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MUSIQUE DU 11 SEPTEMBRE AU 6 NOVEMBRE 2004

LES RENDEZ-VOUS ÉLECTRONIQUES



          musique et images
eRikm / Pita / To Rococo Rot 

11 & 15 septembre

Cette année les Rendez-vous Electroniques se déroulent du 10 au 19 septembre 2004 à Paris et en région Ile de France. A l’occasion de cette nouvelle édition, les Spectacles vivants s’associent à Technopol afin de présenter la projection du film Paris qui dort (1923) de René Clair, accompagnée par les musiciens eRikm (France) et Pita (Autriche), et reçoivent le groupe To Rococo Rot.

Paris qui dort de René Clair vu par eRikm et par Pita

11 septembre

Paris qui dort est un grand rêve éveillé de René Clair qui, pour sa première réalisation, à l'âge de 25 ans, révèle déjà toute la poésie de son cinéma. « Un matin, le gardien de la Tour Eiffel se réveille et découvre un Paris endormi. Dans les rues, les habitants sont figés dans leurs mouvements (…). Seules cinq personnes ont échappé à la manipulation d'un savant fou et imaginent peu à peu comment profiter au mieux de la situation. » Festival d’Anères
Le cinéaste, romancier et essayiste René Clair (1898-1981), passionné par la littérature et la poésie, entame une carrière de journaliste à L’Intransigeant, puis se tourne vers le cinéma, où il fait ses débuts en tant qu’acteur, avant de devenir assistant de Jacques de Baroncelli, puis d’Henri Diamant-Berger. Il commence sa carrière dans la mise en scène et la réalisation en 1923. On ne compte plus les chefs-d’œuvre qui jalonnent sa filmographie (Paris qui dort, Le Voyage imaginaire, C’est arrivé demain, Les Belles de nuit, Les Fêtes galantes …).

« eRikm a mené d'instinct un parcours d'artiste relativement inédit et risqué depuis 1992. De son intérêt pour les arts plastiques à ses débuts musicaux comme guitariste de rock, il est repéré depuis quelques années comme platiniste virtuose et utilisateur d'outils électroniques fort bien insérés dans son dispositif scénique. Collaborant régulièrement avec Voice Crack, Christian Marclay, Luc Ferrari, pour n'en citer que quelques-uns, eRikm est certainement un des jeunes musiciens actuellement capable de définir au mieux le rapport entre musique populaire et musiques savantes, sans démagogie ni camouflage culturel. Tout son art provient certainement de la dualité entre ses expérimentations sur la matière sonore, sur le corps, la tessiture du son et son travail sur l'anecdote, la référence. C'est peut-être d'ailleurs son intérêt pour d'autres expressions artistiques qui rend la musique d'eRikm si imagée. L'immense réservoir qu'elle constitue a su captiver tous les artistes qui ont collaboré avec lui. 

Si son cheminement discographique et ses rencontres musicales l'ont très rapidement affilié à la dynamique multiforme de la scène des musiques improvisées, où il gagne en outre par son style très visuel, eRikm délaisse aujourd'hui peu a peu son statut de dj bruitiste ou de sculpteur de vinyles, et se tourne vers un travail solitaire sur les musiques intégrant les nouvelles technologies et la mise en application de l'accumulation de ses expériences. Son objectif n'est plus de citer mais de dégager un matériel singulier pour des compositions moins référencées. eRikm aborde aujourd'hui avec une subtile abstraction un positionnement électronique : comme une pause dans l'agitation sonique actuelle, le désir de tisser en rupture une œuvre simple et lisible, sans affichage technologique ou intellectuel outrancier. » www.radiofrance.fr
www.erikm.com
Pita Le londonien Peter Rehberg est l’un des fondateurs du label Mego qu’il dirige avec Ramon Bauer et Andi Pieper. Tout d’abord Dj à Vienne (Autriche), il s'intéresse par la suite aux possibilités soniques du format CD. Il fait partie de diverses formations dont MIMEO, POP, DIN, Fenn'o Berg, et collabore avec AMM, Mika Vainio, Gert Jan Prins, Kaffe Matthews, Russell Haswell, Matthias Gmach…

Pita excelle dans l’écriture musicale électronique, il travaille régulièrement avec des plasticiens et des chorégraphes Meg Stuart, Chris Haring, Gisele Vienne (DACM), Gyula Berger. 

Lors de ses concerts en Europe, aux Etats-Unis, au Japon et en Australie, Pita enchaîne les phases, distord les sons et envoûte l’auditoire.

www.mego.at/pita.htlm

www.technopol.net
Samedi 11 septembre, grande salle, 20h30

Plein tarif 10 ¤, tarif réduit et laissez-passer 6 ¤

To Rococo Rot
15 septembre

Les Spectacles vivants présentent pour la seconde fois dans le cadre des Rendez-vous Electroniques To Rococo Rot, groupe phare de la nouvelle scène électronique berlinoise, dont l’album Hotel Morgen est sorti en avril dernier.

Mélange subtil de rigueur mathématique et de sonorités plus personnelles, on retrouve dans cet album l‘élégance et la chaleur qui caractérisent le son du trio. Hotel Morgen poursuit la recherche menée par le groupe d’une fusion entre l’avant-garde électronique et la dance music contemporaine. « Avec l’album Hotel Morgen, on nage, une fois de plus avec bonheur, entre minimalisme électronique, robotique répétitive instrumentale et tradition kraut-rock bien germanique. Une réussite supplémentaire pour ce groupe discret mais omniprésent sur la scène electronica. La présence d'un fantastique tube dance aliénant, "Bologna", est une très belle cerise sur le gâteau. » www.startermusic.fr
Adopté par les publics rock et électronique, To Rococo Rot contribue à la disparition des barrières entre ces musiques et notamment aux Etats-Unis où la distinction est très marquée. 

To Rococo Rot est né en 1995 à l’occasion d’une exposition d’art des frères Lippok à Berlin. Ronald, chanteur et batteur du groupe Tarwater et Robert invitent Stefan Schneider bassiste du groupe Kreidler de Düsseldorf à les rejoindre pour une performance. C’est le début d’une collaboration riche de cinq albums, et de nombreuses rencontres artistiques. Les To Rococo Rot ont travaillé notamment avec le DJ new-yorkais I-SOUND, D (Darryl Moore), Alexander Balanescu, The Pastels et St.Etienne. Ils sortent leur premier album chez Kitty-yo. Ils travaillent ensuite avec le label City Slang et sortent l’album Veiculo puis l’Ep Paris.25. En 1998, le trio signe TRRD avec le producteur David Moufang. Il est suivi de The Amateur View  en 1999. En 2001, sort Music is a hungry Ghost. www.torococorot.com
Mercredi 15 septembre, grande salle, 20h30 

Plein tarif 10 ¤, tarif réduit et laissez-passer 6 ¤

LA QUINZAINE ISLANDAISE : 3 CONCERTS



musique et image
30 septembre, 1er & 3 octobre

Dans le cadre de la quinzaine islandaise « Islande de glace et de feu » organisée du 27 septembre au 10 octobre à Paris, 3 concerts seront proposés au Centre Pompidou. Deux concerts présentent un panorama de la scène musicale islandaise actuelle (concerts accompagnés d’images : Bardi Jóhannsson, Hudson Wayne et Jóhann Jóhannsson le 30 septembre ; Mugison et Gabríela Fridriksdóttir, plus guests le 1er octobre). Le troisième est l’occasion de découvrir les solistes de l’Ensemble Intercontemporain dans un répertoire pour quintette à vent composé uniquement de compositeurs islandais. (Voir communiqué de presse détaillé).

Dans le cadre de la quinzaine islandaise « Islande de glace et de feu»

Coproduction Ensemble Intercontemporain / Les Spectacles vivants-Centre Pompidou / Mis en œuvre par la Maison des Cultures du Monde

www.islande-glacefeu.com
Dimanche 3 octobre, grande salle, 16h30

Plein tarif 10 €, tarif réduit, laissez-passer, - de 18 ans 6 €

Ryoji Ikeda






            musique et images
c4i
28 octobre

Ryoji Ikeda a commencé ses activités artistiques en tant qu’artiste du son et DJ en 1990. En 1994, il est devenu compositeur pour le groupe multimédia Dump Type. Il devient une figure clef de la musique électronique. 
c4i est composée d’images de paysages se transformant graduellement en données abstraites, accompagnées de textes de Paul Virilio, Walter Benjamin, Alan Turing entre autres. Cette pièce se révèle atmosphérique et puissante, intensifiée par un dispositif sonore parfaitement synchronisé avec les graphiques et les images vidéos. c4i a été présenté au Yamaguchi Center for Arts and Media au Japon, en Février 2004.

À travers ses constructions sonores dynamiques, ses concerts, ses albums et ses performances réalisés notamment avec le collectif Dumb Type, l’artiste-compositeur explore les phénomènes de la perception et propose une réflexion singulière sur notre culture et environnement multimédia.

Il oriente ses recherches sur les propriétés physiques des sons et en optimisant les ressources de la technologie, il parvient à travailler sur les ultrasons et les fréquences. Avec la parution de son second album solo +/-  en 1996, Ryoji Ikeda fut le premier à utiliser des fréquences sinusoïdales, des « glitch » et des bruits blancs dans la musique électronique. Cette approche scientifique de la musique lui permet d’envisager le son comme une dimension au même titre que l’espace et le temps, et de participer à la diffusion d’une esthétique « ultra minimaliste » au sein du monde de l’art. 

En 2000, il a créé l’installation sonore Matrix pour le Millennium Dome à Londres, et pour l’exposition Sound Art-Sound as Media à Tokyo.,,
Depuis peu, il développe un nouveau corps de travail, the data.series, qui étudie l’esthétique du « data », des systèmes globaux, comme celui de l’économie ou des ensembles mathématiques.

En 2001, les Spectacles vivants ont accueilli Memorandum, pièce minimale et bruitiste ; cette année Ryoji Ikeda présente c4i, la première pièce des data.series, ainsi qu’une nouvelle pièce sonore.

Le groupe Dump Type est un collectif japonais pluridisciplinaire de réputation internationale. Le travail de ces anciens étudiants de Kyoto est né d’une frustration face à la séparation entre les diverses disciplines à l’université. Ainsi se côtoient architectes, ingénieurs du son, vidéastes, danseurs, musiciens, informaticiens… Le résultat est surprenant et à la pointe de l’avant-garde. Ils accaparent les possibilités scéniques offertes aujourd’hui par les nouvelles technologies pour faire partager des émotions esthétiques. Dump Type traite de la même façon les corps, les images et les sons. Cette symbiose entre technique et présence humaine rend imperceptibles les limites de l’une comme de l’autre et prive le spectateur de ses repères. 

www.brainwashed.com/ryoji
Jeudi 28 octobre, grande salle, 20h30

Plein tarif 10 ¤, tarif réduit et laissez-passer 6 ¤
POLSKA DIARY







    photo-concert
Pruska/Dlugosz/Polak-Secondhand Laptok

4 novembre

Le Centre Pompidou s’associe à Nova Polska, Une saison polonaise en France, pour témoigner des horizons culturels de la Pologne contemporaine. Après l’accrochage estival du Musée National d’Art Moderne des œuvres du Musée de Lodz, cet automne les Forums de Sociétés convient les directeurs de la Foksal Gallery Foundation à un débat sur l’institution culturelle en Pologne, la Bibliothèque Publique d’Information invite quant à elle à poser un regard sur le cinéma d’animation polonais, enfin sur une proposition de Joanna Warsza et Tomasz Plata, les Spectacles vivants présentent un photo-concert.

Polska Diary réunit trois photographes polonais émergents, Marta Pruska, Radek Polak et Mikolaj Dlugosz et les musiciens avant pop progressifs du groupe Secondhand laptok : Macio Moretti (batterie), Jacek Lachowicz (clavier) et Tomasz Duda (sax). Ensemble ils illustrent le paysage polonais d’aujourd’hui entre « faux communisme» et « semblant de capitalisme ».

Marta Pruska et Mikolaj Dlugosz sont diplômés de l'École Nationale du Film, de la Télévision et du Théâtre à Lodz dans le département de la Photographie. Radek Polak est diplômé de l’Académie des Beaux-Arts à Poznan.

Leur travail est une riposte à la production commerciale. Ils traitent des changements actuels dans leur pays. Leurs photographies présentent la société polonaise, l'architecture ainsi que nous-mêmes. 

Dans ce projet, loin de prendre une position contestataire ou engagée, les artistes tentent de sonder les changements de conscience et de style de vie d’une génération. Les icônes obstinément branchées de la vie noctambule dans la capitale contrastent avec les images d’une Pologne démunie face au nouveau diktat consumériste. En confrontant des tranches de vie privée, détails intimes d’une existence moderne, à des scènes de la vie publique ou collective, les artistes détournent les représentations du quotidien. Tel un album photo – trois projections parallèles accompagnées par la musique – le spectacle décrit de l’intérieur les doutes d’une société en pleine mutation.

www.pruska.com, www.radekpolak.com, www.mikolajdlugosz.com
Production Fundacja nowej kultury Bec Zmiana / Dans le cadre de Nova Polska, une Saison polonaise en France 

Jeudi 4 novembre, grande Salle, 20h30

Plein tarif 10 ¤, tarif réduit et laissez-passer 6 ¤
Cameron Jamie & The Melvins



            musique et images
6 novembre

Cameron Jamie présente trois vidéos, Kranky Klaus, BB et Spook House, accompagnées live par le groupe The Melvins. 

L’œuvre multiforme de Cameron Jamie, né à Los Angeles en 1969, occupe une place à part dans le milieu de l’art contemporain. Le travail de cet artiste californien s’inspire de l’histoire et de la culture américaine ainsi que de ses propres mythologies. 

Il appartient à la jeune génération des artistes californiens qui puisent dans les codes esthétiques des cultures adolescentes underground et populaires dans lesquelles ils ont grandi. Dans ses performances des années 90, il filmait des combats de catch amateurs organisés par les adolescents des banlieues ghettoïsées de Los Angeles dans l'arrière-cour de leurs parents : le backyard wrestling. Une contre-culture de divertissement. Aujourd'hui, il continue d'interroger la culture populaire américaine à travers le spectre de son enfance : un univers qui navigue entre combat de rue, hard-rock, et satanisme, et qu'il traduit en dessins, gravures, vidéo, et installation. 

« Utilisant des matériaux et des techniques volontairement obsolètes, il transpose les codes esthétiques de la culture populaire et de la contre-culture (la culture "basse") dans l'art contemporain (la culture "haute") mais sans les travestir, sans s'adapter aux " canons " en vigueur. Au contraire : Cameron Jamie se focalise sur les erreurs, les accentue. Pour la réalisation de ses dessins, il rehausse sauvagement une série de portraits commandés à un dessinateur professionnel dont la technique touche à la perfection. Pendant la réalisation des gravures, il intervient sur la matrice entre chaque tirage en exacerbant les imperfections de telle sorte que la dernière gravure soit la somme de toutes les précédentes. 

Dans l’ensemble de son travail, un intérêt pour l'esthétique de l'échec transparaît sans désir voilé de coller à la tendance. Beaucoup associent systématiquement le travail de l'artiste à la culture adolescente, à Larry Clarck et à Harmony Korine (qui s'est inspiré de Cameron). Une erreur d'appréciation trop facile à son goût : 

"Plus qu'une figure du hard-rock, le diable est avant tout le symbole universel du mal, donc de la peur. Je n'utilise cette culture adolescente que dans la mesure où j'ai baigné dedans quand j'étais petit. M'y replonger me permet de faire un examen de moi-même, de sonder les sentiments et les angoisses profondément enfouies en moi depuis l'adolescence et qui me déterminent en tant qu'adulte. Je ne cherche pas à donner une image romantique de la culture ado comme Larry Clarck, ma démarche est plus sociologique et anthropologique. J'aimerais que les gens s'interrogent sur eux-mêmes." » 

Source : technikart.com, Cécile Martinière

En 2001, le Centre national de l’estampe et de l’art imprimé a présenté à Chatou le travail de Cameron Jamie : l’exposition a eu lieu dans l’obscurité la plus totale, les visiteurs se sont embarqué dans une expérience  intérieure unique, dans un monde peuplé de monstres cauchemardesques.

Cameron Jamie a réalisé Spook House, en 2003, (commande et production Artangel), Kranky Klaus, en 2003, (commande et production Artangel, en association avec le Centre Pompidou), et BB, en 2000, (production Cameron Jamie).

Depuis vingt ans, The Melvins explorent tous les univers sonores possibles de la musique rock. Formé en 1984 à Aberdeen, dans l’état de Washington, le groupe, avec un son lent et puissant, est devenu dans les années 90, pionnier de la scène "grunge" de Seattle. 

Ils survolent la scène noisy américaine avec plus d’une quinzaine d’albums à leur actif. Après plusieurs changements dans son effectif (Lorax, Mark D, Matt Lukin ou encore Joe Preston), le groupe est aujourd’hui composé de Buzz Osborne (guitare et chant), Dale Crover (batterie) et Kevin Rutamanis (basse). La musique de ce trio américain s’est construite sur les bases du rock, remaniées à coups de répétitions, de distensions et de cassures pour aboutir à des morceaux intensément hypnotiques, dignes d’un rituel de transe.

Beaucoup de gens connaissent The Melvins à travers l’un de leurs fans absolus, Kurt Cobain. Les deux groupes ont en effet souvent collaboré ; le leader défunt du groupe de Seattle a produit l’un des albums majeurs des Melvins (Houdini) et Krist Novoselic a fait le roadie pour eux, tandis que Dale Crover a joué de la batterie sur les albums Bleach et Incesticide. Les Melvins ont ainsi contribué au façonnage du son grunge dont Nirvana a été le porte-drapeau. D’ailleurs, l’un de leurs anciens bassistes, Matt Lukin, a rejoint, à l’époque, Mudhoney, autre formation grunge. Le groupe a tourné tout au long de sa carrière avec des groupes comme Kiss, White Zombie, Nine Inch Nails, L7, Primus et Tool. 

En 2003, les Melvins ont sorti 26 Songs, un album regroupant leurs premiers enregistrements dont une grande partie inédite. 

http://www.themelvins.net 

Artangel is supported by Arts Council England and the private patronage of the Company of Angels

Coréalisation Festival d’Automne à Paris / Les Spectacles vivants-Centre Pompidou

Samedi 6 novembre, grande salle, 20h30

Plein tarif 10 ¤, tarif réduit et laissez-passer 6 ¤









