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Comment les compositeurs d'horizons différents écrivent-ils pour l'accordéon en ce début de
XXIe siecle ? Ce programme apportera six réponses a cette question, en présentant des ceuvres
tres récentes dédiées a cet instrument. Il sera I'occasion de découvrir les différentes manieres
dont les compositeurs traduisent leur langage musical dans cet instrument.

L'écriture d'une piece pour instrument seul est souvent I'occasion d'en dresser un portrait musical,
comme |'a fait Berio dans sa série des Sequenze. Pour la compositrice japonaise Keiko Harada (1968),
air, respiration et circulation sont les trois aspects développés dans BONE + (1999) ou elle se donne
pour but de rendre le son «visible » a travers la performance de l'interpréte. Le russe Dmitri
Kourliandski (1976) nous livre quant a lui une vision d'un accordéon déstructuré, chaque parametre
musical étant noté sur une ligne différente. Chez Bedrossian (1971), I'écriture a permis de saisir
certains gestes improvisés, retranscrits de maniere graphique.

Les compositeurs poursuivent parfois dans I'écriture d'une piéce un processus engagé pour un autre
instrument : c'est le cas pour Figura Il (2001, complétant la série des Figure de Matthias Pintscher)
et plus encore dans le Schrift 3 (1997) de Bernhard Lang (1957) qui complete les 2 premiers opus
pour fliite et pour violoncelle seul. Le principe de I'écriture automatique a généré la composition de
cette piece. Lang s'inspire de ce procédé pour composer la musique comme une « fuite de sa pensée »,
« griffonnant » sans retouche d'une écriture spontanée et frénétique. Dans l'album di figurine
doppie de Stefano Gervasoni (1962) deux modalités alternent : certains mouvements ont été inspirés
d’ceuvres antérieures, revisitées et transfigurées, d'autres mouvements pourront servir peut-étre de
noyau créatif a des compositions futures.

Programme
Matthias Pintscher (*1971) : Figura III (2001)
Keiko Harada (*1968) : BONE + (1999)
Dmitri Kourliandski (¥*1976) : Shiver (2010)
Bernhard Lang (*1957) : Schrift 3 (1997)
Stefano Gervasoni (*1962) : Album di figurine doppie (2014) - Création frangaise

Franck Bedrossian (*1971) : Bossa Nova (2008)



Biographie - Fanny Vicens

Lauréate des Fondations Banque Populaire (Paris) et Yehudi Menuhin (Stuttgart), Fanny Vicens a une
double formation de pianiste et accordéoniste. C'est dans les Musikhochschulen de Trossingen
(Allemagne), de Lucerne (Suisse), a l'université de la Sorbonne et au CNSMDP qu'elle réalise entre
2003 et 2014 des études supérieures artistiques, pédagogiques et musicologiques.

Fanny Vicens se produit comme soliste et chambriste sur de grandes scenes dans une dizaine de pays
(Arsenal de Metz, Cité de la Musique, Philharmonie de Odessa, Konzerthaus de Vienne, Haus der
Berliner Festspiele, KKL Lucerne, Philharmonie de Cologne, Auditorium Pollini de Padova, etc.) et
entretient aussi une intense activité de musicienne d'ensemble : elle a été l'invitée d'une vingtaine
d'ensembles a travers I'Europe parmi lesquels on peut citer 'Ensemble Intercontemporain, Ensemble
Modern, Ensemble 2eZ2m, Ensemble I'ltinéraire, Ensemble Cairn, l'ensemble Soyuz, le
Philharmonisches Orchester Augsburg, entre autres. En tant que soliste, on a pu l'entendre dans
plusieurs concertos : a l'accordéon, elle s'est produite avec 1'Orchestre national de Lorraine,
I'Orchestre de Bretagne, 1'Orchestre Perpignan Méditerranée, 1'Orchestre des gardiens de la Paix,
I'OLC et le Nouvel Ensemble Contemporain. Comme pianiste, elle a joué des concertos de Mozart et
Chostakovitch avec le Kammerorchester Pforzheim, 1'Orchestre Perpignan Méditerranée t s'est
également produite avec I'Orchestre Philharmonique du Luxembourg.

Les programmes qu'elle défend en concert refletent son engagement pour le répertoire
contemporain de l'accordéon et la création ainsi qu'un intérét nourri pour l'interprétation
historiquement documentée des répertoires baroque et classique. Elle crée des pieces de Johannes
Kalitzke, Stefano Gervasoni, Olga Neuwirth, Juan Pablo Carreno, Marco Suarez, Jérome Combier,
entres autres et celles de nombreux compositeurs de sa génération (Sua Seo, Carlos de Castellarnau,
Florent Caron-Darras, Juan Arroyo, Guillaume Hermen, Benjamin Attahir... ) avec lesquels elle
entretient une réflexion sur «l'identité sonore de l'accordéon». A cela s'ajoutent une collaboration
avec les compositeurs du Cursus 1 de l'lrcam et l'interprétation de nombreuses ceuvres avec
électronique. Fanny Vicens consacre également une partie de ses activités a la recherche et réalise en
collaboration avec Vincent Lhermet une base de données du répertoire original de l'accordéon
intitulée "Ricordo al Futuro" référencant plus de 9000 pieces.

Lauréate des concours de piano Bechstein et du Deutscher Hochschulwettbewerb, son travail
artistique a été récompensé par le DAAD, la Kunststiftung Baden-Wiirttemberg, le Mécénat Musical
Société Générale, le Royaume de la musique, la Fondation Iris Marquardt et la Fondation Meyer.
Titulaire du Diplome d’Etat et du Diplom Musiklehrer (assimilé au Certificat d'Aptitude), elle
enseigne lors d'académies d'été et intervient au sein du PESM-Bourgogne dans les cours de spécialité
instrumentale.



MATTHIAS PINTSCHER (*1971)
Figura III (2000)
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L'interaction avec d'autres arts n'est pas rare dans le travail de Matthias Pintscher. C'est ainsi le cas
dans la piece « Dernier espace avec introspecteur » pour accordéon et violoncelle (1994) en réponse
contemplative a une sculpture de Joseph Beuys (1921-1986).Un autre point de référence est Alberto
Giacometti (1901-1966). Le cycle "Figura" en cinq parties pour quatuor a cordes et accordéon
(1997-2000) a émergé de l'analyse de l'ceuvre sculpturale de Giacometti et se réfere a des ceuvres
tardives du sculpteur suisse. Encore et encore, la musique suit les lignes de ruptures, le son bascule
dans le bruit ou le silence. Que la musique s'exprime dans le cadre d'un « réservoir » de matériaux
extrémement réduit, est a comprendre en référence a Giacometti : comme ce dernier, Pintscher «
dessine » dans des tons de gris finement gradués ; ce qu'il a a l'esprit est une musique d'espace
plastique, qui éclaire sans cesse le détail de nouveaux points de vue.

[In: Markus Fein: ,Kreisende Bewegung, Aufbruch ins Offene. Ein Portrat des Komponisten Matthias
Pintscher”] - Trad. Fanny Vicens.

Compositeur et chef d’orchestre allemand, Matthias Pintscher étudie le piano, la percussion et le
violon puis la direction d’orchestre et dirige tres tét l'orchestre des jeunes de sa ville. Cette
expérience affermit son goiit pour la musique orchestrale et se retrouve dans ses premieres ceuvres,
marquées par la dimension symphonique.

Depuis 2007, Matthias Pintscher est professeur de composition a I'Ecole Supérieure de Musique et
Théatre de Munich et directeur artistique de I'Atelier de Heidelberg au festival Printemps de
Heidelberg (Heidelberger Friihling). Il méne aussi une importante activité de chef d’orchestre, appelé
dans le monde entier a diriger des orchestres et ensembles des plus renommés (BBC Symphony
Orchestra, The Cleveland Orchestra, Ensemble Contrechamps, Ensemble Modern, Klangforum Wien,
Museumorchester Frankfurt, NDR Sinfonierorchester, Radio-Sinfonieorchester Stuttgart).

Apres une résidence aupres de l'orchestre symphonique de la Radio de Saarbriicken en 2006-2007,
puis a la Philharmonie de Cologne en 2007-2008 et aupres de 1'orchestre symphonique de la radio de
Stuttgart en 2008-2009, il s'installe a New York. En 2012, I'Ensemble intercontemporain le nomme
directeur musical, poste qu'il occupe a partir de la saison 2013-2014. En 2014, il est nommé
professeur de composition a la Juilliard School.

(source : http://brahms.ircam.fr/matthias-pintscher)
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KEIKO HARADA (*1968)
Bone + (1999)
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Air, respiration et circulation: toutes ces idées viennent a I'esprit quand on pense a l'accordéon, et il
s'agit des aspects centraux de ma piece.

J'ai consciemment choisi, comme voie pour réaliser ma musique, les ressourcent qu'implique une
performance en temps réel par un étre humain agissant selon sa propre volonté (en opposition avec
les possibilités actuelles qu'offrent les ordinateurs) : je trouve toujours qu'il est impossible
d'échapper a l'action « humaine », leurs instruments et leurs voix. Je crois en leurs possibilités et
essaie de les élargir.

BONE + est le deuxieme travail de ma série "Bone". Sa structure se compose de variations faites par
l'interprete sur l'état interne de la performance, fournissant ainsi de forts contrastes. Quand je dis
"état interne," je ne parle pas de changements d'émotions, mais d'aspects substanciels tels que le
rythme des respirations ou les échelles de durées des notes. Nous sommes incapables de voir le son.
Pourtant, nous pouvons voir le créateur des sons - c'est a dire, l'interpréte - au moment précis ou il
transforme ceux-ci en musique. Cela nous permet de percevoir, je crois, une présence plus forte que
l'action qui consisterait a « voir » le son. Keiko Harada (Trad. Fanny Vicens)

Keiko  Harada ([JREH &%), Harada Keiko ; née lel17avril1968a Tokyo, est
une compositrice japonaise, connue en Europe en particulier grace a sa musique de chambre et a ses
compositions pour l'accordéon.

Apres avoir étudié le piano, lacomposition, lamusique de chambreet ladirection
d'orchestre avec Akira Miyoshi et Michio Mamiya au Toho Gakuen Daigaku a Tokyo, Harada termine
ses études aupres de Brian Ferneyhough.

Elle compose pour I'orchestre symphonique de la NHK, I'orchestre symphonique japonais Yomiuri,
des interpretes tels que Yo-Yo Ma, Mike Svoboda, Carin Levine, Stefan Hussong et I'Ensemble
Modern ainsi que d'autres ensembles consacrés a la Nouvelle Musique. Elle fonde I'Ensemble
Manufacture (Tokyo) en 1989.

(source : http://fr.wikipedia.org/wiki/Keiko_Harada)



DMITRI KOURLIANDSKI (*1975)

Shiver (2010)
® © ® ©
m £ £ £
[T ASae— — :2||1|||1|§" g rrrrrrrr ey
4 i iiiies e SssssSESwEE |
>>>>>>>> S>> >>>>>>>
= i
1.3 13 g % i
|
% - LLE S | - i - %
»p v »p v
©Billaudot

Dmitri Kourliandski crée des sculptures sonores avec sa musique. Sa recherche artistique est un
moyen de libérer la musique et les sons de leur charge sémantique. Cette ascese créative
(directement inspirée du courant linguistiques des formalistes russes) est devenue possible en
raison de son lexique musical particulier constitué de bruits, bruissements, craquements et sons
subtilement nuancés. Ainsi, au lieu de construire un récit, sa musique expose et poétise du temps pur.
Le matériau de Shiver est basé sur l'écoute attentive de sons et de longs états, sur des registres
différents et variables dans leurs durées. Pendant the processus d'écoute, un matériau contrastant
inattendu prend naissance, qui est en fait juste constitué de gammes rapides sur le clavier d'accords.
Ce geste formel évoque des éclaboussures produites sur une surface d'eau plane, ou encore
I'ouverture d'une porte dans une dimension musicale parallele... puis la porte se referme brievement.
Dmitri Kourliandski (Trad. Fanny Vicens)

Dmitri Kourliandski est né en 1976 a Moscou. Diplomé du Conservatoire de Moscou, il suit ensuite
des cours post-grades avec Leonid Bobylev et des master classes avec de nombreux compositeurs
russes et étrangers. Son travail a été récompensé en Russie, en France et en Grande-Bretagne. En
2003, Il gagne le Grand Prix de la compétition internationale de Gaudeamus aux Pays-Bas. Il est
'invité du Berliner Kuenstlerprogramm en 2008 (Deutscher Akademischer Austausch Dienst, Artiste
en résidence) et sera compositeur en résidence a 'ensemble 2e2m (France) en 2010. Sa musique est
régulierement jouée lors de concerts et festivals en Russie, en Allemagne (Donaueschingen, Festivals
de Berlin et de Dresde, Schleswig-Holstein, etc), en Italie (biennale de Venise), aux Pays-Bas
(Gaudeamus), en Belgique (Music@venture), en Grande-Bretagne, en Autriche (Aspekte Festival), en
France, en Finlande (Musica nova, Time of Music ), en Pologne (Warsaw autumn), en Grece (Hellenic
festival), en Serbie, en Argentine, au Japon, et est diffusée mondialement. Dmitri Kourliandski a
travaillé avec des chefs d’orchestre tels Vladimir Fedoseev, Vladimir Ziva, Theodore Kurentziz, Zolt
Nagy, etc. Ses oeuvres ont été interprétées par de nombreux orchestres russes et ensembles
européens éminents, parmi lesquels Klangforum Wien, ASKO, I'’ensemble Schoenberg, I'ensemble
Aleph, Slagwerkgroep den Haag, Champ d’action, Integrales, etc. Il a également recu de nombreuses
commandes de festivals russes et européens, d’ensembles et de fondations. Certaines de ses oeuvres
sont éditées par Le Chant du Monde.

(source : http://www.contrechamps.ch/biographie-kourliandski)



BERNHARD LANG (*1957)
Schrift 3 (1997)
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Le principe de I'écriture automatique a généré la composition de cette piece : bien connue des
auteurs surréalistes tels André Breton, Bernhard Lang s'est inspiré de ce procédé pour composer la
musique comme « fuite de sa pensée », « griffonnant » sans retouche, sans assemblage (que le
compositeur nomme « bricolage »). Le résultat de cette écriture spontanée et frénétique est flagrant :
une transe de notes et de rythmes, un discours sans cesse répété et chaque fois renouvelé, entre
hasard et structure, donnant l'impression de l'improvisation et pourtant noté avec une extréme
précision. La profusion de détails, ce pointillisme - pour emprunter un terme pictural - tisse une
ceuvre trés impressionnante et ou la virtuosité exacerbée n'est jamais fortuite, ou l'oreille de
I'auditeur peut alterner entre une écoute hyper-active des prolifiques objets sonores et un recul
permettant I'appréhension d'une texture globale granuleuse. (Jean-Etienne Sotty)

Bernhard Lang étudie d’abord le piano au Bruckner Konservatorium de Linz. Il poursuit a Graz
I'apprentissage du piano classique et jazz, ainsi que l'arrangement. Il étudie par ailleurs la
philosophie et la philologie germanique.

Entre 1977 et 1981, il travaille avec les plus grands jazz band, notamment le Erich Zann Septett. Il
aborde ensuite la composition avec le compositeur polonais Andrzej Dobrowolskiqui l'initie aux
techniques de la nouvelle musique et travaille le contrepoint avec Hermann Markus Pressl qui le
sensibilise aux techniques dodécaphoniques de Joseph-Matthias Hauer. A Graz, il se perfectionne
avec Gosta Neuwirth et Georg-Friedrich Haas qui l'initie a la musique microtonale.

En 1986, Bernhard Lang compose Zeitmasken pour quatuor a cordes dans le cadre du Musikprotokoll
festival qui marque le début de sa carriére de compositeur. A partir de cette période également,
il démarre une activité pédagogique, enseignant la formation musicale, ’harmonie et le contrepoint
a 'Université de Graz et, a partir de 2003, la composition. A I'institut de musique électronique de
Graz, il développe le LoopGenerator et le Visual Loop Generator avec Winfried Ritsch et Thomas
Musil. Son intérét principal se porte depuis 1999 vers la musique de scéne, ou il applique son travail
sur l'interprétation et notamment sur le contraste comme dans le cycle Differenz/Wiederholung
(différence/répétition) : Das Theater der Wiederholungen (2003),1 HATE MOZART (2006), Der Alte
vom Berge (2007). Depuis 2003, il collabore avec de nombreux chorégraphes comme Xavier Le Roy,
Willi Dorner et Christine Gaigg avec qui il crée NetTrike en 2010, en duplex entre I'lrcam et Graz.
Auteur de divers projets réalisés en collaboration avec des musiciens, artistes et écrivains autrichiens,
Bernhard Lang est également membre des groupes d'improvisation LALELOO et VLO.

(source : http://brahms.ircam.fr/bernhard-lang)



STEFANO GERVASONI (*1962)
Album di figurine doppie (2014)
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Il s'agit de ma premiere piece pour accordéon seul. J'avais déja utilisé l'accordéon dans des
compositions de musique de chambre chambre et petit orchestre (Parola, 1996; Pas si, 1998; Com
que voz, 1998). Ce travail est pour moi une démarche de découverte progressive en vue d'une
profonde connaissance de cet instrument fascinant et mystérieux, populaire et cultivé, simple et
raffiné. D'ou l'idée de créer une série de pieces ou alterne deux manieres: celle de la réécriture pour
accordéon de pieces préexistantes (du compositeur lui-méme - dans ce cas, du cycle des Prés pour
piano; ou d'autres compositeurs du passé, revisités et transfigurés) et de 1'écriture ex-novo de pieces
extrémement synthétiques et denses qui pourront servir de de noyau créatif pour d'autres futures
compositions a destinations instrumentales différentes (comprenant également l'accordéon). Un
chemin de la connaissance créative basée sur la réflexion a posteriori et a priori, et sur leur
interaction féconde, dont l'apparente simplicité de son résultat - que je considere comme
particularité de ma langue - est évoquée par le titre Album di figurine doppie. (...) Dans la version
avec électronique en temps réel, les huit pieces qui constituent le cycle deviennent des étapes d'un
parcours unitaire, auquel 1'électronique confére une transparence de développement. Son travail se
concentre principalement sur une sonorisation aux limites acoustiques de l'accordéon, la
spatialisation, la création de plusieurs instruments virtuels en accord-désaccord avec l'accordéon
soliste et la mise en évidence de certains détails sonores typiques de l'instrument tels que, par
exemple, la stéréophonie des deux claviers et le bruit délicat des boutons ou du soufflet. Stefano
Gervasoni (Trad. Fanny Vicens)

La production de Stefano Gervasoni (né a Bergame, Italie, en 1962) est marquée par une expression
délicate au lyrisme fragile, évoluant dans un monde sonore riche et raffiné. La transparence de son
écriture est constamment voilée par des processus a peine perceptibles, qui viennent
progressivement altérer de l'intérieur l'image sonore initiale. II fait appel a une large palette
d'éléments de langage : structures modales, accords parfaits, éléments bruités et une grande variété
de modes de jeu. En outre, en ayant fréquemment recourt a la référence, il crée des moments
déclencheurs d'associations et de réminiscences qui échappent a la logique de la composition et
créent un effet de distanciation [...]. Stefano Gervasoni enseigne la composition au CNSMDP de Paris
depuis 2006.

(source : http://www.stefanogervasoni.net/)



FRANCK BEDROSSIAN (*1971)
Bossa Nova (2008)
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L’histoire d'un instrument, son « aura » - attachée aux musiques de tradition orale dans le cas de
I'accordéon - peut parfois servir de point de départ, voire d’'impulsion pour la composition d’'une
ceuvre. Dans Bossa Nova, le son de I'instrument est irisé, modifié par la profusion de gestes virtuoses,
la superposition des timbres et des harmonies, et par 'opposition tres rapide des différents registres.
Méme si les éléments rythmiques (auxquels le titre fait ironiquement référence) et leur déploiement
représentent une part importante du discours musical, leur présence participe également a la
réalisation d’'un son hybride, a la croisée des mondes acoustiques et électroniques. Franck
Bedrossian

Apres des études d’écriture, d’orchestration et d’analyse au CNR de Paris, Franck Bedrossian étudie
la composition aupres d’Allain Gaussin et entre au Conservatoire supérieur de musique et de danse
de Paris (classe de Gérard Grisey, puis de Marco Stroppa) ou il obtient un premier prix d’Analyse et le
Diplome de Formation Supérieure de Composition a I'unanimité. En 2001-2002, il suit le Cursus de
composition et d’informatique musicale de I'lrcam et recoit I'enseignement de Philippe
Leroux, Tristan Murail et Philippe Manoury. Parallelement, il complete sa formation aupres
de Helmut Lachenmann (Centre Acanthes 1999, Internationale Ensemble Modern Akademie 2004).
L’ceuvre de Franck Bédrossian est marquée par sa recherche sur le son, le contréle de son émission
et de sa fin, de la distorsion et de son impact physique. Il travaille sur des sons bruts et saturés sur
I'idée de transition, de transformation et de modelage de la pate sonore. Il affirme son gott pour les
compositeurs dont un certain radicalisme d’expression caractérise I'CEuvre. Il revendique une double
filiation, venant de Lachenmann pour le travail sur le son et de Grisey pour les notions de processus
et de directionnalité harmonique. Son écriture est marquée par I'expressionnisme abstrait de Rothko
et Pollock, le rapport de I'image a une temporalité ralentie chez Bill Viola, et par le dépouillement de
I'expression de Beckett. Tres important aussi est le role du geste, de la dimension physique dans sa
musique, il est inspiré par la musique de tradition orale et par tous les courants musicaux et du XXe,
notamment le jazz, et le rock pour leur approche physique et I'émission naturelle de la voix.

(source : http://brahms.ircam.fr/franck-bedrossian)



Prochains concerts

29 Mai_20h30 | Rituals and Incantations I | Les Voutes (19 Rue des Frigos, 75013 Paris)

31 Mai_20h30 | Rituals and Incantations Il | Galerie Hus (4, rue Aristide Bruant 75018 Paris)
Ensemble Effusions Duo
Marion Fermé fl(te a bec

Jennifer Hymer piano, toy piano, Kalimba
Compositeur invité : Sacha Lemke électronique en temps réel

Avec les oeuvres de : Francesco Filidei, Sascha Lemke, Philippe Schoeller, Georg Hajdu, Peter Készeghy, Daniel
Moreira, Karlheinz Stockhausen, Lukas Ligeti ... 9 créations francgaises.

12 Juin_20h30 | entre terre et ciel | Les Voltes

Duo Percepts
Thomas Gobert (saxophones)
David Joignaux (percussion)

Avec les oeuvres de : Vinko Globokar, Giorgio Netti, Philippe Leroux*, Jose Manuel Lopez Lopez, Luis Fernando
Rizzo Salom, Philippe Manoury*, Luis Naon (Urbana 5 -Il pour 4 timbales, CM)

* version originale transcrite pour Thomas Gobert et David Joignaux
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