I'Asko/
Schdnberg Ensemble.

Egalement auteur, Schick a publié I'ouvrage The Percussionist’'s Art : Same
Bed, Different Dreams, ainsi que de nombreux articles. Son imposante
discographie comprend des enregistrements marquants tels que Percussion
Works of lannis Xenakis (2010) et son pendant, The Complete Early Percussion
Works of Karlheinz Stockhausen (2014). 1l a recu le Diapason d'Or en tant que
chef d'orchestre pour Xenakis Ensemble Music with ICE, ainsi que le Preis
der Deutschen Schallplattenkritik en tant que percussionniste pour son
enregistrement de Stockhausen, chacun récompensant la meilleure sortie de
musique contemporaine de I'année 2015.

Steven Schick est professeur distingué de musique et titulaire de la Reed Family
Presidential Chair a I'Université de Californie a San Diego. Il a été directeur
musical du Festival d'Ojai en 2015 et, a partir de 2017, il a co-dirigé, avec Claire
Chase, le programme de musique d'été du Banff Centre.
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Compositeur, architecte et ingénieur civil, lannis Xenakis (1922-2001) est
né a Braila, en Roumanie. Résistant pendant la Seconde Guerre mondiale, il est
condamné a mort en Gréce avant de se réfugier en France en 1947, ou il obtient la
nationalité francaise en 1965.

Inventeur des concepts
de masses musicales, de
musique stochastique et
de musique symbolique, il a
introduit dans la composition
musicale des outils issus du
1| calculdes probabilitésetdela
| théorie des ensembles. Il fut
également lI'un des premiers
a exploiter l'ordinateur pour
concevoir la forme musicale.
Pionnierdansle domainedela
musique électroacoustique,
il est lauteur de plus
d'une centaine d'ceuvres
pour diverses formations.
Aujourd’hui, il est reconnu
comme l'une des figures les
plus radicales de I'avant-
garde musicale, ayant inventé
de nombreuses techniques de composition caractéristiques de la musique
d'aprés 1945. Sa vitalité créative ne s'est jamais démentie, et il demeure I'un des
rares compositeurs contemporains a avoir conquis un large public.

En tant qu'architecte, Xenakis a concu le Pavillon Philips pour I'Exposition
universelle de Bruxelles de 1958, ainsi que d'autres réalisations architecturales,
dont le Couvent de La Tourette (1955). Il a également créé plusieurs Polytopes —
spectacles de sons et lumiéres — parmi lesquels :

Polytope de Montréal, pour le Pavillon francais de I'Exposition universelle de
Montréal (1967), Persepolis, spectacle congu pour les montagnes et ruines de
Persépolis, en Iran (1971), Polytope de Cluny, Paris (1972), Polytope de Mycénes,
présenté dans les ruines de Myceénes, en Gréce (1978), Diatope, créé pour
I'inauguration du Centre Georges-Pompidou, a Paris (1978).

Xenakis a également joué un réle fondamental dans la recherche musicale. Il
est fondateur et président (1965) du Centre de Mathématique et Automatique
Musicales (CEMAMU), a Paris. Il a occupé plusieurs postes universitaires,
notamment :

Associate Music Professor a I'Indiana University, Bloomington (1967-1972), ou |l
a fondé le Center for Mathematical and Automated Music (CMAM), chercheur
au Centre National de la Recherche Scientifique (CNRS), a Paris (1970), Gresham
Professor of Music a la City University of London (1975), Professeur a I'Université
Paris-Sorbonne (1972-1989).
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