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Elliott Carter ...

Esprit rude/Esprit doux [ (1985)

Cette piéce a été écrite pour Pierre Boulez & 'occasion de son soixantieme anniversaire, et
créée le 31 mars 1985 & Baden-Baden.
Effectif : fldte, clarinette ; durée : 5 minutes ; éditeur : Boosey & Hawkes, Londres.

La partition commence et s’achéve par le motif suivant obtenu & partir des lettres formant le
nom de Boulez, en utilisant la notation allemande (B = si bémol, E = mi) et les initiales de la
notation frangaise (U = ut, L = la) : BoULEz = si bémol, ut, la, mi. Les deux instruments ont cha-
cun un « esprit (=souffle) rude » et un « esprit doux » '. Le compositeur a surtout &té intéressé
par |'apparition au sein méme de l'instrumentation de changements trés rapides. L'on ne per-
coit pas de grands contrastes entre les instruments, mais un flux continu de types musicaux dif-
férents : musique rapide, spirituelle et légére, puis musique puissante, etc. Ces types sont orga-
nisés selon un systéme logique et cohérent.

D'apres Elliott Carter

Biographie

Né en 1908 & New York, Elliott Carter étudie la littérature anglaise et la musique & |'Université
de Harvard. De 1932 a 1935, il travaille avec Nadia Boulanger a I'Ecole normale de musique a
Paris. Il enseigne encore au Peabody Conservatory, & la Columbia University, au Queens Col-
lege, a Yale University, & Cornell University et & la Juilliard School of Music. A partir de 1937, il
publie de nombreux articles sur la musique, écrivant notamment des chroniques sur la vie musi-
cale américaine, ainsi que des essais sur différents compositeurs (lves, Stravinsky, Piston, etc.),
sur sa propre musique, sur le jazz, la musique de film, I'opéra ou la situation du compositeur
dans la société contemporaine. Il s’est essentiellement consacré a la composition a partir des
années 1950, recevant de trés nombreux prix pour son ceuvre. Les orchestres les plus renom-
més et les plus grands solistes, de méme que de nombreux ensembles de musique de chambre,
lui ont commandé des partitions,

1. En référence a la prononciation des mots grecs classiques commencant par une voyelle ou un « R »,



Philippe Leroux ...

M (1997)

M, commande du Stdwestfunk Baden-Baden et de I'lrcam, a été réalisée 2 I'lrcam avec Carl
Harrison Faia, assistant musical et dédicataire de I'ceuvre. Elle a été créée le 19 octobre 1997
au festival de Donaueschingen par le quatuor Ictus.

Effectif : 2 percussions, 2 pianos, dispositif électronique ; durée : 15 minutes ; éditeur : Gérard
Billaudot, Paris.

Le mouvement — sa naissance, sa mort, |'entretien de I'énergie qui favorise sa durabilité — est
I'une des préoccupations de Philippe Leroux.
Le principe de continuité qui anime son ceuvre procéde d'une volonté évidente de logique.
Toutes les idées des piéces sont déduites, soit d'un son initial qui porte déja en lui ses propres
développements, soit de processus qui, chauffés & blanc, doivent s'épuiser et mourir. Mais ces
mouvements, inverses pour qui voudrait les distinguer, sont toujours complémentaires. En ce
sens, on peut écouter ses ceuvres comme une métaphore sonore des lois du vivant, pour les-
quelles des éléments qui sont détruits en engendrent déja d'autres dans l'acte de disparaitre.
Pour Philippe Leroux, la composition peut étre envisagée comme un processus d’engendre-
ments, comme une série d'opérations génétiques dans laquelle I'Alpha se confond de maniére
télescopique aveg I'Oméga.

Dominique Druhen

Biographie

Né en 1959 a Boulogne, Philippe Leroux entre en 1978 au Conservatoire de Paris dans les
classes d'lvo Malec, Claude Ballif et Pierre Schaeffer, ot il obtient trois premiers prix. De 1993
a octobre 1995, il est pensionnaire & la villa Médicis. Il recoit en 1994 le prix SACEM Hervé
Dugardin, et en 1996 le prix SACEM de la meilleure création musicale contemporaine de |'an-
née pour son ceuvre (D)ALLER. Il est I'auteur d'une vingtaine d'ceuvres vocales, acousma-
tiques, symphoniques et de musique de chambre, dont la plupart sont éditées aux éditions
Gérard Billaudot.



Steve Reich .
New York Counterpoint (1985)

Cette piece a été commandée par la Fromm Music Foundation pour le clarinettiste Richard
Stolzmann et a été créée par ce dernier en janvier 1986 a New York.
Effectif : clarinette, bande ; durée : 12 minutes ; éditeur : Boosey & Hawkes, Londres.

La bande magnétique a laquelle est confrontée la clarinette soliste est constituée par un
ensemble de dix clarinettes, dont trois (puis deux) clarinettes basses. La piéce compte trois
mouvements enchainés, au travail cependant nettement différencié.
Le premier mouvement débute sur une section de trois accords complexes, animés par une pul-
sation réguliére, qui viennent tour a tour naitre et mourir. De cette séquence harmonique
émerge finalement un motif rythmique d‘une des clarinettes enregistrées, a partir duquel la
clarinette solo va successivement élaborer divers contrepoints basés sur un principe de déca-
lage, avant de les « rendre » successivement & la bande.
Le second mouvement présente d’emblée deux motifs, de rythme cependant identique. Cette
superposition initiale va progressivement aboutir & un double canon, dont émerge, comme au
premier mouvement, le soliste, ici aussi soutenu par des accords pulsés.
Le troisitme mouvement évoque, par ses contrepoints syncopés, le jazz des années cinquante
auquel Steve Reich s'était intéressé de prés, le discours déhanché des clarinettes basses étant
par exemple proche du jeu, sur le méme instrument, d'Eric Dolphy. Le travail de construction
rythmique, qui rappelle celui du second mouvement va effectivement ici se superposer a un
duo de clarinettes basses explorant alternativement deux régions harmoniques éloignées, pro-
cédé déja employé au cours des mouvements précédents.

D'apreés J-M Lonchampt

Biographie

Né a New York en 1936, Steve Reich étudie la composition a la Juilliard School puis au Mills
College en Californie avec notamment Darius Milhaud et Luciano Berio. Il met au point a par-
tir du milieu des années soixante une technique de composition fondée sur le déphasage qui
le conduit a concevoir la musique comme « processus graduel ». Il introduit, au cours des
annees 1970, de nouvelles techniques portant sur la modification graduelle des timbres et des
rythmes. Sa production des années 1980-1990 est notamment marquée par une intégration
criginale de la voix parlée dont les intonations sont transcrites par les instruments. Parmi ses
ceuvres, on peut citer Piano Phase (1967), Drumming (1971), Music for 18 Musicians (1976),
Tehillim (1981), The Cave (1993), City Life (1995) et Hindenburg (1997-1998).



Jonathan Harvey ...
Mortuos Plango, Vivos Voco (1980)

Cette piéce, commande des Amis du Centre Georges-Pompidou pour I'lrcam, a été réalisée
dans les studios de I'Institut avec Stanley Haynes, assistant musical. Elle a été créée le 30
novembre 1980 au Festival de Lille.

Effectif : bande 4 pistes ; durée : 9 minutes ; éditeur : Faber Music, Londres.

Cette ceuvre refléte les expériences de Jonathan Harvey a la Cathédrale de Winchester, ot son
fils Dominique avait été choriste de 1975 4 1980. Elle est fondée sur la voix de ce dernier et
sur le son de la grande cloche ténor. Cette énorme cloche noire d'une puissance surhumaine
porte en inscription : « Horas avolantes numero mortuos plango : vivos ad preces voco » (je
compte les heures qui s'enfuient, je pleure les morts et j'appelle les vivants & la priere). Ce texte
est repris par la voix du jeune garcon. La hauteur et la structure temporelle de I'ceuvre sont
entierement fondées sur le spectre trés riche et harmoniquement irrégulier de la cloche, struc-
ture qui n’est ni tonale, ni dodécaphonigue, ni modale & la maniére occidentale et orientale,
mais tout a fait unique. Des transformations constantes entre le spectre d'une voyelle chantée
et celui de la cloche sont réalisées par des manipulations sur les composantes internes des deux
sons.

Biographie

Né en 1939, Jonathan Harvey est trés t8t membre de la chorale du St Michael College a Ten-
bury. Diplémé des Universités de Glasgow et de Cambridge, il suit également un enseignement
privé auprés de Erwin Stein et Hans Keller pour la composition. Ses premiéres ceuvres sont
d'inspirations variées, jusqu‘a sa rencontre avec Milton Babbitt 2 la fin des années soixante, qui
linfluence fortement. Invité par Pierre Boulez 3 I'lrcam au début des années 1980, il recoit
guatre commandes de I'Institut : Mortuos Plango Vivos Voco et Ritual melodies pour bande,
Bhakti pour ensemble et bande, et Advaya pour violoncelle et électronique. Son catalogue
comprend des piéces pour orchestre, de musique de chambre et pour instruments solistes : son
expérience de choriste I'a amené a écrire de nombreuses ceuvres chorales. Son premier opéra,
Inquest of Love, a été créé par I'English National Opera en juin 1993. Il a enseigné pendant dix-
huit ans & I'Université du Sussex, ou il est maintenant professeur de musique honoraire. i
enseigne la composition & I'Université de Stanford.



Emmanuel Nunes ...
Einspielung Il (1980)

Cette pigce a été créée le 29 mai 1980 par Alain Meunier aux Quatriemes Rencontres Gul-
benkian de musique contemporaine a Lisbonne.
Effectif : violoncelle ; durée : 11 minutes ; éditeur : Jobert, Paris.

Einspielung Il s'attache a altérer la régularité d'un flux sonore en valeurs unitaires. Car si les
rythmes restent relativement constants, la vitesse est en revanche constamment variée : les
tempi suivent des gradations rapides et continues. Les impulsions et les attaques apparaissent
alors comme autant de rebonds accélérés ou décélérés.

« Alors que dans Einspielung I, le déroulement mélodique et I'agencement formel dennent au
discours un maximum de transparence, Einspielung /I, par contre, receéle un enchevétrement
presque constant de plusieurs motifs, rarement exposés dans leur intégralité. Ce qui rend le
découpage formel moins perceptible... ».

Biographie

Né en 1941 a Lisbonne, Emmanuel Nunes étudie I'harmonie et le contrepoint de 1959 & 1963
a I'académie de musique avec Francine Benoit. Aux cours d'été de Darmstadt de 1963 & 1965,
il est particulierement marqué par les cours de composition d'Henri Pousseur et de Pierre Bou-
lez. Il s'installe & Paris en 1964, ou il étudie seul dans le but d'aller travailler avec Karlheinz
Stockhausen a Cologne, ce qu'il fait a partir de I'année suivante et pour deux ans (cours a la
Rheinische Hochschule avec Karlheinz Stockhausen, mais aussi avec Henri Pousseur pour la
composition, Jaap Spek pour la musique électronique et Georg Heike pour la phonétique). Pro-
fesseur de composition & la Musikhochschule de Fribourg-en-Brisgau, de 1986 & 1992, Emma-
nuel Nunes est nommé professeur au Conservatoire de Paris en 1992. Ses ceuvres abordent
divers genres : du solo instrumental aux grands ensembles et la musique électroacoustique.



Jonathan Harvey ..
Tombeau de Messiaen (1994)

Tombeau de Messiaen a été écrite pour Philip Mead, son commanditaire. La commande fut
financée en partie par Eastern Arts. La pigce est dédiée a Philip Mead et & Jake Harvey Tave-
ner, né dix heures avant son achévement.

Effectif : piano, bande ; durée : 9 minutes ; éditeur : Faber Music, Londres.

Cette piéce est un modeste hommage suite a la mort d'une immense personnalité musicale et
spirituelle. Olivier Messiaen était un « protospectraliste », car il était fasciné par les couleurs
des séries harmoniques et leurs distorsions, y trouvant un prisme de lumiére. La bande est com-
posée de sons de piano, accordés chacun sur une des douze séries d'harmoniques correspon-
dant a chaque note de la gamme. Le piano “tempéré”, en direct, rejoint et transforme ces
séries, sans jamais y appartenir, ni s'en séparer véritablement.
Jonathan Harvey
Traduit de I'anglais par Suzanne Berthy

Biographie

Né en 1939, Jonathan Harvey est trés t6t membre de la chorale du St Michael College & Ten-
bury. Diplémé des Universités de Glasgow et de Cambridge, il suit également un enseignement
privé auprés de Erwin Stein et Hans Keller pour la composition. Ses premiéres ceuvres sont
d'inspirations variées, jusqu’a sa rencontre avec Milton Babbitt & la fin des années soixante, qui
I'influence fortement. Invité par Pierre Boulez a I'lrcam au début des années 1980, il recoit
quatre commandes de I'Institut : Mortuos Plango Vivos Voco et Ritual melodies pour bande,
Bhakti pour ensemble et bande, et Advaya pour violoncelle et électronique. Son catalogue
comprend des piéces pour orchestre, de musique de chambre et pour instruments salistes : son
expérience de choriste I'a amené a écrire de nombreuses ceuvres chorales. Son premier opéra,
Inquest of Love, a été créé par I'English National Opera en juin 1993. Il a enseigné pendant dix-
huit ans a I'Université du Sussex, ou il est maintenant professeur de musique honoraire. |l
enseigne la composition a I'Université de Stanford.



Roland Auzet ...
OROC.PAT (1997)

Cette pitce, réalisée dans le cadre du Cursus de composition et d'informatique musicale de I'lr-
cam en 1997 avec Marie-Héléne Serra, assistant musical, a &té créée le 29 septembre 1997 a
I'lrcam par le compositeur.

Effectif : zarb, dispositif électronique ; durée : 13 minutes ; éditeur : inédit

Lorsque j'ai intégré le Cursus de composition et d'informatique musicale en octobre 1996 sous
la double identité de compositeur et de percussionniste, j‘ai trés vite souhaité profiter de I'oc-
casion pour réaliser cette piéce pour percussion et dispositif électronique. J'ai choisi la percus-
sion parce qu'elle signifie inventer, préparer, fabriquer, modeler, donner vie, conduire et laisser
mourir des sons que |'on a envie d’entendre. Quant a I'informatique musicale, ma préférence
s'est portée sur les systémes en temps réel, qui, comme les instruments acoustiques, présen-
tent des imperfections. De tout cela résulte une confrontation, un dialogue, une dispute, une
étreinte entre le programme FTS, outil de temps réel développé a I'lrcam, et le zarb, instrument
de percussion digital créé il y a plusieurs siécles selon la tradition iranienne accordant une
grande importance aux notions de « fabrication » sonore. (...) OROCPAT est inspirée d'un
conte traditionnel persan qui interroge sur « l'autre » ou son double. OROC est |'abréviation
de : Orient-Occident, théme représentatif de la « dramaturgie » musicale de cette piece.
Roland Auzet

Biographie

Né en 1964, Roland Auzet étudie la composition avec Georges Beeuf et la percussion avec
Gérard Bazus au Conservatoire national de région de Marseille. Plus tard, il recoit un premier
prix & I'unanimité ainsi qu'un prix de virtuosité dans la classe de Gaston Sylvestre au Conser-
vatoire de Rueil-Malmaison. Il s'est vu décerner le premier prix d’interprétation aux Rencontres
internationales de musique contemporaine de Darmstadt en 1990, et il est également lauréat
de la fondation Marcel Bleustein-Blanchet pour la vocation 1991. Il se produit en récital et en
musique de chambre en France et a |'étranger, et crée de nombreuses piéces avec notamment
I'ensemble 2e2m et I'lrcam. En 1991, il interpréte le premier récital de percussion a la salle
Pleyel & Paris. En 1992, avec la Fondation Crédit Lyonnais, il réalise aux cétés de lannis Xena-
kis un drame musical Histoire d’un Faust. En 1996, il suit le Cursus de composition et d'infor-
matique musicale de I'lrcam débouchant sur la réalisation d‘un projet personnel. Il debute éga-
lement la création d‘un Théatre musical itinérant sous le nom du Cirque du Tambour.



Kalja Saariaho ...
Noanoa (1991)

Cette piece, réalisée a I'lrcam avec Xavier Chabot, assistant musical, a été créée le 23 juillet
1992 pendant les cours d'été de Darmstadt par Camilla Hoitenga, dédicataire de I'ceuvre.
Effectif : flate, dispositif électronique ; durée : 10 minutes ; éditeur : Chester Music, Londres.

Noanoa est une piece pour flate et la Station d'informatique musicale de I'lrcam (Sim, basée
sur I'ordinateur NeXT). Différents types de sons de flGte ont été échantillonnés et stockés dans
la mémoire de la Sim, et sont déclenchés et transformés électroniquement & des endroits pré-
cis de la partition, soit avec I'aide d'un suiveur automatique de partition (suivi des hauteurs et
de I'enveloppe de la flite), soit par une pédale contrélée par I'interpréte. Cette pédale contréle
egalement des outils de traitement en temps réel, incluant harmoniseur, réverbération, délai,
et enfin des « modeles de résonance » (banc de filtres). D'une facon générale, la partie élec-
tronique développe les idées musicales de I'écriture pour I'instrument soliste.

Le titre se référe a une gravure sur bois de Paul Gauguin, qui s'intitule NoaNoa. Il fait égale-
ment référence & un journal de voyage du méme nom, écrit par Paul Gauguin durant son
sejour & Tahiti entre 1891 et 1893. Les fragments de textes utilisés pour la voix sont extraits de
cet ouvrage.

Kaija Saariaho

Kaija Saariaho

Née en Finlande en 1952, Kaija Saariaho étudie la composition avec Paavo Heininen a I'Aca-
démie Sibelius, et suit les cours de Brian Ferneyhough et de Klaus Huber & la Musikhochschule
de Fribourg-en-Brisgau, d’ou elle sort dipldmée en 1983. En 1982, elle étudie la musique assis-
tée par ordinateur a I'lrcam. Depuis, cet outil demeure un élément essentiel de sa technique
de composition. En 1986, elle remporte le Prix Kranichsteiner aux cours d'été de Darmstadt,
puis le Prix Italia en 1988 pour sa piéce Stilleben. En 1989, Stilleben et lo obtiennent le Prix Ars
Electronica. Parmi ses ceuvres récentes, citons Graal théatre, Chateau de I’dme, pour voix,
cheeur et orchestre (commande du Festival de Salzbourg), et Lonh. Un opéra, Love from Afar,
est prévu pour le Festival de Salzbourg en 2001, en collaboration avec I'Ircam.



Javier Alvarez ...
Temazcal (1984)

Cette pitce est dédiée & Luis Julio Toro, qui en fut le premier interpréte a Londres en 1984, et
a requ une mention honorable au Concours international de composition de Bourges (France)
en 1988.

Effectif : maracas, bande ; durée : 8 minutes.

Temazcal est un terme emprunté a I'aztéque ancien, qui signifie littéralement « eau qui dort ».
Le matériau maracas est utilisé dans toute |'ceuvre selon les schémas rythmiques traditionnels
que l'on retrouve dans la plupart des musiques sud-américaines, en particulier celles des
Caraibes et de I'’Amérique Centrale. Temazcal propose un travail sur les sons soutenus par une
bande magnétique. Les sons utilisés pour la bande sonore sont ceux d'une harpe, d'une gui-
tare folk et d'une contrebasse en pizzicati pour les attaques de départ. La transformation de
sons de baguettes de bambous heurtées ponctue les passages rythmiques et le crépitement
des maracas. La partition se présente comme un ensemble de signes qui montrent de la part
d'Alvarez la volonté d'écrire sa musique comme s'il en dessinait les sons. Quelques structures

rythmiques et variations sont proposées a l'interpréte, mais le mode d'expression reste celui de
I'improvisation.

Biographie

Né a Mexico en 1956, Javier Alvarez suit des études de clarinette et de composition au Conser-
vatoire national de musique de Mexico, avant de partir pour les Etats-Unis ol il regoit le
dipléme de composition de I'Université de Wisconsin-Milwaukee. Grace au concours du British
Council, il part en 1984 étudier en Angleterre au Royal College of Music avec John Mambert.
Compositeur revendiquant une écriture personnelle, indépendante de toute école, Javier Alva-
rez se consacre a la musique électroacoustique mixte, et plus particulierement a la composition
et a la recherche musicale sur ordinateur. Outre ses activités de compositeur et d’animateur, il
enseigne la composition et la musique électroacoustique au Royal College of Music et au Mor-
ley College a Londres.



Cécile Le Prado ...

Le Triangle d’Incertitude
Suite pour paysages maritimes (1995)

- Nocturne 2
- Nocturne 3

Cette musique concréte pour une installation sonore, commandée par le ministére de la Cul-
ture, a été realisée a I'lrcam avec Gilbert Nouno, assistant musical, dans le cadre de I'lmaginaire
Irlandais 1996. Les prises de sons ont été effectuées en Bretagne (Le Conquet, Ouessant), en
Irlande (Cork, Fastnet) et en Espagne (La Corufia, Cabo Finisterre). La création a eu lieu le 21
mai 1996 a la Grande Halle de Ia Villette & Paris.

Effectif : bande ; durée : 10 minutes ; éditeur : inédit ; discographie : Ircam CD 005.

Imaginez la cote vue de I'océan Atlantique. Il y a ces lieux gue vous reconnaissez, lointains et
familiers : les phares, les caps, les repéres ancestraux, et aussi les petits riens, les lieux plus fami-
liers, une maison, un trait sur une falaise, et enfin ce petit pincement que ressentent les marins
qui rentrent au port aprés un long voyage. Ces lieux porteurs de mémoire et de reconnaissance
se nomment des « amers »,
Peu a peu, trois directions se dessinent et les trois axes forment le triangle d'incertitude. Au
nord-ouest, le Fastnet, au Sud, le Cabo Finisterre et A l'est, Le Conquet, la pointe de la Bre-
tagne, Cécile Le Prado a enregistré les voix des paysages maritimes. Et puis, au cours d’'un
patient travail de transformation, elle est passée du sonore au musical, creusant dans la masse
des informations pour en extraire I'identité musicale de chacun de ces trois lieux, de ces trois
amers.
Ainsi, Le Triangle d'incertitude est une installation musicale au cceur de laquelle vous allez
voyager.

D’aprés Michel Thion

Biographie

Née en 1956, Cécile Le Prado étudie la musique et la composition électroacoustique au conser-
vatoire de Nantes. Elle travaille notamment au GES Vierzon, & I''NA-GRM et a |'lrcam. Elle réa-
lise des musiques pour la danse (avec notamment Santiago Sempere et Hervé Robbe), et pour
I'image avec Robert Cahen, Christian Boustani, Jean-Christophe Ballot... Elle obtient au Festi-
val Imagina 1996 le prix de la meilleure bande son, décerné pour Bruges de Christian Boustani,
extrait du triptyque Les cités antérieures (Sienne, Bruges, Toléde). Outre de nombreuses piéces
de concerts acousmatiques, des créations radiophoniques, Cécile Le Prado s'intéresse de
longue date & Iarchitecture et au paysage sonore.



Bernd Alois Zimmermann

né en 1918, mort en 1970

Quatre Etudes bréves (1970)

Ces études écrites I'année de la mort du compositeur sont dédiées a Siegfried Palm.
Effectif : violoncelle ; durée : 3 minutes ; éditeur : Breitkopf & Hértel, Wiesbaden.

Chacun des mouvements se concentre sur un probléme technique.

I. Deux coups d'archets différents (pour les différentes cordes) ou deux coloris sonores diffé-
rents (avec le méme coup d‘archet).

Il. Pizzicati et flageolets naturels.

IIl. Jeu trés rapide a la hausse d'archet.

IV. Registre aigu, aussi lentement que possible.

Biographie

Bernd Alois Zimmermann est né en Allemagne en 1918. Eléve, jusqu’a I'age de dix-sept ans,
au couvent des salvatoires de Steinfeld, il entre en 1939 & |'’Académie de musique de Cologne.
Wolfgang Fortner et René Leibowitz I'initient a Ia technique sérielle, mais il lui faudra attendre
la chute du nazisme pour connaitre les ceuvres proscrites de I'Ecole de Vienne, Hindemith,
Bartok et Stravinsky. Humaniste et chrétien, introverti et exalté, tourmenté par son époque, il
se définissait lui-méme comme « un mélange typiquement rhénan de moine et de Dionysos ».
Toute son ceuvre est un cri de révolte, mais aussi un combat avec le temps. A partir de I'opéra
Die Soldaten, les superpositions de plans sonores, les téléscopages de styles musicaux que Zim-
mermann ose concevoir veulent subvertir la perception classique de la durée. Présent, passé,
futur étaient selon lui des notions trompeuses, qui ne trouvaient aucun écho dans I'univers spi-
rituel de I'homme. Il se suicida en 1970.



Edmund J. Campion ...
Losing touch (1994)

Cette piéce, réalisée dans le cadre du Cursus de composition et d‘informatique musicale de
I'lrcam en 1994, a été créée le 14 janvier 1995 & |'lrcam par Vincent Limouzin.
Effectif : vibraphone, bande ; durée : 11 minutes ; éditeur : inédit.

En composant Losing Touch pour vibraphone solo et bande, j‘ai voulu réaliser une sorte d’unité
de timbre en dérivant la majorité des sons électroniques de I'analyse et de la resynthése
d'échantillons préenregistrés de vibraphone. Cette démarche incluait la mise au point de vibra-
phones échantillonnés, ainsi que d'« instruments » hybrides dérivés du vibraphone, obtenus a
I'aide du programme ADDITIVE, développé a I'lrcam. (...)
Bien entendu, toutes les procédures techniques employées n'ont en fait été qu'un outil au ser-
vice de fins purement subjectives. Les ensembles-rythmiques et harmoniques ont été congus
comme une alternative ou plutét un enrichissement des pratiques harmoniques et métriques
occidentales et non-occidentales traditionnelles.

Edmund J. Campion

Biographie

Ne a Dallas en 1957, Edmund J. Campion obtient son doctorat en composition a I'Université
Columbia. Il recoit de nombreux prix et gratifications dont le prix de Rome, le prix Nadia Bou-
langer a I'Université du Massachusetts, le prix Paul Fromm a Tanglewood, le prix Charles Ives
remis par I'Académie américaine des Arts et des Lettres, et une bourse du Fulbright pour étu-
dier en France. En 1993-1994, il suit le Cursus de composition et d‘informatique musicale a
I'lrcam. Il est requ en qualité de compositeur invité a la Biennale de Helsinki en Finlande et
obtient une commande de Radio France pour une piéce de chambre avec électronique. Depuis
1996, il est professeur de composition a I'Université de Berkeley en Californie, ol il travaille en
étroite collaboration avec le Center for New Music and Technology (CNMAT).



Gyorgy Ligeti .

Monument, Selbstportrait, Bewegung (1976)

1. Monument

2. Selbstportrait mit Reich und Riley (und Chopin ist auch dabei)
3. In zart flieBender Bewegung

Cette piece a été créée le 15 mai 1976, dans le cadre de la série « Musique du temps » de la
radio de Cologne (WDR) par Alfons et Aloys Kontarsky, ses dédicataires.
Effectif : 2 pianos ; durée : 15 minutes ; éditeur : Schott, Mayence.

Dans la premiere piece, « la tache technique principale est la différenciation des intensités ».
Les dynamiques - au nombre de six, de fortissimo a pianissimo - sont en effet comme strati-
fiees : aucune transition ne vient niveler leur « succession dense et abrupte ». Associées & des
hauteurs précises, on peut suivre leur « cheminement ». L'effet recherché est celui d'une « illu-
sion spatiale » qui s'accompagne d'un caractére « statuaire, immobile », monumental.
Le clin d'ceil, dans la deuxiéme piéce, au minimal art et a la musique répétitive (ainsi qu'au
Presto de la Sonate en si bémol mineur de Chopin) est I'occasion de batir un morceau sur la «
technique du blocage des touches ». Le pianiste enfonce certaines touches sans émettre de
son et les maintient ; de I'autre main, il joue des figures rapides qui, lorsqu’elles traversent ces
touches, sont ajourées par des silences. Les touches muettes étant constamment changées, des
rythmes complexes et discontinus apparaissent.
Dans le dernier mouvement, certaines notes émergent des traits ascendants ou descendants,
comme par remanence, et nouent des rapports complexes d’imitation. L'accélération et I'in-
tensification s‘interrompent soudain pour révéler un étrange canon aux résonances de choral.
' Peter Szendy

Biographie

Ne en 1923 en Transylvanie (Roumanie), il étudie la compaosition au Conservatoire de Cluj et &
I'Académie Franz Liszt a Budapest. Il fuit la Hongrie en 1956 pour Cologne, ot il travaille pen-
dant trois ans au Studio de musique électronique de la Radio ouest-allemande (WDR). Il s'ins-
talle ensuite a Vienne et devient citoyen autrichien en 1967. Il enseigne jusqu’en 1989 la com-
position au Conservatoire de Hambourg. Avec ses ceuvres pour orchestre, Apparitions (1958-
1959) et Atmospheres (1961), il développe un nouveau style musical marqué par une poly-
phonie trés dense (micropolyphonie) et un développement formel statique. Ce travail se pour-
suit dans des ceuvres majeures comme Requiem (1963-1965), le Deuxieme Quatuor & cordes
(1968) et le Kammerkonzert (1969-70). Dés Melodien (1971), son écriture polyphonique
devient plus limpide et mélodique, alors qu‘a partir du Trio pour violon, cor et piano (1982),
des Etudes pour piano (1985-94) et des Concerto pour piano (1985-88) et pour vielon (1990-
92), il développe une technique de composition fondée sur des polyrythmies complexes.



Michael Jarrell ...
Rhizomes (Assonance VIIb) (1991-1993)

Rhizomes est une commande de I'lrcam et de I'Ensemble Intercontemporain, créée le 17 mai 1993.
Effectif : 2 percussions, 2 pianos, dispositif électronique ; durée : 15 minutes ; éditeur : Henry
Lemoine, Paris ; discographie : Adés 203 642,

« Rhizomes est un terme de botanique. C'est I'appelation d‘une tige souterraine qui s'allonge
en produisant soit des rameaux, soit des feuilles & I'une de ses extrémités, tandis qu'elle se
détruit par |'autre. Comme |'étymologie I'indique, il s'agit d’une racine », écrit Jarrell dans sa
notice de programme lors de la création. Mais rhizome est aussi un concept philosophique
développé par Gilles Deleuze et Félix Guattari, notamment dans Mille plateausx.
Cherchant a s'extraire de la référence obligée a la pensée de Deleuze et & retourner a la réalité
du texte philosophique et aux arborescences de la grammaire générative, Rhizomes réalise cette
conjonction de I'organique et du biologique, cette simultanéité des périodes, temps et tempi dif-
férents en empruntant sa substance a Assonance VIl (1992), pour un percussionniste, en explo-
rant la continuité formelle et timbrique, et en intégrant ou liant la mobilité de I'univers percussif
des tam-tams, cymbales, gongs, maracas et autres bongos a la rigidité de |'univers tempéré.
Laurent Feneyrou
(Extrait du livret du disque monographique Compositeurs d’Aujourd’hui, Michael Jarrell,
Ircam/Ensemble Intercontemporain/Ades)

Biographie

Michael Jarrell est né & Genéve en 1958. Aprés avoir étudié |'écriture avec Eric Gaudibert au
Conservatoire populaire de musique de Genéve, et suivi divers stages aux Etats-Unis (Tangle-
wood, 1979), il travaille la composition a la Staatliche Hochschule fiir Musik de Fribourg en
Brisgau (Allemagne) aupres de Klaus Huber. En 1985, son opéra de chambre Dérives est créeé
a la Salle Patino a Genéve. De 1986 a 1988, il séjourne & Paris & la Cité des arts. Aprés avoir
participé au stage d'informatique musicale & I'lrcam, I'Institut lui commande une pigce avec
dispositif électroacoustique, Congruences (1988-1989), créée au Centre Georges-Pompidou. I
est boursier a |a villa Médicis a Rome en 1988-1989, puis membre de I'Institut suisse de Rome
en 1989-1990. D'octobre 1991 & juin 1993, il est le premier compositeur résident  |'Orchestre
National de Lyon, qui lui commande Passages (1993), pour grand orchestre, créé au Théatre
des Champs-Elysées a Paris. En 1994, il présente son monodrame Cassandre, avec Marthe Kel-
ler au Théatre du Chatelet & Paris. Depuis octobre 1993, il est professeur de composition a la
Hochschule fiir Musik de Vienne.



Salvatore Sciarrino ...
Let me die before | wake (1982)

Cette piéce, dédiée a C. Scarponi, a été créée le 30 septembre 1982 par Alan Hacker 4 la Bien-
nale de Venise.
Effectif : clarinette en si bémol ; durée : 8 minutes ;: éditeur : Ricordi, Milan.

C'est ce qui emerge d'une polyphonie qui se liquéfie, au moment ot les transparences affinent
la perception, et que I'éclat des reflets I'exténue : mystérieux liens avec les ténébres qui en dis-
tille chaque fragment de lumiére.
L'approche de la nuit, les moments de marée de la conscience sont les plus féconds pour la
pensee. lls ont I'évidence immatérielle d'une ligne, la brilante clarté de I'horizon - prés de ces
frontiéres alors, des rappels qui éloignent -, le grouillement des échos de la pensée.
Une mouche parcourt les bords du miroir : c'est un ornement sur I'éternité.
Salvatore Sciarrino
(traduction Carmelo Agnello)

Biographie

Né en Sicile en 1947, Salvatore Sciarrino étudie la musique d'abord en autodidacte puis auprés
d'Antonio Titone et Turi Belfiore. La premiére audition d'une de ses ceuvres a lieu en 1962. Il
considére toutefois ses ceuvres écrites entre 1959 et 1965 comme appartenant & sa période
d'apprentissage. Il compléte ses études a Rome et & Milan. Il a enseigné dans les conservatoires
de Milan, Pérouse et Florence, dirigé de nombreuses master classes, et a été directeur de 1987
a 1990 du Teatro Comunale de Bologne. Il a requ entre autres le prix de la Société Internatio-
nale de Musique contemporaine (1971 et 1974) et le prix Dallapiccola (1974). Sa musique inti-
miste, raffinée, attachée au timbre et au souffle est construite sur des principes de microvaria-
tions des structures sonores. Elle exige une écoute particuliérement attentive en raison de la
raréfaction des événements sonores.



Thierry De Mey ..«

Tippeke (1996)

La musique a été commandée par I'lrcam et réalisée dans ses studios avec la collaboration de
Frangois Deppe, assistant a la composition et Serge Lemouton, assistant musical. Tippeke
regroupe une musique et un film, qui ont été par la suite intégrés dans le spectacle Woud —
Three Movements to the music of Berg, Schénberg and Wagner, chorégraphie de Anne Teresa
De Keersmaeker, pour la Compagnie Rosas (Bruxelles),

Effectif : violoncelle, dispositif électronique ; durée : 20 minutes ; éditeur : inédit.

Le film a été tourné dans les alentours de Bruxelles. La protagoniste, Anne Teresa De Keers-
maeker raconte/chante/danse une vieille comptine flamande ot il est question d'un petit gar-
gon qui ne veut pas rentrer a la maison. L'histoire déploie un enchainement récursif de neuf
menaces successives : un p'tit chien qui ne veut pas mordre Tippeke, un baton qui ne veut pas
frapper le p'tit chien, un feu qui ne veut pas braler le baton, etc... ; pour arriver a la chute en
cascade de dominos ou I'on repart en ordre inverse : oui le p'tit chat veut bien manger la sou-
ris, et la souris sauter sur la corde pour la ronger, et la corde sauter sur la vache pour I'atta-
cher, etc....

A chaque mot-clé correspond un mouvement dansé, & chaque concept, une couleur harmo-
nique déduite de nceuds « multiphoniques » choisis sur les cordes graves du violoncelle : a
chaque mode de discours de la comptine — affirmatif, interrogatif, négatif — une facon de les
exécuter, un mode d'association des différentes données sonores : voix, violoncelle et
ambiances sonores du film.

Thierry De Mey

Biographie

Né en 1956, Thierry De Mey étudie le cinéma et aborde ensuite la composition, notamment
avec le musicien Fernand Schirren. L'essentiel de son travail de création musicale et cinémato-
graphique se fait en collaboration avec la danse : il compose entre autres pour Anne Teresa De
Keersmaeker, Michéle-Anne De Mey et Win Vandekeybus. En 1993, il s'initie & I'informatique
musicale a I'lrcam et utilise ces techniques dans sa composition. Nombre de ses ceuvres sont
créées par la Quatuor Arditti, I'Ensemble Ictus, ou le London Sinfonietta dans des festivals aussi
prestigieux que ceux de Salzbourg, Ars Musica, le Festival international des arts de Bruxelles,
ainsi qu‘au Théatre de la Ville & Paris.



Tristan Murail ..
Le Fou a pattes bleues (1990)

Cette piéce a été créée le 7 décembre 1991 a Arcueil par Dominique My, piano, et Patrice Boc-
quillon, flte. Elle est dédiée aux deux interprates de la création et a la mémoire d'Olivier Mes-
siaen. _

Effectif ; flate alto/flte en ut, piano ; durée : 9 minutes ; éditeur : Salabert, Paris.

Sur les lles Galapagos (dans le Pacifique, au large de I'Equateur) vit en colonies serrées le fou
a pattes bleues. En dehors du bleu acrylique de ses pattes, cet oiseau a une autre particularité ;
son chant consiste en une série harmonigue flatée, dont il égréne les composantes, a la
maniere d'un filtre qui balayerait un spectre harmonique, ou encore, d'un de ces tuyaux en
plastique souple et crénelé que I'on fait tournoyer pour obtenir une sorte de vrombissement
mélodieux. Le fou a pattes bleues est ainsi, 8 ma connaissance, le seul oiseau « spectral » de
la création. Il m‘a semblé nécessaire de rendre hommage a ce précurseur.
La flate était I'instrument évident pour évoquer ces balayages harmoniques - qui se transfor-
ment bien sr en structures musicales moins élémentaires tout au long de la piece. Le piano
colore, ou encadre la flate ; peut-étre, en un autre clin d'ceil - & Olivier Messiaen, bien sdr -
rend-il quelques échos sonores des paysages ot vit le fou & pattes bleues : fles désertigues, sau-
vages, volcaniques, mais aussi paradisiaques, car, protégées des intrusions des hommes, les
animaux y vivent dans I'état d'innocence originelle.

Tristan Murail

Biographie

Tristan Murail est né au Havre en 1947. Aprés des études universitaires ponctuées par une
licence en sciences économiques, un dipléme d'arabe classique et d'arabe maghrébin a I'Ecole
nationale des langues orientales, et un dipléme de I'Institut d’études politiques, il entre en
1967 au Conservatoire de Paris, dans la classe d'Olivier Messiaen, ol il obtient un premier prix
de composition en 1971. Entre 1971 et 1973, il est pensionnaire de la villa Médicis, Académie
de France a Rome, ou il rencontre Giacinto Scelsi, avant de collaborer en 1973 3 la fondation
de I'ltinéraire et de développer différents jeux de claviers - ondes Martenot, orgues électro-
niques, synthétiseurs. Auteur d'articles sur la musique spectrale, il poursuit ses recherches en
composition assistée par ordinateur. Il a enseigné I'informatique musicale au Conservatoire de

Paris et a I'lrcam, et vit actuellement a New York, ou il enseigne la composition & la Columbia
University. .



Steve Reich .uu
Clapping Music (1972)

Cette piéce a été créée le 27 avril 1972 & New York par R. Hartenberger et S. Reich.
Effectif : 2 percussions ; durée : 5 minutes ; éditeur : Universal Edition, Vienne.

Clapping Music est une piéce qui ne fait appel & « aucun instrument & part le corps humain » ;
la seule source sonore est la méme que celle dont dispose le public dans le rituel du concert :
battre des mains - applaudir | Des deux exécutants de Clapping Music, 'un a un réle fixe, en
repétant un motif unique jusqu'a la fin du morceau. L'autre doit réaliser ce méme motif,
d'abord de fagon strictement synchrone, puis en le décalant brutalement d‘une croche apres
chaque cycle de douze répétitions identiques. Clapping Music se termine lorsque la boucle est
bouclée, le second interpréte étant revenu a son point de départ.

Avec ces regles simples, Steve Reich parvient & engendrer un jeu complexe : chaque translation
fait naitre une figure nouvelle.

Peter Szendy

Biographie

Né a New York en 1936, Steve Reich étudie la composition & la Juilliard School puis au Mills en
Californie avec notamment Darius Milhaud et Luciano Berio. Il met au point & partir du milieu
des années soixante une technique de composition fondée sur le déphasage qui le conduit &
concevoir la musique comme « processus graduel ». Il introduit, au cours des années 1970, de
nouvelles techniques portant sur la modification graduelle des timbres et des rythmes. Sa pro-
duction des années 1980-1990 est notamment marquée par une intégration originale de la
voix parlée dont les intonations sont transcrites par les instruments. Parmi ses ceuvres, on peut
citer Piano Phase (1967), Drumming (1971), Music for 18 Musicians (1976), Tehillim (1981),
The Cave (1993), City Life (1995) et Hindenburg (1997-1998).



Magnus Lindberg ...

Related rocks (1997)

Cette piéce est une commande de I'lrcam et du Festival Musica, et a été réalisée & I'lrcam avec
Serge Lemouton, assistant musical et au studio expérimental de la Radio Finlandaise avec Juhani
Liimatainen. Magnus Lindberg I'a écrite a I'attention du Quatuor piano - percussion d’lctus.
Effectif : 2 pianos, 2 percussions, dispositif électronique ; durée : 20 minutes ; éditeur : Ches-
ter Music Ltd, Londres.

Related Rocks exprime parfaitement la conception polystylistique de la pensée de Magnus
Lindberg. Utilisant toutes les ressources de I'informatique musicale, Lindberg y cherche des
concepts servant a la composition méme de I'ceuvre et a la réalisation d’objets sonores qui sont
déclenchés par les pianistes a |'aide de claviers Midi pilotant I'ordinateur. Clairement, Lindberg
developpe des continuités entre des sonorités trés diverses, des formations harmoniques et/ou
rythmiques trés différenciées, voire des allusions stylistiques éloignées, a tel point que certains
critiques n'ont pas hésité a parler de patchwork musical. Mais cette diversité tient avant tout
au materiel et aux instruments pour lesquels la piéce est écrite : les pianistes approchent toutes
les formes d'écriture pour I'instrument développées depuis deux siécles, tandis que la percus-
sion révele ses relations étroites avec la musique minimaliste, le jazz ou les musiques non-occi-
dentales. Chaque section musicale, chaque fragment stylistique sont ainsi clairement démar-
qués et tout I'art de Lindberg consiste a recréer des continuités musicales.

D'aprés Eric De Visscher

Biographie

Magnus Lindberg est né a Helsinki en 1958. Il débute le piano a onze ans et entre & quinze ans
a I'Académie Sibelius o il suit des cours de composition avec Einojuhani Rautavaara et Paavo
Heininen. Puis, il étudie a Paris avec Gérard Grisey et Vinko Glokobar, et fréquente les cours de
Franco Donatoni et Brian Ferneyhough. Il s'intéresse de bonne heure & la musique sur ordina-
teur, et travaille d'abord au studio EMS a Stockholm, & la fin des années 70, puis au studio
expérimental de la Radio finlandaise, ainsi qu'a I'lrcam, & partir de 1985. Dés 1981, sa musique
dénote une ouverture plus franche aux influences les plus diverses : il s'intéresse a la musique
concrete et utilise les ordinateurs pour la phase de pré-composition. Zona (1983) est le produit
d‘une systématisation rythmique pré-compositionnelle, comme ce fut le cas de Kraft (1983-
85). Ses ceuvres récentes - Engine (1996), Related Rocks (1997) et Feria (1997) - sont autant
de preuves de sa sensibilité raffinée pour le son, de son sens aigu du drame et de la mesure,
et d'une absence bienvenue d'inhibition.



Ensemble Ictus

L'ensemble Ictus regroupe les forces vives de la musique contemporaine en Belgique. Proche
du monde de la danse (I'ensemble est recu en résidence par Rosas, la compagnie d'Anne Teresa
De Keersmaeker), il s'est recruté par affinités électives, et n‘a jamais confié ses choix artistiques
qu’a ses propres musiciens.

En 1995-1996, Ictus inaugure sa premiére série de concerts & Bruxelles, qui a immédiatement
connu un vif succes. Trois orientations guident sa programmation : des concerts thématiques
du répertoire récent selon des axes esthétiques, des concerts-portraits (Toshio Hosokawa,
Magnus Lindberg, Luca Francesconi, Emmanuel Nunes, George Benjamin et, en 1998, Steve
Reich, Jonathan Harvey et Martin Matalon) et des formations autonomes de musique de
chambre. Ictus a créé son propre festival annuel, en fin de saison : trois jours de concerts et de
rencontres avec le public.

Ictus a créé, ou créera prochainement, des ceuvres de Magnus Lindberg, Jonathan Harvey, Luc
Brewaeys, Philippe Boesmans, Thierry De Mey, Helmut Oehring, Brice Pauset, Toshio Hoso-
kawa, Jean-Luc Fafchamps, David Shea, George Van Dam, James Wood, Luk De Winter, Benoit
Mernier, Keiko Harada,... Ictus a été I'invité de nombreuses grandes scénes internationales : les
festivals de Rouen, Utrecht, Montréal, Ars Musica 3 Bruxelles, Vienne, Tokyo, et trois invitations
a 'lrcam a Paris.

En 1997-1998, Ictus a participé au nouveau ballet d'Anne Teresa De Keersmaeker, Just before,
avec des ceuvres de Lindberg, De Mey et Reich. L'ensemble a également été présent durant
cette saison au festival Musica de Strasbourg, & Octobre en Normandie, & Donaueschingen,
Helsinki, Royaumont, Fribourg, Akiyoshidai, aux Berliner Festwochen.

L'ensemble Ictus bénéficie du statut d’Ambassadeur culturel de Flandres et du soutien du
ministere de la Communauté flamande, ainsi que la Commission communautaire flamande de
la région de Bruxelles-Capitale.



