
Centre interdisciplinaire de recherche en musique, médias et technologie

 SALLE MULTIMÉDIA MULTIMEDIA ROOM

 Le mardi 8 février 2011  Tuesday, February 8, 2011
 à 19 h 30 7:30 p.m.

 



 

live@CIRMMT
The Expanded Musical Practice Project

Oeuvres pour ensemble et électronique / Works for ensemble and electronics

M (1997)     PHILIPPE LEROUX

Kyoko Hashimoto & Martin Karlicek, piano
Aiyun Huang & Fabrice Marandola, percussion

Duncan Schouten, électroniques (créé à IRCAM avec l’aide de Carl Faïa electronics) / electronics 
(created at IRCAM with the assistance of Carl Faïa)

Tekeni - Ahsen (2010) (création / world premiere) DENYS BOULIANE

Jonathan Crow, violon / violin; Chloé Dominguez, violoncelle / cello
   Martin Karlicek, piano; Aiyun Huang & Benjamin Reimer, percussion

David Adamcyk, électroniques dans  13 canaux (créé avec l’assistance technique de David Adamcyk) / 
electronics in 13 channels (created with the technical assistance of David Adamcyk)

Interval / Pause

Kashchei (2010) (création / world premiere) NINA C. YOUNG

Geneviève Déraspe, fl ûte / fl ute; Krista Martynes, clarinette / clarinet;
Amy Horvey, trompette / trumpet; Jonathan Crow, violon / violin; Jay Gupta, alto / viola

Chloé Dominguez, cello; Kyoko Hashimoto, piano
   Aiyun Huang & Benjamin Reimer, percussion

Haralabos Statylakis,  électoniques dans 9 canaux (créé par Nina C. Young
avec l’aide du CIRMMT et du Studio de composition numérique, l’Université McGill) / electronics in 9 

channels (created by Nina C. Young with the assistance of CIRMMT
and the McGill Digital Composition Studio)

Fabrice Marandola, chef / conductor
 

Éan agus madrai (2010) (création / world premiere)  SEAN FERGUSON

Geneviève Déraspe, fl ûte / fl ute; Krista Martynes, clarinette / clarinet
Amy Horvey, trompette / trumpet; Jonathan Crow, violon / violin; Jay Gupta, alto / viola

Chloé Dominguez, violoncelle / cello; Pascale Roy, piano
Aiyun Huang & Benjamin Reimer, percussion

Nina C. Young, électoniques dans 7 canaux / live electronics in 7 channels 
Fabrice Marandola, chef / conductor



Notes de programme 

M (1997)  

M pour 2 pianos, 2 percussions et électronique, commande du Südwestfunk de Baden-Baden et de l’Ircam a été 
composée en 1997.  Cette pièce a été réalisée à l’Ircam et créée par l’Ensemble Ictus au Festival de Donaueschingen 
en 1997.

Pour sa réalisation en concert, M nécessite 2 claviers Midi joués par les pianistes. Ces claviers déclenchent des 
séquences de sons stockés sur le disque dur d’un ordinateur. Tous les sons utilisés dans la partie électronique sont 
issus soit de resynthèses de fragments sonores provenant d’un piano, soit d’enregistrements de sons de marimba, 
de vibraphone, de glockenspiel ou de piano préparé. L’œuvre exploite également les composantes bruiteuses du son 
apparaissant lors des analyses. Cette « poésie du bruit » est sans cesse mise en regard avec une harmonie, dont la 
consonance n’a pour but que de mieux mettre en relief l’antinomie qui résulte de cette confrontation. 

Pour réaliser la partie électronique de cette œuvre, Philippe Leroux a particulièrement utilisé le logiciel “Diphone” 
développé à l’Ircam par Xavier Rodet et Adrien Lefèvre. “Diphone” a permis de réaliser de puissantes interpolations 
(partiels par partiels) entre différents fragments de résonances de pianos resynthétisées par analyse-synthèse 
additive, ou entre des fragments de résonances de piano et des itérations de marimba ou de vibraphone.

Quelques fi gures mélodico-rythmiques exposées dès le début sont développées tout au long de l’œuvre. De grandes 
interpolations harmoniques et rythmiques relient chaque état de ces fi gures en un continuum fl uide dégagé de 
tout dramatisme.  Il est possible de résumer la conduite musicale de M ainsi : des actions sonores (élans, 
courses, chutes, pulsions, pulsations...) combinées comme des formules (procédé utilisé dans les musiques 
traditionnelles par exemple dans le chant grégorien) et s’inscrivant dans une matière (échelles ou accords issus 
d’analyses spectrales, timbres, densités, vitesses, lignes simples ou superposées, plans dynamiques...) sont mises 
en mouvement par des processus de transformation plus ou moins continu (compression/dilatation, 
accélération/ralentissement, glissement de hauteur ou de timbre, déphasage/remise en phase, accumulation/
fi ltrage, substitutions, émergence/submergence, mimétismes...) dont les bornes (débuts et aboutissements des 
processus, fi xations, cadences, paliers, tonulations, changements d’échelles-harmonie, axes de miroir, articulations 
diverses...)  défi nissent les différents cadres du parcours (d’où l’on part/où l’on va).

Au travers d’une joie indéfectible à énoncer les degrés des échelles sonores dans une virtuosité qui ne s’affi che pas, 
cette partition recèle encore la part d’enfance de son auteur.

Philippe Leroux, compositeur

Philippe Leroux est né le 24 septembre 1959 à Boulogne sur Seine (France). En 1978, il entre au Conservatoire 
National Supérieur de Musique de Paris dans les classes d’Ivo Malec, Claude Ballif, Pierre Schäeffer et Guy Reibel 
où il obtient trois premiers prix.  Durant cette période, il étudie également avec Olivier Messiaen, Franco Donatoni, 
Betsy Jolas, Jean-Claude Eloy et Iannis Xénakis.

En 1993, il est nommé pensionnaire à la Villa Médicis où il séjourne  jusqu’en octobre 1995. Il est l’auteur d’une 
soixantaine d’œuvres, pour orchestre symphonique,  acousmatiques, vocales, pour dispositifs électroniques, et de 
musique de chambre. 

Celles-ci lui ont été commandées par : le Ministère français de la Culture, l’Orchestre Philharmonique de Radio-
France, la Südwestfunk de Baden Baden, l’IRCAM, Les Percussions de Strasbourg, l’Ensemble Intercontemporain, 
l’Ensemble 2e2m, l’INA-GRM, le Nouvel Ensemble Moderne de Montreal, l’Ensemble Ictus, le Festival Musica, 
l’ensemble BIT 20, la fondation Koussevitsky l’Ensemble San Francisco Contemporary Music Players, l’ensemble 
Athelas, l’Orchestre National de Lorraine, l’Orchestre Philharmonique de Nice, le CIRM ainsi que par d’autres 
institutions françaises et étrangères.

Ses œuvres sont jouées et diffusées en France et à l’étranger : Festival de Donaueschingen, Festival Présences 
de Radio-France, Festival Agora, Biennale de Venise, Festival de Bath,  Festival Musica , Journées de l’ISCM de 
Stokholm, Festival MNM de Montreal, Festival Musiques en Scènes de Lyon, Festival Manca, Festival de Bergen, 



Festival Ultima d’Oslo, Tage für Neue Musik de Zurich, BBC Symphony Orchestra, Orchestre de la Tonhalle de Zürich, 
BBC Scottish Symphony Orchestra, Philharmonia Orchestra, Philharmonie Tchèque, Orchestre Philharmonique de 
Lorraine, etc...

Il reçoit de nombreux prix : prix Hervé Dugardin, prix  de “la meilleure création musicale contemporaine de l’année 
1996” pour son œuvre “(d’)ALLER”, prix SACEM des compositeurs , prix André Caplet et Nadia et Lili Boulanger de 
l’Académie des Beaux-Arts de l’Institut de France, prix Paul et Mica Salabert pour son œuvre Apocalypsis, et le prix 
Arthur Honegger de la Fondation de France pour l’ensemble de son œuvre.

Il publie de nombreux articles sur la musique contemporaine et donne des conférences et cours de composition 
dans des lieux tels que l’Université de Berkeley Californie, Harvard, la Grieg Academie de Bergen, l’Université de 
Columbia à New-York, le Conservatoire Royal de Copenhague, l’Université de Toronto, la Fondation Royaumont, 
l’IRCAM, le Conservatoire Américain de Fontainebleau, les Conservatoires Nationaux supérieurs de Musique de 
Paris et de Lyon, le domaine Forget au Québec, le Georgia Institute of Technology à Atlanta… De 2001 à 2006 
il enseigne la composition à l’IRCAM dans le cadre du cursus d’informatique musicale. En 2005 et 2006, il est 
également professeur de composition à l’université McGill de Montréal dans le cadre de la Fondation Langlois. De 
2007 à 2009, il est en résidence à l’Arsenal de Metz et à l’Orchestre National de Lorraine. Depuis septembre 2009, 
il enseigne la composition à l’Université de Montréal (Canada).

Tekeni - Ahsen (2010) Création

Depuis quelques années, j’ai entrepris un fol projet d’anthropologie fantaisiste. Je me plais à imaginer ce qu’aurait 
pu devenir l’Amérique si le contact entre les Peuples des Premières Nations et les explorateurs Européens depuis le 
15è siècle avait été d’une autre nature que celle, assez triste, que l’on connait.

Parmi les nombreux “berceaux” possibles pour cette rencontre plus positive, il y a celle de l’Ile d’Anticosti, lieu 
mythique tant pour les Européens que pour les Améridiens.

J’imagine de plus en plus la culture et l’histoire d’un peuple imaginaire “Anticostien”, avec sa langue, ses coutumes, 
ses esprits libres et sa science bien particulière… et, bien sûr, sa musique… 

Est-il possible d’inventer une musique qui soit née de la rencontre de l’Amérique et de l’Europe et d’en imaginer ses 
jalons jusqu’à nos jours ? L’étude des musiques des Premières Nations de l’Amérique du Nord m’a fait découvrir des 
pistes possibles. Pour les Iroquoiens, la musique est étroitement intégrée à la vie sociale, elle remplit des fonctions 
diverses allant des berceuses aux chants aux morts, des rites de passage, de guerre, de paix, aux rituels curatifs. Au 
plan rythmique les concepts de “rythme de la parole” et “rythme corporel” sont particulièrement intéressants. Les 
articulations simples binaires (fort-doux/haut-bas), et celles plus complexes ternaires de même que les répétitions 
des rythmes de hochet ou de grelots sont des moyens de créer un discours musical reposant sur des effets de tension 
et de suspension.

Dans “Tekeni - Ahsen” (qui veut simplement dire “deux - trois” en langue Mohawk), je m’intéresse aux phénomènes 
simples de répétition obsessifs et de saturation de même qu’à la transformation constante du binaire au ternaire. 
Les musiciens “live” se multiplient dans deux ensembles virtuels avec lesquels ils entretiennent des relations de 
complémentarité mais aussi de diffraction. Cette courte pièce est la première d’un cycle de trois ou quatre.

Mes plus sincères remerciements à CIRMMT pour la possibilité qui m’est offerte d’explorer ces nouvelles avenues.

Denys Bouliane, compositeur

Né dans le village de Grand-Mère au Québec en 1955, M. Bouliane commence sa carrière musicale dans les années 
1960 lorsqu’il joue de la guitare dans un groupe de rock amateur. Il commence sa formation à l’Université Laval où 
il étudie le piano et le violon et termine sa Maîtrise en composition en 1979. Il suit des cours d’été internationaux de 
musique contemporaine à Darmstadt en 1980 avant de poursuivre ses études auprès de György Ligeti à la Hochshule 
für Musik à Hambourg, de 1980 à 1985. 



Depuis plus de deux décennies, sa musique a été reconnue sur la scène internationale. Ses œuvres ont été 
régulièrement diffusées en Amérique du Nord ainsi qu’en Europe. Elles ont été commandées et interprétées par 
des ensembles canadiens comme le Nouvel Ensemble Moderne (NEM), le New Music Concerts, l’Itinéraire, Court-
Circuit, Icarus, Nederlands Blazers Ensemble, l’Ensemble Modern, MusikFabrik, le London Sinfonietta, le Nash 
Ensemble, Continuum et BCMG ; et par des orchestres tels que le Toronto Symphony, l’Orchestre symphonique 
de Montréal, le Philharmonia Orchestra (London), le WDR Sinfonieorchester, l’Heidelberg Philarmonisches 
Orchester, le Bochumer Symphoniker, le Mozarteaum Orchester Salzburg. En tant que chef d’orchestre, il a travaillé 
avec de nombreux ensembles au Canada comme à l’étranger. Il est actuellement professeur de composition à 
l’Université McGill et fut le directeur artistique du festival Musimars. En 1995, il a fondé avec Lorraine Vaillancourt 
les Rencontres de Musique Nouvelle du Domaine Forget dont il en est actuellement le co-directeur artistique.

L’approche stylistique originale de M. Bouliane a été décrite par le musicologue allemand Peter Niklas Wilson 
comme une « musique du réalisme magique qui s’apparente à un jeu virtuose de critique, en marge de la mystifi cation 
stylistique, suivant les traces de Jorge-Luis Borges, d’Italo Calvino et de Boris Vian ». Sujet de controverse dans 
les soi-disant milieux avant-gardistes, sa musique se situe à la croisée des chemins entre l’Amérique du Nord et 
l’Europe, au centre de débats portant sur la modernité et la postmodernité. Bouliane est un des compositeurs 
québécois qui s’est questionné le plus profondément sur son héritage culturel. Formé en Europe dans la classe de 
Ligeti, il reste toutefois totalement conscient de ses origines nord-américaines, connues pour leur spontanéité aussi 
bien que par leurs paradoxes. Sans jamais faire de citation, sa musique représente ce qu’il considère comme une « 
attitude » envers le monde sonore et le langage musical.

Source : Documentation de M. Hermann Conen (Cologne, décembre 2009)

Kashchei (2010) Création

Kashchei, pour neuf instruments et électronique, a été écrit par Nina C. Young en 2010 dans le cadre de sa Maîtrise 
en composition sous la direction de Sean Ferguson, au Studio de composition électronique de l’Université McGill. 
La pièce est une représentation de Kashchei – un personnage du folklore russe qui apparaît dans de nombreux 
contes féériques populaires, les skazki. ‘H’ est un personnage noir et diabolique, sénile et de laide apparence, qui 
s’en prend principalement aux jeunes femmes. Kashchei ne peut périr selon des moyens conventionnels. L’essence 
même de son existence est en fait cachée à l’extérieur de son enveloppe corporelle, à l’intérieur d’une aiguille 
contenue elle-même dans un œuf. Et ce n’est qu’en trouvant l’œuf et en brisant l’aiguille qui s’y trouve que les 
pouvoirs de Kashchei pourront être détruits. Dans un des contes (skazka), la Tsarine Darissa demande à Kashchei 
comment il peut mourir. Subjugué par sa beauté, il baisse sa garde et lui révèle son secret :

« Ma mort est loin d’ici, et diffi cile à trouver, quelque part dans l’immensité de l’océan : dans cette mer 
se trouve l’île de Buyan, et sur cette île croît un chêne vert, et sous cet arbre se trouve un coffre d’acier, et 
dans ce coffre se cache un petit panier, et dans ce panier il y a un lièvre, et dans ce lièvre il y a un canard, 
et dans ce canard se trouve un œuf ; et qui trouvera cet œuf et le brisera causera à l’instant même ma 
mort. »

Ma propre pièce explore les différentes couches qui préservent Kashchei de la mort. Kashchei est ainsi organisé en 
sept mouvements continus :
 1. Un chêne sur l’île de Buyan
 2. Le coffre d’acier
 3. Le petit panier
 4. Le lièvre
 5. Le canard
 6. L’œuf
 7. La mort de Kashchei

Le personnage de Kashchei a été mis en musique par Rimsky-Korsakov dans son opéra Kashchei l’immortel et 
par Stravinsky dans l’Oiseau de feu. Ma pièce rend hommage aux Kashchei de Stravinsky et de Rimsky-Korsakov 
en incorporant de courtes citations thématiques de leurs deux œuvres. Le thème principal, qui est une citation 
d’extraits chantés par la Tsarine lorsque celle-ci se trouve prise au piège dans le château de Kashchei dans l’opéra 
de Rimsky-Korsakov, est lentement mis au jour dans sa forme la plus simple par l’usage d’une interprétation 
souple du concept de variations renversées. Ce procédé peut être relié aux poupées russes, les matryoshka, où une 



simple petite poupée est cachée à l’intérieur plusieurs autres, plus grandes et plus élaborées. De la même façon, 
on doit traverser de nombreuses couches avant de parvenir à l’essence de la vie de Kashchei : au fur et à mesure 
du dépouillement que suggèrent les mouvements (ou variations) successives, l’auditeur se rapproche du cœur du 
matériau musical qui représente l’âme de Kashchei.

Nina C. Young, compositrice

Originaire de New-York, la compositrice et artiste sonore Nina C. Young vit actuellement à Montréal où elle 
prépare une Maîtrise en composition à l’Ecole de Musique Schulich de l’Université McGill, sous la direction de Sean 
Ferguson.

Nina est assistante de recherche pour le projet Expanded Musical Practice et travaille comme assistante 
d’enseignement aux Studios de Composition Électronique de McGill. C’est au Massachusetts Institute of Technology 
(MIT) qu’elle a effectué son premier cycle universitaire, obtenant un diplôme à la fois en océanographie et en 
musique. Durant ses études au MIT, elle a également travaillé comme assistante de recherche au MIT Media Lab 
dans le groupe de Tod Machover dédié aux hyperinstruments. Ses compétences tant en musique qu’en sciences l’ont 
menée vers des recherches et des compositions musicales qui tendent à réunir musiques instrumentale et électro-
acoustique. Ses œuvres ont été interprétées aux Etats-Unis, au Canada, en France et aux Pays-Bas par des ensembles 
tels que le Nouvel Ensemble Moderne, l’Independent Orchestra and Chamber Players de McGill, l’EAMA Resident 
String Quartet, le Cameleon Arts Ensemble, le Henschel Quartet, le Time Table Percussion Trio, l’UNESCO Fusion 
Arts Ensemble, le MIT Symphony Orchestra, ainsi que par de nombreux musiciens indépendants.

En 2010 elle a reçu le Prix BMI pour un étudiant en composition avec sa pièce Kolokol, pour deux pianos et 
électronique. Elle a également été récipiendaire du IAWM’s 2010 New Music Competition (mention honorable), 
du programme Compositeur-en-résidence des étudiants de McGill (2009, 2010) et du prix Philip Loew Memorial.

Nina a tout récemment été invitée à prendre part au 2011 International Young Composers Meeting aux Pays-Bas, 
organisé  par l’Orkest de ereprjies et la Conférence SEAMUS 2011. Par le passé, Nina a participé aux Nouvelles 
rencontres du Domaine Forget, à l’European American Musical Alliance de l’École Normale de Musique de Paris, 
au Fusion Arts Exchange du Département d’Etat américain, et aux Festivals musicaux d’été d’Aspen et de Bowdoin. 
En sus de ses œuvres pour le concert, Nina a composé, arrangé et créé le design sonore d’œuvres dédiées au théâtre 
et à la danse.

Éan agus madraí (2010) Création

Le titre de cette pièce (prononcer èyoun oguës modri) signifi e “oiseaux et chiens” en gaélique. On retrouve 
couramment dans l’art celtique la transformation de la représentation réaliste d’une tête d’oiseau ou de chien en 
un entrelacs de fi ls qui se combinent pour former des tresses complexes, lesquelles se transforment à leur tour en 
plumes caudales ou en l’arrière-train d’un animal. Je pense tout particulièrement à ce type de bijoux celtes, où l’or 
blanc et l’or jaune sont utilisés pour distinguer les créatures.  

Je souhaite remercier Marlon Schumacher, Nina Young et tout particulièrement Geof Holbrook pour leur assistance 
dans la création de cette œuvre.  L., B., A. & S.

Sean Ferguson, compositeuer

Sean Ferguson a grandi dans la communauté isolée de Fort Vermilion, dans le nord de l’Alberta. Il vit à Montréal 
depuis 1990 où il a étudié la composition à McGill avec John Rea, obtenant son doctorat en 2001. Il dirige 
actuellement le Centre Interdisciplinaire de Recherche en Musique, Médias et Technologies dont il a été le Directeur 
adjoint, en charge de la recherche artistique de 2006 à 2009. Il est également Professeur agrégé de composition et 
Directeur du Studio de Composition Electronique McGill de l’Ecole de Musique Schulich.

Ses œuvres pour ensembles instrumentaux traditionnels et avec électronique en temps réel ont été jouées dans le 
monde entier par des ensembles tels que l’Orchestre Philharmonique de Radio-France, l’Orchestre Symphonique 
de Montréal, Les Temps modernes de Lyon, l’Ensemble Caput d’Islande et la Société de Musique Contemporaine 
du Québec. Il a collaboré récemment avec la violoncelliste Chloé Dominguez pour plusieurs projets mettant en 



œuvre l’électronique en temps réel, parmi lesquels on compte Projet Miroir pour violoncelle, vidéo et électronique, 
Ex Asperis pour violoncelle solo, grand ensemble, nouveaux contrôleurs gestuels et électronique 24 canaux, et Duo 
pour un violoncelle et un danseur pour violoncelle, danseur et son surround 16 canaux avec un contrôleur gestuel. 
Cette dernière œuvre fait partie d’une collaboration de recherche-création toujours en cours, menée conjointement 
avec son collègue de McGill Marcelo Wanderley et la chorégraphe Isabelle Van Grimde.

Programme notes
M (1997) 

M for 2 pianos, 2 percussion and electronics, a commission of the Südwestfunk of Baden-Baden and of IRCAM, 
was composed in 1997. This piece was produced at IRCAM and premiered by the Ensemble Ictus during the 
Donaueschingen Festivals in 1997. 

For the concert version, M requires 2 Midi keyboards performed by the pianists, which trigger a number of sound 
fi les. Every sound used in the electronics part comes either from the re-synthesis of fragments of piano sounds or 
from recordings of marimba, vibraphone, glockenspiel and prepared piano sounds. The noise components of the 
sound, which appear during the analysis process, are also put to use in this work. This “noise poetry” is constantly 
put in opposition to a certain type of harmony whose consonance exists only to highlight the paradox resulting from 
the confrontation of these two worlds.

Philippe Leroux created the electronics part mainly with the software “Diphone”, developed at IRCAM by Xavier 
Rodet and Adrien Lefèvre. Diphone allows for detailed interpolations (partial by partial) between different fragments 
of the resonance of piano sounds produced by re-synthesis, or between fragments of the resonance of piano sounds 
and marimba or vibraphone repetitions.

A number of different melodic and rhythmic fi gures are exposed at the beginning and developed throughout the 
work. Long rhythmic and harmonic interpolations create a link between each state of these fi gures, providing a 
fl uid continuum free of any dramatisation. It is possible to sum up the musical structure of M in the following way: 
sonic events (springs, runs, falls, pulsations…) combined as formulas (a process in use in traditional music, 
e.g. in Gregorian chant) and inscribed into material (scales and chords based on spectral analysis, timbres, 
densities, single or superimposed lines, dynamic planes…) are put into motion by transformative processes 
(compression/dilatation, acceleration/deceleration, pitch or timbre shifting, phasing in/out, accumulation/
fi ltering, substitutions, emergence/submergence, mimesis…), whose limits (beginning and ending of processes, 
cadenzas, steps, tonicizations, shifting in scales-harmony, mirror axis, various articulations…) defi ne the global 
frame of the piece (where do we start from/where are we going to).

Through its endless pleasure in articulating scale degrees with an understated virtuosity, this score recalls again the 
childhood of its author.

Philippe Leroux, composer

Born on 24th September 1959 in Boulogne sur Seine (France), composer Philippe Leroux graduated from Paris 
Conservatoire Supérieur where he studied with Ivo Malec, Claude Ballif, Pierre Schaeffer and Guy Reibel. In 
parallel, he also studied with Olivier Messiaen, Franco Donatoni, Betsy Jolas, Jean-Claude Eloy and Iannis Xenakis. 

Composer-in-residence at the Villa Medicis (1993-1995), he has written some 60 pieces, which encompass several 
genres: symphonic, electro-acoustic, electronic and chamber music. Leroux has appeared as a regular guest at 
various festivals in France and abroad: Donaueschingen, Présences de Radio France, Bath, Agora, Roma-Europa, 
Nuove Synchronie (Milan), Musica, Stockholm ISCM, Barcelona, Musiques en Scènes (Lyon, France), Manca, 
Bergen, Tempo (Berkeley), BBC Symphony Orchestra, among others. He has also been commissioned by the French 
Ministry of Culture, Radio France Symphonic orchestra, Südwestfunk Baden-Baden, INA-GRM, Les Percussions 
de Strasbourg, Ensemble Intercontemporain, IRCAM, Ensemble Icare, Festival Musica, BIT 20 and several other 
French and foreign institutions. 

In 1994, he was awarded the Hervé Dugardin Prize. In 1996, his piece (d’)Aller was nominated “Best contemporary 
composition of the year”. In 2003, he received the SACEM award. Leroux has written numerous articles on 



contemporary music, and has given lectures and taught composition courses at Bergen Grieg Academy, Columbia 
University (New York), UC Berkeley (California), Fondation Royaumont, IRCAM, the American Conservatoire in 
Fontainebleau, the Paris and Lyon Conservatoires Supérieurs, among others. Leroux taught composition (music 
electronic) at IRCAM from 2001 to 2006, and was the Langlois Foundation Visiting Professor at McGill University 
in 2005-06, and composer-in-residence at Arsenal de Metz with the Orchestre de Lorraine from 2007 to 2009. He 
is currently Professor of composition at the University of Montreal.

Tekeni – Ahsen (2010) World Premiere
For a number of years I have been working on a “crazy” project of fantasy anthropology. I amuse myself by imagining 
what the Americas would have become if the contact between the Peoples of the First Nations and European 
explorers since the 15th-century had been different than the sad history that we know.

Among the possible “cradles” for this more positive meeting, there is the Ile d’Anticosti, mythical realm for 
Europeans as well as Amerindians.

I imagine more and more the culture and history of an imaginary “Anticostian” people, with its own language, 
customs, free spirit and unique science… and of course, its own music…

Is it possible to invent a music born of the meeting between America and Europe and to imagine its milestones up to 
our current time? The study of the music of the First Nations of North America has allowed me to discover possible 
paths. For the Iroquois, music is closely integrated into social life, it fi lls various functions, from lullabies to death 
chants, rites of passage, war, peace, and healing rituals. Rhythmically, the concepts of “speech rhythm” and “bodily 
rhythm” are particularly interesting. Simple binary articulations (loud-soft / high-low), and more complex ternary 
ones, as well as rhythmic repetitions in hocket or bell-ringing patterns are ways of creating a musical discourse 
based on effects of tension and resolution.

In “Tekeni –Ahsen” (which simply means “two-three” in Mohawk), I am interested in simple phenomena of 
obsessive repetition and saturation, as well as in the constant transformation of binary into ternary. The “live” 
musicians are multiplied into two virtual ensembles, with whom they maintain relations that are complementary 
but also diffractive. This short piece is the fi rst of a cycle of three or four.

My sincere thanks to CIRMMT for the possibility to explore these new avenues.

Denys Bouliane, composer

Denys Bouliane was born in 1955 in Quebec. Following a period of playing guitar in an amateur rock band in the 
1960s, he attended Laval University (Quebec City) where he studied piano and violin, and completed a Masters 
degree in composition in 1979. In 1980 he attended the Darmstadt Summer Courses, and then continued his studies 
with György Ligeti at the Hochshule für Musik in Hamburg from 1980 to 1985. 

Over the past two decades his music has received much international attention. His works have been regularly 
broadcast in North America and throughout Europe, and commissioned and performed by many Canadian 
ensembles and by European ensembles such as Nouvel Ensemble Moderne (NEM), New Music Concerts, l’Itinéraire, 
Court-Circuit, Icarus, Nederlands Blazers Ensemble, Ensemble Modern, MusikFabrik, London Sinfonietta, Nash 
Ensemble, Continuum and BCMG; and by orchestras such as Toronto Symphony, Orchestre symphonique de 
Montréal, Philharmonia Orchestra (London), WDR Sinfonieorchester, Heidelberg Philarmonisches Orchester, 
Bochumer Symphoniker, Mozarteaum Orchester Salzburg amongst others.  As a conductor, he has worked with a 
number of ensembles in Canada and abroad.  He is currently Professor of Composition at McGill University and 
has been Music Director of the McGill Contemporary Music Ensemble and Artistic Director of the MusiMarch 
Festival. In 1995 he founded, with Lorraine Vaillancourt from NEM, the Rencontres de Musique Nouvelle (New 
Music Symposium), of which he is currently co-Artistic Director.

Bouliane’s original stylistical approach, described by German musicologist Peter Niklas Wilson as the Music of 
Magic Realism, is akin to a virtuoso game of criticism bordering on stylistical mystifi cation, following in the footsteps 
of Jorge-Luis Borges, Italo Calvino and Boris Vian. A subject of controversy in so-called avant-garde milieus, his 



music seems to lie at the crossroads between America and Europe, and at the center of debates on modernity and 
postmodernity. Bouliane is one of the Quebec composers to have most deeply refl ected on, and questioned, his 
cultural heritage. Trained in Europe in Ligeti’s class, he remains, however, highly aware of his North-American 
roots, accepted for their spontaneity as well as their paradoxes. Without ever quoting anything, his music represents 
what he considers an “attitude” towards the sound world and the musical language.

Source: Documentation Dr. Hermann Conen (Cologne, December 2009)

Kashchei (2010) World Premiere
Kashchei, for nine instruments and electronics, was written by Nina C. Young in 2010 in partial fulfi llment of 
the Master’s of Music degree at McGill University under the supervision of Sean Ferguson at the McGill Digital 
Composition Studios.  The piece is a representation of Kashchei – a character from Russian folklore who makes an 
appearance in many popular fairytales or skazki.  He is a dark, evil person of ugly, senile appearance who principally 
menaces young women. Kashchei cannot be killed by conventional means targeting his body. Rather, the essence of 
his life is hidden outside of his fl esh in a needle within an egg.  Only by fi nding this egg and breaking the needle can 
one overcome Kashchei’s powers.  In one skazka, the princess Tsarevna’s Darissa asks Kashchei where his death 
lies. Infatuated by her beauty, he let’s down his guard and eventually explains, “My death is far from hence, and 
hard to fi nd, on the ocean wide: in that sea is the island of Buyan, and upon this island there grows a green oak, and 
beneath this oak is an iron chest, and in this chest is a small basket, and in this basket is a hare, and in this hare is a 
duck, and in this duck is an egg; and he who fi nds this egg and breaks it, at the same instant causes my death.”  My 
own piece explores the layers that conceal the death of Kashchei.  Kashchei is thus organized into seven continuous 
movements:
 I. An Oak Tree on the Island of Buyan
 II. The Iron Chest
 III. A Small Basket  
 IV. The Hare
 V. A Duck
 VI. Egg
 VII. The Death of Kashchei

The character of Kashchei has been used musically by Rimsky-Korsakov in his opera Kashchei the Deathless and 
by Stravinsky in The Firebird.  My own piece pays homage to the Kashchei of Stravinsky and Rimsky-Korsakov by 
incorporating small thematic quotes from both works. The main theme, a quotation from the Rismsky-Korsakov 
opera of material sung by the Tzarevna trapped in Kashchei’s castle, is slowly revealed in its simplest form using a 
loose interpretation of the concept of reverse variations.  This process can be related to the wooden Russian doll, 
the matryoshka, where a simple, small doll is concealed within the shells of many larger, more elaborate ones. 
Similarly, one must unfold many layers to reach the essence of Kashchei’s life: as each movement (variation) is 
peeled away the listener gets closer to the core musical material that defi nes Kashchei’s soul. 

Nina C. Young, composer

New York born composer and sound artist Nina C. Young currently resides in Montreal where she is a Masters 
candidate in Music Composition at McGill University’s Schulich School of Music studying under composer Sean 
Ferguson.  At McGill University Nina holds a research assistantship in the Expanded Musical Practice group at 
CIRMMT and works as a studio and teaching assistant at the McGill Digital Composition Studios.  Nina completed 
her undergraduate studies at the Massachusetts Institute of Technology (MIT) receiving degrees in both ocean 
engineering and music.  While at MIT she held a research assistantship at the MIT Media Lab in Tod Machover’s 
Hyperinstruments group.  Her strengths in both music and the sciences has led to research and music compositions 
that concentrate on merging instrumental and electro-acoustic music.  Nina’s music has been performed and read 
in the United States, Canada, France, and the Netherlands by ensembles including the Nouvel Ensemble Moderne, 
Independent Orchestra and Chamber Players at McGill, EAMA Resident String Quartet, Cameleon Arts Ensemble, 
Henschel Quartet, Time Table Percussion Trio, UNESCO Fusion Arts Ensemble, MIT Symphony Orchestra, and 
numerous independent musicians.  In 2010, she was awarded a BMI Student Composer Award for her piece 
‘Kolokol’ for two pianos and electronics. Other awards include IAWM’s 2010 New Music Competition (honorable 
mention), McGill Student Composer-in-Residence program (2009, 2010), and the Philip Loew Memorial Award.  
She was recently invited to participate in the 2011 International Young Composers Meeting in the Netherlands 
sponsored by the ‘orkest de ereprjies’ as well as the 2011 SEAMUS Conference.  She has participated in festivals 



including Domaine Forget’s ‘Nouvelles Rencontres’, European American Musical Alliance at the École Normale 
de Musique in Paris, US State Department’s ‘Fusion Arts Exchange’, Aspen Summer Music Festival, and Bowdoin 
Summer Musical Festival.  Outside of concert music Nina has composed, arranged, and done sound design work for 
both theatre and dance.

Éan agus madrai (2010) World Premiere

The title of this piece (pronounced ayun ogus modree) means “birds and dogs” in Gaelic. A common motif in 
Celtic art is the transformation of a realistic representation of the head of a bird or dog into a fantastical network 
of interwoven threads that combine to form complex braids which themselves dissipate to become the tail feathers 
or hindquarters of the animal. I’m thinking particularly of Celtic jewelry in which white and yellow gold are used to 
distinguish the creatures. I would like to thank Marlon Schumacher, Nina Young and particularly Geof Holbrook for 
their assistance in the creation of this work. For L., B., A. & S. 

Sean Ferguson, composer 

Sean Ferguson was born and raised in the remote Northern Alberta community of Fort Vermilion. He has lived in 
Montreal since 1990, where he studied composition at McGill with John Rea, graduating with a doctorate in 2001. 
He is currently Director of the Centre for Interdisciplinary Research in Music Media and Technology, where he 
was Associate Director for Artistic Research from 2006-09. Along with his duties at CIRMMT, he is also Associate 
Professor of Composition and Director of the McGill Digital Composition Studios at the Schulich School of Music. 
His works for traditional instrumental ensembles and for live electronics have been performed around the world by 
ensembles such as the Orchestre Philharmonique de Radio-France, the Montreal Symphony Orchestra, Les Temps 
modernes de Lyon, the Caput Ensemble of Iceland and the Société de musique contemporaine de Montréal. Recently 
he has collaborated with cellist Chloé Dominguez on a number of projects featuring live electronics, including Projet 
Miroirs for cello, video and live electronics, Ex Asperis for solo cello, large ensemble, new gestural controllers and 
24-channel electronics and Duo pour un violoncelle et un danseur for cello, dancer and 16-channel surround sound 
with gestural control. The latter work is part of an ongoing research/creation collaboration with colleague Marcelo 
Wanderley and choreographer Isabelle Van Grimde.

Le projet « Expanded Musical Practice » est soutenu par le Programme d’appui à  la recherche-cré ation
des Fonds de recherche sur la société et la culture.

The Expanded Musical Practice Project is funded by the Programme d’appui à  la recherche-cré ation
of the Fonds de recherche sur la société et la culture.

La série de performance live@CIRMMT est rendue possible grâce à une subvention
du FQRSC, le FQRNT et le bureau du Vice-principal (recherche) de l’université McGill.

The live@CIRMMT Performance series is made possible by funding from the
FQRSC, the FQRNT, and the offi ce of the Vice Principal (Research) of McGill University.



Ce concert est enregistré par CBC Radio et sera diffusé ultérieurement dans le cadre de l’émission The Signal, animée par 
Laurie Brown tous les soirs à 22 h sur les ondes de CBC Radio Two, 93,5 FM à Montreal.  Le concert peut également être 

entendu sur le web, à Concerts on Demand (www.cbc.ca/radio2/cod/).

This concert is recorded by CBC Radio, and will be broadcast later this season on The Signal, heard every night at 10:00 pm 
with host Laurie Brown on CBC Radio Two, 93.5 FM in Montreal.  It will also be found on the web on

Concerts on Demand (www.cbc.ca/radio2/cod/).
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Distinguished Artist Concert
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Quand électronique et acoustique se recontrent / Digital Meets Acoustic
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Nous espérons que vous avez apprécié le concert de ce soir. Le talent, la passion et la conscience professionnelle de nos musicien(ne)s sont une Nous espérons que vous avez apprécié le concert de ce soir. Le talent, la passion et la conscience professionnelle de nos musicien(ne)s sont une 
source d’inspiration pour nous. Des événements comme celui-ci représentent un investissement fi nancier important pour l’École de musique source d’inspiration pour nous. Des événements comme celui-ci représentent un investissement fi nancier important pour l’École de musique 
Schulich.  Nous vous invitons à contribuer, par un don en argent, à la création de nouvelles possibilités pour nos étudiants et au développement Schulich.  Nous vous invitons à contribuer, par un don en argent, à la création de nouvelles possibilités pour nos étudiants et au développement 
du rôle de McGill dans la communauté culturelle montréalaise. Veuillez communiquer avec notre directrice du développement, Donna Williams, du rôle de McGill dans la communauté culturelle montréalaise. Veuillez communiquer avec notre directrice du développement, Donna Williams, 
au (514) 3 98-8153, pour en savoir plus long sur nos activités et sur les moyens de les soutenir, ou cliquez sur au (514) 3 98-8153, pour en savoir plus long sur nos activités et sur les moyens de les soutenir, ou cliquez sur 

www.mcgill.ca/music/alumni/support.www.mcgill.ca/music/alumni/support.

Nous vous remercions de votre intérêt. Nous vous remercions de votre intérêt. 

We hope you have enjoyed this evening’s concert. The talent, passion and dedication of our musicians are an inspiration to us all. Concerts We hope you have enjoyed this evening’s concert. The talent, passion and dedication of our musicians are an inspiration to us all. Concerts 
of this calibre are a major fi nancial undertaking for the Schulich School of Music.  We invite audience members to join us in furthering of this calibre are a major fi nancial undertaking for the Schulich School of Music.  We invite audience members to join us in furthering 
opportunities for our students and for enhancing McGill’s role in the Montreal cultural community, by making a fi nancial contribution. For opportunities for our students and for enhancing McGill’s role in the Montreal cultural community, by making a fi nancial contribution. For 
further information about supporting our programmes, please contact our Director of Development, Donna Williams at (514) 398-8153, or visit further information about supporting our programmes, please contact our Director of Development, Donna Williams at (514) 398-8153, or visit 
the weblink atthe weblink at

www.mcgill.ca/music/alumni/support.www.mcgill.ca/music/alumni/support.

Thank you for your interest and support.Thank you for your interest and support.


