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Dans le cadre de son partenariat avec le musée d’Archéologie 
nationale – Domaine national de Saint-Germain-en-Laye, 
l’Ensemble Calliopée vous invite à un voyage dans le temps, 
aux origines de la musique, où les muses, les déesses et les 
nymphes inspirent les créateurs de musique, depuis les scribes 
de Mésopotamie 13 siècles avant J.-C. jusqu’aux compositeurs 
français épris de l’Antiquité comme Debussy et Ravel, et les 
compositeurs d’aujourd’hui qui continuent de s’inspirer des 
temps anciens. 

Le programme propose de manière inédite l’un des plus anciens 
chants au monde, l’hymne hourrite à la Déesse Nikkal, gravé dans 
une tablette d’argile il y a plus de 3000 ans au Proche Orient. 
Différentes interprétations musicales en lien avec des recherches 
archéologiques vous seront proposées ainsi que deux créations 
de Graciane Finzi et Philippe Schoeller, faisant ainsi écho à cette 
découverte musico-archéologique.

Plus d’informations sur le partenariat Musico-Archéo 
MAN-Calliopée sur : 

https://musee-archeologienationale.fr/ensemble-calliopee

PROGRAMME
MUSICO-ARCHÉO



Hymne à Apollon / 2e siècle avant J.-C. 
harmonisé par Gabriel Fauré / 1893

Épitaphe de Seikilos / 1er siècle après J.-C.

Claude Debussy, Préludes – La fille aux cheveux de lin / 1910 
Chansons de Bilitis – La Flûte de Pan /  1897

Épigraphes antiques – Pour invoquer Dieu Pan / 1914

Maurice Ravel, Cinq Mélodies populaires grecques / 1904-06

Raymond Murray Schafer, La Couronne d’Ariane
Le réveil d’Ariane / 1979

L’Hymne hourrite à la Déesse Nikkal / 13e siècle avant J.-C. 
(Version Anne Draffkorn Kilmer / 1972 ; Raoul Vitale / 1982 ; 

Richard Dumbrill / 1998)

Graciane Finzi, Nikkal
d’après l’Hymne hourrite à la Déesse Nikkal / 2021

Commande de l’Ensemble Calliopée / Création mondiale

Philippe Schoeller, Duo Nikkal
d’après l’hymne hourrite à la déesse Nikkal / 2021

Commande de l’Ensemble Calliopée / Création mondiale

Avec l’Ensemble Calliopée

Coline Infante, soprano
Delphine Benhamou, harpe 

Karine Lethiec, direction artistique et présentations

Et la présence exceptionnelle des compositeurs
Graciane Finzi et Philippe Schoeller

PROGRAMME MUSICAL



CLÉS D’ÉCOUTE, Une histoire en musique 
par Karine Lethiec 

Calliope… « la belle voix », muse de la poésie épique et de l’éloquence, qui tient dans 
sa main des tablettes, mère d’Orphée, le poète et le musicien, celui qui, par le charme 
de sa musique, parvenait à émouvoir les êtres inanimés ; c’est bien une histoire que 
Calliopée nous raconte en musique, ou plutôt l’histoire du lien entre l’Histoire et la 
Musique. 

Hymne à Apollon / IIe siècle avant J.-C.
harmonisé par Gabriel Fauré en 1893
Pour soprano et harpe

Notre histoire commence en 128 avant J.-C., à Delphes en Grèce. Un chœur de 50 
chanteurs et une douzaine de musiciens jouant cithares et aulos, harpes et flûtes, 
interprètent deux hymnes glorifiant Apollon lors d’une grande procession. 2000 ans 
plus tard, en 1893, la notation de ces hymnes à Apollon est retrouvée à Delphes sur 
des plaques de marbre accrochées au temple appelé « Trésors des Athéniens » dédié 
depuis 600 ans avant J.-C. au Dieu Apollon. 

La fouille a été réalisée par l’École française d’Athènes. Il s’agit d’une découverte 
exceptionnelle, un témoignage unique d’un rituel musical découvert sur son lieu de 
création. Le système de notation musicale grecque est dérivé de l’alphabet et utilise les 
lettres, surtout pour la notation vocale. Les notes du chant, figurées donc par ces lettres, 
sont inscrites au-dessus des paroles.

C’est l’archéo-musicologue Théodore Reinach, né à Saint-Germain-en-Laye, spécialiste 
de la Grèce antique et père fondateur de l’archéologie musicale en France, qui étudie la 
notation de ces hymnes et en propose une transcription dans le langage musical de son 
temps. Il est rapidement décidé d’organiser un concert pour faire découvrir ce premier 
hymne. C’est une affaire royale, une affaire politique puisque l’occasion pour la France 
de remercier la Grèce de la concession sur les fouilles de Delphes en 1892 pour 10 ans. 
Et on souhaite en faire un événement style « Belle Époque » ! 

On demande au grand compositeur national Gabriel Fauré d’harmoniser l’hymne. Suite 
à ce concert à la Sorbonne, un autre concert sera donné le 16 juin 1894 à l’occasion de la 
création des Jeux Olympiques. Et ensuite, c’est un véritable World Tour : Conservatoire 
de Saint-Pétersbourg, Londres, Australie, Nouvelle Zélande, Afrique du Sud, Égypte, 
Prague jusqu’à Hambourg, où un concert est organisé, dirigé par le chef d’orchestre 
Gustave Mahler. 

Le texte évoque les Muses, filles de Zeus, et son fils Apollon, dieu des arts, du chant et 
de la musique. Le mode musical est dorien, le mode d’Apollon par excellence, le seul 
qui, aux dires d’Aristote, procure à l’âme un calme parfait.



Apollon © RMN-Grand Palais (musée d’Archéologie nationale)
Hervé Lewandowski



Épitaphe de Seikilos / Ier siècle après J.-C. 

Pour soprano et harpe

10 ans avant la découverte de l’Hymne à Apollon, en 1883, est révélée à Tralles, 
non loin d’Éphèse une autre notation musicale grecque. Il s’agit d’une chanson de la 
Grèce antique datant d’un siècle après J.-C. : l’épitaphe de Seikilos, gravée sur la stèle 
d’un monument funéraire, découvert par un archéologue écossais à l’occasion de la 
construction du chemin de fer ottoman. 

La colonne n’est pas trop imposante et le texte gravé a la forme d’un diptyque. Sa 
première partie n’est pas dotée de symboles de notation musicale. Mais la seconde, au 
contraire, est un modèle de lisibilité. Chaque syllabe est surmontée d’un symbole du 
solfège antique qui est constitué de 1620 signes spécifiques. Cette notation musicale 
antique, de nature alphabétique, est précise et permet de déchiffrer la mélodie et le 
rythme.

Ce rythme est un système typique de la musique grecque, constitué de longues et 
de brèves, rendu apparent par différents styles de traits. Elle est aussi construite sur 
des modes mélodiques. Ici, on peut identifier le mode phrygien qui emploie la même 
gamme de sept notes que nous connaissons aujourd’hui.

Peu après la découverte de la Chanson Seikilos, Théodore Reinach, que nous évoquions 
pour l’Hymne à Apollon, s’attelle à sa traduction.

Voici la traduction qu’il propose de l’Épitaphe de Seikilos : 

« La pierre que je suis est une image.
Seikilos me pose ici, d’un souvenir immortel signe durable.
Tant que tu vis, brille !
Ne t’afflige absolument de rien !
La vie ne dure guère.
Le temps exige son tribut
De Seikilos, fils d’Euterpe, muse de la musique. »



Epitaphe de Seikilos © Nationalmuseet, Copenhague



Claude Debussy, Préludes
La fille aux cheveux de lin / 1910

Pour harpe seule

À la fin du XIXe siècle, les découvertes faites à Delphes par l’École française d’Athènes ont 
provoqué un grand renouveau de l’intérêt pour l’antique dont témoignent de sublimes 
œuvres musicales des grands compositeurs français, dont Claude Debussy. 

Debussy est né à Saint-Germain-en-Laye en 1862 de parents potiers. Il est fortement 
impressionné par l’Antiquité et la Mythologie qu’il découvre notamment par des statues 
grecques exposées à Paris à cette époque. Prélude à l’après-midi d’un faune, Syrinx, 
Dieu Pan… C’est tout un univers fantasmé que l’on retrouve dans ses compositions 
musicales. 

La Fille aux cheveux de lin, est un extrait des Préludes pour piano écrits en 1910. Nous 
l’entendrons dans un arrangement à la harpe. On peut mettre cette œuvre en parallèle 
avec une mélodie du même nom que Debussy avait écrite autour de1882, qu’il n’a pas 
publiée, et qui porte le même titre. Elle est dédiée à une chanteuse, de treize ans l’aînée 
de Debussy dont il s’était épris.  Et pour lui prouver tout son amour, il mit en musique 
de nombreux poèmes. 

La Fille aux cheveux de lin est la mise en mélodie du poème de Leconte de Lisle tiré des 
Chansons écossaises de ses Poèmes antiques.

Claude Debussy, Chansons de Bilitis
La Flûte de Pan / 1897

Pour Soprano et harpe

Les Chansons de Bilitis sont écrites par Claude Debussy d’après des poèmes de Pierre 
Louÿs publiés en 1894, prétendument une traduction de l’œuvre d’une poétesse antique 
supposée et à qui sont attribués ces poèmes érotiques et passionnés. Bilitis serait une 
jeune grecque du VIe siècle av. J.-C. originaire de Pamphylie, qui aurait vécu sur l’île de 
Lesbos où elle aurait été rivale de Sappho, puis à Chypre.

En fait, Bilitis est un personnage fictif dont Pierre Louÿs est l’auteur. Dans son recueil de 
poèmes en prose, il déploie toute son érudition et sa connaissance des textes poétiques 
grecs.

Nous en écouterons un mouvement dans une transcription avec harpe : La flûte de Pan. 



Claude Debussy, Épigraphes antiques
Pour invoquer Dieu Pan / 1914

Pour harpe seule

Dans ses Épigraphes antiques de 1914, Debussy s’inspire encore de Pierre Louÿs et fait 
sonner sa musique avec des modes anciens. Chaque mouvement est précédé d’une 
épigraphe imaginaire chargée d’en délivrer l’esprit : Pour que la nuit soit propice, Pour 
la danseuse aux crotales, Pour l’Égyptienne, Pour remercier la pluie du matin…

Nous allons donc écouter, dans une transcription pour harpe, le premier des Épigraphe 
antiques de Claude Debussy : Pour invoquer Dieu Pan, Dieu du vent d’été.

Maurice Ravel, Cinq Mélodies populaires 
grecques / 1904-06

Pour Soprano et harpe 

En 1904, Pierre Aubry musicologue et philologiste, prépare une conférence sur les 
folklores grecs et arméniens. Il demande au musicologue grec Michel Dimitri Calvocoressi 
de lui donner des exemples grecs. La chanteuse Louise Thomasset est d’accord pour les 
chanter mais avec un accompagnement de piano. Pierre Aubry réfléchit et il demande 
l’aide de son ami compositeur Maurice Ravel.

Ravel va écrire 3 accompagnements en 36 heures pour cette conférence qui se tiendra le 
20 février 1904 à la Sorbonne. Il est tellement enthousiaste pour ce projet archéologique 
qu’il arrange d’autres chants et le 28 avril 1906, Calvocoressi présente un récital dans la 
forme actuelle avec la chanteuse Marguerite Babaïan.

D’un projet de conférence archéologique, ça devient un chef-d’œuvre et c’est la première 
œuvre de Maurice Ravel à être acceptée par l’éditeur Durand. 

1 : Chanson de la mariée

2 : Là-bas, vers l’église

3 : Quel galant m’est comparable

4 : Chanson des cueilleuses de lentisques

5 : Tout gai !



Raymond Murray Schafer, La Couronne 
d’Ariane - Le réveil d’Ariane / 1979

Pour harpe seule 

Voici maintenant un autre univers musical inspiré aussi par la mythologie, celui de Murray 
Schafer compositeur canadien né en 1933, qui a bâti son esthétique sur le concept de 
« Paysage sonore », un peu « le monde comme musique ». 

Il va justement mettre en musique en 1979 le mythe d’Ariane dans une œuvre pour 
harpe où la musicienne est pratiquement mise en scène et utilise également de petites 
percussions qui vont évoquer des sonorités mystérieuses et envoutantes. La harpe est 
accordée en quart de tons et ces micro-intervalles que l’on retrouve dans la musique 
orientale, dans ses mélismes, nous font tout de suite « voyager ». 

Imaginez-vous à Athènes, aux temps de la civilisation grecque, de ses mythes et ses 
croyances. Tous les 7 ans doivent être livrés sept filles et sept garçons au Minotaure, un 
monstre né des amours de Pasiphaé, reine de Crète, et d’un taureau que lui a envoyé 
Poséidon, le dieu de l’Océan, pour se venger de son époux, le roi Minos. 

Thésée, prince athénien, décidé à lever cette malédiction, séduit Ariane, princesse 
crétoise : il lui promet de l’épouser si elle lui fournit un fil à dérouler derrière lui pour 
retrouver son chemin dans l’inextricable labyrinthe où est enfermé le Minotaure. 

Mais, une fois la victoire acquise, le héros abandonne la jeune femme sur l’île de 
Naxos, dans les Cyclades. C’est alors que Dionysos, alias Bacchus dans le Panthéon 
romain, s’en éprend et s’envole avec elle pour l’Olympe. En cadeau de mariage, il lui 
offre une couronne d’or qu’il place dans le ciel pour former la constellation boréale : 
La Couronne d’Ariane.



L’Hymne hourrite à la Déesse Nikkal 

Remontons maintenant le temps jusqu’à un peu plus de 3000 ans pour découvrir la 
plus ancienne notation musicale à ce jour, qui a pu être transcrite, et nous permet 
ainsi d’écouter le plus vieux chant, avec paroles et musique : l’Hymne hourrite à la 
Déesse Nikkal, retrouvé sur une tablette d’argile à Ougarit, en Syrie. 

Dans le cadre de la résidence de l’Ensemble Calliopée et grâce à un partenariat avec 
la mission syro-française de Ras Shamra – Ougarit, nous avons le plaisir de vous faire 
découvrir trois interprétations de musico-archéologiques du XXe siècle ainsi que deux  
œuvres musicales écrites par Graciane Finzi et Philippe Schoeller inspirées par cette 
découverte, que vous entendrez en création mondiale. 

Vers 1340 av. J.-C., Ougarit était la capitale d’un royaume levantin, vassal du grand 
empire hittite.  Les fouilles archéologiques conduites dès les années 1930 ont permis 
de mettre au jour une vaste zone palatiale. Des centaines d’objets et de tablettes y 
furent découverts et c’est au sein de ces nombreux objets que sont distinguées une 
trentaine de tablettes d’argile dites musicales, gravées en écriture cunéiforme. Une 
seule est pratiquement complète. Composée en trois parties écrites en langue hourrite, 
la tablette présente un poème de quatre lignes mentionnant les paroles du chant, les 
indications musicales sur six lignes et un colophon signalant les noms du mode musical 
un colophon signalant le mode musical Nid Quabli, qui  se rapproche du mode dorien 
ou mode de ré dans la musique occidentale et le nom du scribe Ammurapi. 

 D’après les recherches épigraphiques, ces textes semblent célébrer la déesse lunaire 
Nikkal Une seule phrase est traduite de façon certaine. « Tu les aimes dans ton cœur » 
D’autres interprétations associent les mots sam-sam à du sésame, tels des offrandes à 
la déesse, mais aussi « Elle n’engendreront pas un fils ». Des tournures comme Hana, 
Hanuteti, Hanuka pourraient former un thème verbal autour du mot enfanter. 

Cette tablette et les textes qu’elle porte pourraient ainsi probablement correspondre à 
une offrande à la Déesse de la part de femmes infertiles. 

Par ailleurs, le colophon indique qu’il s’agit vraisemblablement d’un hymne ou d’une 
chanson. 

Proche d’une tablature, la notation musicale est une énumération d’intervalles. D’autres 
tablettes, dites numériques, ont fourni des clés de déchiffrement de ce système sur la 
base d’instructions pour accorder une lyre (ou petite harpe).

À partir de ces éléments, plusieurs interprétations de musico-archéologues ont été 
proposées au cours du XXe siècle que ce programme musical permet de découvrir.

Pour en savoir plus : voir la page « Grands sites archéologiques » sur Ougarit 
https://archeologie.culture.fr/proche-orient/fr/a-propos/ougarit-ras-shamra



Version Anne Draffkorn Kilmer / 1972

Une première interprétation de ce chant est proposée en 1972 par Anne Draffkorn Kilmer, 
professeur d’Assyriologie à l’Université de Berkeley (Californie). Elle propose un jeu de 
deux notes créant l’intervalle mais qui seraient jouées en même temps, offrant une forme 
d’harmonie.

Quelques années plus tard, Jacques Duchesne-Guillemin, spécialiste de la musique et 
des instruments de l’Antiquité à l’Université de Liège remet en cause la théorie d’Anne 
Kilmer (suivront beaucoup d’autres). Aucune trace de partitions de son travail n’est 
disponible à ce jour. 

Version Raoul Vitale / 1982

En 1982, Gregory Raoul Vitale, physicien-musicologue syrien, effectue un travail colossal 
de recherche sur la musique suméro-accadienne en répertoriant notamment tous les 
éléments de recherches liés aux tablettes numériques. Il propose ainsi une nouvelle 
interprétation de la tablette.

La mélodie est jouée à l’unisson voix et harpe. Le chant est traité différemment de 
celui d’Anne Draffkorn Kilmer, par l’utilisation des sept notes avec des mouvements 
ascendants et descendants, offrant une beaucoup plus grande amplitude aux phrases 
musicales. 

Version Richard Dumbrill / 1998

La troisième interprétation de la tablette est due à Richard Dumbrill dans la fi n des 
années 1990. Musicien professionnel anglais et spécialiste de la musique babylonienne, 
il enseigne dans de nombreuses universités :  Londres, Harvard, Iraq, Beyrouth, etc. Il 
réfute ouvertement nombre de théories et assume une proposition de l’hymne moins « 
occidentalement » codifi ée.  Même s’il conserve la structure des fameux intervalles entre 
2 notes, il y ajoute un parti-pris de mélismes et de couleurs orientales. 

Tablette d’Ougarit 

© Mission Ras Shamra



Graciane Finzi, Nikkal
d’après l’Hymne hourrite à la Déesse Nikkal

Pour soprano et harpe / création mondiale / 2021

Commande de l’Ensemble Calliopée - Éditions Musicales Artchipel 

Mon travail sur Nikkal s’est inspiré des trois principales interprétations des musico-
archéologues Kilmer, Vitale et Dumbril (que j’ai fait se rencontrer en quelque sorte), de 
la couleur « modale » et de la souplesse des mélismes mélodiques inhérent au système 
musical oriental, forme de « liberté » entre mouvements ascendants et descendants et 
entre les notes contenues dans les intervalles qui servent de notations à cette langue 
musicale. 

S’y sont mêlé mes propres souvenirs et attachements à ma Terre marocaine et l’imaginaire 
lié à cette Déesse Nikkal. 

Graciane Finzi

***

Dans le paysage musical d’aujourd’hui, Graciane Finzi est une compositrice heureuse et 
épanouie, aimée par les musiciens et respectée par ses pairs. D’une éternelle jeunesse, 
à 76 ans, celle qui a collaboré depuis 40 ans avec les plus grands (José Van Dam, 
Jean-Claude Carrière, Jean-Claude Pennetier, Gary Hoffman, Michel Piccoli, Natalie 
Dessay, Myung-Whun Chung…) et est récompensée d’une multitude de récompenses 
prestigieuses est actuellement investie dans 5 résidences d’artiste en France.  Surbookée 
de commandes, elle écrit avec passion tout en arpentant les routes, toujours émerveillée 
et à l’écoute des autres. À la Philharmonie de Cologne dirigée par François-Xavier Roth, 
jouée prochainement à l’Exposition universelle de Dubaï et à la Mozart-Saal de Stuttgart, 
elle est aussi active auprès des étudiants des Pôles supérieurs et des conservatoires. 

Aujourd’hui, pour le premier album monographique dédié à sa musique de chambre, 
Graciane Finzi a choisi l’Ensemble Calliopée (direction artistique Karine Lethiec). Depuis 
une résidence commune en juillet 2017 et de nombreux concerts et projets, s’est imposée 
l’idée de fixer cette intimité musicale. La diversité instrumentale et sonore est au cœur 
de ce programme musical, valorisée par la géométrie variable que permet l’Ensemble 
Calliopée, avec un attachement particulier aux mélanges de couleurs des cordes, du 
piano, de la clarinette et de la flûte, goût partagé avec la compositrice.



Philippe Schoeller, Duo Nikkal

d’après l’Hymne hourrite à la Déesse Nikkal

Pour soprano et harpe / création mondiale / 2021

Commande de l’Ensemble Calliopée - Éditions Musicales Artchipel 

Rituel. Initiation. Évocation.

Les éléments de langage ici sont tels les étincelles vivantes, parcellaires et fragmentaires 
d’une civilisation qui eut lieu, espace, vie et mouvement.

Loin de moi la fascination du fragment, mais, bien au contraire ici, la vestale ou lyre 
ancestrale qui porte, commente, ou anticipe, la parole chantée, cette harpe venue du 
fond des âges nous donnera peut-être à entendre davantage de sens que de signification 
propre d’une langue, d’une parole signifiante et univoque.

Sur cette tablette d’argile, l’hymne hourrite, évocation de la déesse Nikkal, retrouvée 
en Syrie à Ougarit – datant de plus de 15 siècles – cette mélopée incantatoire devra 
toujours être mise en perspective et jeu acoustique par l’espace propre à chaque 
concert.

Ici un « théâtre géologique », quête d’une poétique originelle, à la source, à l’origine 
de ce moment/instant où l’homme s’est découvert simultanément être de parole et 
créature de chant.

Philippe Schoeller

***

Le style de Philippe Schoeller pourrait être associé à des vocables tels que couleur, 
transparence, énergie fine, subtilité, tout autant que énergie foisonnante, souplesse, 
mouvement et forme organique.

De l’œuvre solo extrêmement dépouillée, telle l’épure Hypnos Linéa qu’il composa pour 
la flûte baroque de Pierre Hamon, jusqu’au très large orchestre foisonnant tel celui de 
ses Totems, son écriture témoigne d’un très haut soucis du détail, de la vie du geste 
instrumental, tout autant qu’une certaine quête de vertige propre à la passion dont 
témoigne Philippe Schoeller pour ce qu’il nomme « les perceptions texturales » : vagues, 
flux des vents dans les roseaux, dans les futaies, vols d’étourneaux, nuages ou galaxies 
d’événements que nous offre le spectacle permanent de la Nature vivante.

Cette passion de la perception mise en perspective s’appuie sur cette quête de 
perfection, voire de dépouillement extrême où l’ouïe s’ouvre, s’éveille et s’illumine, en 
alerte infiniment.

Il est l’auteur de plus de 84 œuvres qui sont jouées en Europe, en Russie, à New York, 
à San Francisco, au Japon.



L’ENSEMBLE CALLIOPÉE
Fondé en 1999, l’Ensemble Calliopée est un ensemble de musique de chambre à 
géométrie variable, de deux à dix musiciens, composé d’artistes de niveau international 
qui conjuguent leurs qualités de soliste et de chambriste sous la direction artistique de 
Karine Lethiec.

En parallèle à la transmission des chefs-d’œuvre de musique de chambre des classiques 
à nos jours, l’Ensemble est attaché à la recherche de nouveaux répertoires du passé 
comme du présent et s’investit dans le partage avec tous les publics. Il est commanditaire 
de nombreuses œuvres contemporaines.

La démarche de l’Ensemble Calliopée est avant tout de transmettre, à travers l’émotion 
de la musique, le goût pour les œuvres du patrimoine musical et la curiosité pour la 
création d’aujourd’hui, avec un regard original et élargi au contexte artistique, historique 
ou scientifique comme aux questionnements contemporains.

L’Ensemble Calliopée conçoit et interprète des programmes et des spectacles 
interdisciplinaires dans le domaine des arts (expositions Chagall au musée du 
Luxembourg, Au-delà des étoiles dans la nef du Musée d’Orsay pour la Nuit des Musées 
ou encore Degas Danse Dessin au Musée d’Orsay), de l’Histoire (autour de la Grande 
Guerre notamment), de l’archéologie (en partenariat avec le musée d’Archéologie 
nationale), de la littérature (contes musicaux et mélodrames), du cinéma (ciné-concert 
Comme en 14, cartoon-concert Krazy Kat, bande-originale de Juste avant l’orage, long 
métrage de Don Kent), de la danse (Isadora Duncan, quand la musique se fait danse) 
et de la science (Cosmophonies et Mozart et les étoiles avec l’astrophysicien Hubert 
Reeves, qui allie Musique, Cosmos, Nature et protection de notre planète, actuellement 
disponible en version avec vidéos).

L’Ensemble se produit sur des scènes et dans des salles, théâtres et festivals prestigieux, 
en France et à l’étranger. Il met également en œuvre des projets artistiques et 
pédagogiques dans le cadre de partenariats qu’il noue sur le moyen ou le long terme 
avec des institutions originales, des équipes et des publics diversifiés : au Centre culturel 
tchèque de Paris de 2000 à 2010, aux Rencontres de Saint- Cézaire (Académie-festival) 
depuis 2001, au Musée de la Grande Guerre du Pays de Meaux entre 2011 et 2018, à 
l’Université d’Orléans de 2017 à 2019, à la Fondation des États-Unis depuis 2017, au 
Musée d’Archéologie nationale - Domaine national de Saint-Germain-en-Laye depuis 
2018.

En 2021, l’Ensemble Calliopée a créé de nouveaux programmes musicaux : CosmoSono 
– Les ondes gravitationnelles, échos de nos origines avec l’astrophysicien Peter Wolf, 
Musique et Muses - la plus vieille chanson du monde et Une Pierre raconte - hommage à 
la dalle ornée de Saint-Bélec, déjà diffusés sur la chaîne de télévision TV78, disponibles 
sur YouTube et à la diffusion en film ou en concert.

Plus d’information sur : http://ensemblecalliopee.com/



Retrouvez l’Ensemble Calliopée au musée pendant la saison 21-22 !

Actions de médiation

Ateliers dans un format ludique de sensibilisation à la pratique artistique
19 janvier (chant) et 23 mars (lithophones) à 14h30

3 visites musicales des collections à partir d’objets phares liés au monde sonore
Les dimanches 6 février, 6 mars et 3 avril à 14h30

Concerts dans la Chapelle

Dimanche 27 mars à 14h30 - Pierres enchantées
Dimanche 15 mai à 14h30 - Une pierre raconte
Dimanche 2 juillet à 15h - Aux fi ls des temps

Dans le cadre du partenariat de l’Ensemble Calliopée avec le 
musée d’Archéologie nationale - Domaine national de Saint-Germain-en-Laye


