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« Solo pour basson, microphones et haut-parleurs » (2020)

Ji Youn KANG 
« Untitled » (2019)
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Eliane RADIGUE 
« OCCAM VI » (2012) 
interprété par thomas lehn

Luc FERRARI 
« Et tournent les sons dans la garrigue » (1977) 
interprété par tiziana bertoncini, antonin gerbal, david grubbs,  
ji youn kang, thomas lehn, erikm, dafne vicente-sandoval
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Dafne est une bassoniste qui explore le 
son à travers l’ interprétation de pièces de 
musique contemporaine, l’ improvisation 
et la réalisation d’installations sonores. 
Dafne se consacre depuis de 
nombreuses années à une recherche 
instrumentale approfondie reposant 
sur une expérimentation intuitive des 
propriétés acoustiques du basson. 
Ce travail l’a mené à collaborer avec 
un nombre restreint de compositeurs 
dont la musique requiert un haut degré 
d’interprétation critique (Eliane Radigue, 
Catherine Lamb, Jakob Ullmann, Peter 
Ablinger, Klaus Lang, Tashi Wada). Ces 
collaborations, engagées sur le long 
terme, ont abouti à la création d’un 
corpus substantiel de pièces pour basson 
seul. 
L’improvisation joue également un rôle 
significatif dans sa vie de musicienne. 
Cette facette de son travail se concrétise 
principalement sous la forme de 
performances solo qui utilisent le 
larsen pour rendre audible les espaces 
résonants du basson. 

Dans le passé, Dafne a eu l’occasion de 
présenter son travail dans de nombreux 
festivals de musique contemporaine 
(Huddersfield Contemporary Music 
Festival, Angleterre ; Musikprotokoll, 
Graz ; Tectonics, Glasgow/Adelaide/
Athènes ; Ultima, Oslo), ainsi que dans des 
festivals de musique improvisée ou d’art 
sonore (Konfrontationen, Autriche ; No 
Idea, Texas ; Tsonami, Chili ; Documenta 
14, Athènes).
Dafne est depuis l’été 2018 chargée de 
la classe de basson au Ferienkurse für 
Neue Musik de Darmstadt. 
Son travail en tant qu’improvisatrice 
peut être écouté sur les disques remoto, 
en duo avec Klaus Filip et marne/seine, 
en duo avec Pascal Battus ; tous deux 
enregistrés pour le label de musique 
expérimentale Potlatch. Elle a aussi 
enregistré diverses compositions de 
Jakob Ullmann faisant partie du coffret 
Fremde Zeit Addendum. Le même 
label, Edition RZ, a sorti en avril 2018 
un double CD consacré aux deux pièces 
solo de Jakob Ullmann qui lui sont 
dédiées, Solo II et Müntzers stern.

DAFNE 
VICENTE- 
SANDOVAL 

Photo : DR



SOLO POUR BASSON, 
MICROPHONES 
ET HAUT-PARLEURS 
(2020) 
Le solo est un instrument - un composite de basson, microphones et haut-
parleurs mis en relation au sein d’un espace donné.

Le basson est utilisé sous forme déconstruite. Des microphones miniatures sont 
introduits dans ses différentes parties (bonnet, grande branche, petite branche, 
culasse, bocal et anche), générant des larsens qui rendent audibles ses espaces 
résonnants. Parfois, l’interprète se sert de son souffle, modifiant la boucle, 
ajoutant aux cavités du basson son propre espace en creux.

La pièce a une structure systématique, explorant l’un après l’autre ces fragments 
d’instrument. À chacun d’eux correspond un traitement différent du feedback, 
contrôlé à partir de la table de mixage, du compresseur, des clés et orifices du 
basson, ou par le souffle. Mais, si le parcours à travers ce corps instrumental 
fragmenté est fixé d’avance, les détails de la performance épousent quant à eux 
la nature imprédictible et contingente du feedback. L’interprétation de la pièce 
devient alors une interprétation des circonstances de la performance.

Le solo se tient en équilibre entre l’amplification de bruits et l’émergence d’une 
fréquence, le contrôle et la volatilité, le geste volontaire et l’observation passive.



Ji Youn Kang (1977) est compositrice 
et artiste sonore. Elle a étudié la 
composition à l’Université des arts de 
Chu-Gye, en Corée du Sud, avant de 
s’installer aux Pays-Bas et d’obtenir une 
maîtrise en sonologie et en composition 
au conservatoire d’Amsterdam. La 
plupart de ses compositions s’appuient 
sur les rites du chamanisme coréen et 
bon nombre d’entre elles ont été écrites 
pour des systèmes de Wave Field 
Synthesis, explorant ainsi la relation 
entre espaces musicaux et espaces 
physiques. En parallèle, elle compose des 
pièces électroniques pour instruments 

traditionnels et non traditionnels, en 
explorant principalement les éléments 
rythmiques primitifs et stimulants, et les 
sources sonores bruyantes de la musique 
rituelle coréenne. Elle est également 
active en tant qu’interprète soliste.
Ses pièces ont été jouées dans de nombreux 
lieux et festivals tels que la Biennale di 
Venezia (IT), Gaudeamus Muziekweek (NL), 
Internationales Musikinstitut Darmstadt 
(IMD), Time of Music (FI), Sonic Acts (NL), 
STRP (NL), SICMF (KR), Sonar (ES), Synthèse 
(FR), TodaysArt (NL), MISO (PT), Audiopolis 
(ES) et le Festival de Música (ES).

Cette performance de Ji Youn Kang tire parti de deux bambous et d’un petit 
gong coréen, reliés entre eux par des machines analogiques pour un traitement 
en temps réel. Kang se sert de la tension électrique circulant entre son corps, 
un générateur, les baguettes de bambou et un synthétiseur, jusqu’à ce qu’ils 
deviennent fortement liés les uns aux autres. Le gong produit un flux rythmique 
et reprend le geste des bambous, élargissant ses mondes rythmiques vers 
l’extérieur, jusqu’à ce que tout l’espace devienne une partie du corps en 
résonance, chantant et respirant avec les voix entêtées des instruments.

Cette pièce a été co-commandée par Sonic Acts et A4 dans le cadre de Re-
Imagine Europe, cofinancée par le programme Creative Europe de l’Union 
européenne, et développée au cours d’une résidence à STEIM.

UNTITLED 
(2019)

Photo : DR

JI YOUN
KANG
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Eliane Radigue est née à Paris. Elle a étudié 
les techniques de la musique concrète au « 
Studio d’Essai » de la RTF sous la direction 
de Pierre Schaeffer et Pierre Henry (1956-
57). Mariée au peintre sculpteur Arman, 
elle consacre une dizaine d’années à 
leurs trois enfants. Elle deviendra ensuite 
l’assistante de Pierre Henry au studio 
APSOME en 1967 68. Elle a été en 
résidence à l’école des Arts de l’Université 
de New-York (1970 71), à l’Université de 
l’Iowa et à l’Institut d’Arts de Californie en 
1973, et au Mills College en 1998. Elle crée 
des environnements sonores constitués 
de bandes sans fin de différentes durées 
se désynchronisant progressivement. 
Ces œuvres sont présentées dans de 
nombreuses galeries et musées à la fin 
des années 60. Depuis 1970, elle est liée 
à l’ARP 2500 Synthesizer et à la bande 

magnétique en de nombreuses créations 
depuis Chry-ptus (1970) jusqu’à L’Île 
re-sonante (2000). Parmi ces créations : 
Biogenesis, Arthesis, Ψ 847, Adnos I, II 
et III (années 70), Les Chants de Milarepa 
et Jetsun Mila (années 80). Puis en 1988-
91-93, les trois pièces constitutives de
la Trilogie de la Mort. Depuis 2002,
elle poursuit la composition avec et
pour des musiciens instrumentistes, des
œuvres essentiellement acoustiques.
Ces musiques ont été présentées dans
les principaux festivals internationaux.
Ses concerts d’une extrême sobriété,
quasi ascétique, sont constitués d’un flot
sonore continu, sans cesse changeant,
d’une extrême lenteur, la transformation
s’effectuant dans la masse sonore même.

ELIANE
RADIGUE 

Photo : Aude Paget, ©INA



OCCAM VI 
(2012)
Interprétation : Thomas Lehn

Au début il y a cette image vue il y a si longtemps, au musée d’histoire naturelle à Los 
Angeles, l’image d’un long bandeau représentant les longueurs d’ondes connues. Il était 
évident qu’au-delà de la longueur d’onde de la terre au soleil, entre autres planètes, 
systèmes solaires et galaxies se déploient encore ces longues vagues. Vertige de cet 
univers ondulatoire dans lequel nous baignons. Tel notre propre corps également animé 
d’ondulations, de rythmes multiples. Il est tout aussi vertigineux d’aller vers le mini, x-ray, 
gamma-ray et autre « nano ». Dans ces inconcevables dimensions, il y a aussi cette toute 
petite zone, entre quelque 50, 60 hertz jusqu’à 12.000 ou plus. Pour quelques espèces, 
ces vibrations se transforment en sons.

Pour ne pas sombrer dans ce vertige, plus proche de nous sur cette terre, il y a l’Océan. 
Cet Océan nous rapproche d’une contemplation plus accessible. Outre son propre cycle, 
il reçoit également les fleuves qu’il nourrit. C’est la raison pour laquelle il y a beaucoup de 
thèmes de rivières dans les Occam, de fleuves, de cascades, de sources, de fontaines… 
Tous les thèmes sont associés à l’eau, nécessairement. C’est l’élément qui les parcourt, la 
représentation de la vie, la vie dans sa fluidité, comme la circulation du sang.

Ce travail que je demande aux musiciens est d’une très grande exigence, ce n’est pas la 
virtuosité de la rapidité, mais la virtuosité d’un contrôle infime et absolu de l’instrument, 
une virtuosité extrême, subtile et délicate. Ce que je faisais avec mon synthétiseur était 
presque semblable ; tourner un potentiomètre de la valeur d’un cheveu pouvait tout 
changer. Pendant ma période de travail avec le feedback, le même protocole délicat 
du travail avec un micro et un hautparleur s’imposait. Il y a une distance à respecter 
très soigneusement. Aller au-delà, le son disparait, aller trop près et le son éclate en 
effet larsen. Il faut pouvoir garder le contrôle. Je ne renie pas mon travail électronique, 
bien que je n’aie jamais rien accompli qui ait pu totalement me satisfaire. La finalisation 
restait toujours un compromis entre ce que j’avais voulu faire et ce que j’avais pu réaliser 
techniquement avec mes moyens. Par contre avec les musiciens, j’ai enfin pu entendre 
pour la première fois la musique que j’appelais « mes phantasmes sonores ».

Quel que soit le moyen utilisé, le but essentiel est d’émettre, faire émerger les partiels, 
les overtones, harmoniques et subharmoniques, cette vibration qui est celle de l’air, non 
seulement celle de la corde ou du souffle, mais l’impalpable du son. L’instrument qui vibre 
au-delà de la ou des fondamentales qui génère cette richesse extraordinaire qui devient 
fascination. Cela exige une grande simplicité, sons tenus dans les nuances pianos à 
mezzo-forte au-delà desquels la fondamentale redevient prédominante. D’où la fameuse 
règle du rasoir d’Occam, il ne faut surtout pas en rajouter, mais privilégier ce contrôle du 
souffle, ou un simple frôlement, cette caresse d’une clé ou corde suffit à développer et 
enrichir cet univers infini.

Dans les solos, j’attache surtout une grande importance à l’unité de « l’interprète et 
son instrument » cette osmose particulière où les choses sont là tout simplement, tout 
naturellement.

Extrait du livret du double album OCCAM OCEAN 1 (Shiiin, 2017).
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T H O M A S 
L E H N
Depuis 1990, l’activité créatrice de 
Thomas Lehn se concentre sur la musique 
électronique créée à partir de la synthèse 
de sons analogiques réalisés en temps réel. 
Après avoir travaillé avec le synthétiseur 
minimoog inventé par Robert Moog, il 
compose depuis 1994 sur le Synthi A, 
un synthétiseur analogique modulaire, 
combiné avec le clavier DK-2, instruments 

développés et produits tous deux par la 
société anglaise EMS à la fin des années 
60. Le matériau musical, le processus de
composition et les formes des musiques
électroniques de Thomas Lehn sont
développés en temps réel. Dans ses œuvres 
se révèle un large faisceau d’expériences,
dans de nombreux genres et contextes
musicaux. Dans les années 80, il a
travaillé comme pianiste dans le domaine
de la musique classique et contemporaine,
mais aussi le jazz, le théâtre musical et
les spectacles multimédia. Depuis les
années 90 et jusqu’aujourd’hui, son
travail est centré sur les formes musicales
contemporaines, en tant que pianiste
et en tant qu’interprète de musique
électronique. Il a développé dans ce
domaine un langage personnel, dont la
syntaxe semble souvent d’une nature plus 
acoustique qu’électronique.
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Luc Ferrari est né à Paris en 1929. Il 
s’interroge sur cette première phrase ; 
d’abord 1929.
Il a écrit de nombreuses autobiographies 
dans lesquelles il falsifiait les dates. 
L’écriture le rend fou, il ne faut pas lui 
demander ça. Et comme il n’osait pas se 
rajeunir, il se vieillissait. Il y a donc des 
tas de fausses dates qui courent, cela 
l’amusait à l’époque. Maintenant ça 
l’amuse beaucoup moins ! 

Ensuite, né à Paris. Il s’interroge : être né 
à Paris ! Il se demande ce qu’il aurait été 
s’il était né dans le petit village de son 
père, en Corse. Il se demande ce qu’il 
aurait été s’il était né à Marseille, la ville 
de sa mère. Il se demande ce qu’il aurait 
été s’il était né en Italie, le pays de ses 
ancêtres.
Et pour cela, il n’a aucune réponse.
Le 22 août 2005, Luc Ferrari nous a 
quittés à Arezzo, Toscane. 

LUC
FERRARI 
(1929 - 2005)

Photo : Laszlo Ruszka ©INA



Cette pièce musicale est une proposition plus qu’une composition. Elle se joue sur la 
communication entre les musiciens qui choisissent de la réaliser ou de « l’inventer ».

Ce qui est proposé est une partition d’intentions ou de désirs sonores, une 
bande magnétique qui indique des matières musicales et une forme, et des idées 
générales qui doivent lui donner un sens.

J’ai retrouvé quelques phrases écrites au moment du travail et qui me semblent 
situer (sans trop préciser) les intentions de cette composition, et mettre les 
musiciens dans un climat psychologique qui les incite à l’imagination :

« …Ces derniers étés, j’ai fait dans la garrigue des Corbières des stations 
prolongées. J’y sommeillais sans vraiment dormir, pendant les heures chaudes 
de la journée. Ce demi-sommeil (ou abandon de la conscience au premier degré) 
m’imprégnait de ce lieu avec lequel j’entrais en connivence. Un silence habité de 
petits sons plus ou moins définis, les parfums de la lavande et du thym, la dureté 
des pierres et des chardons, l’air en mouvement dans les aiguilles de pin dont le 
bruit évoque celui des caresses sur les courbes d’un grand corps.

« Qu’as-tu fait aujourd’hui ? » me demandait-on, et je répondais, « J’ai travaillé 
dans la garrigue ».

La garrigue douce et violente de sensualité complexe et indéterminée, situait 
son univers en différence avec le reste du paysage, je reconnaissais son temps 
suspendu comme formes et durées de gestes d’amour… »

ET TOURNENT LES SONS 
DANS LA GARRIGUE 
(1977) 
Interprétation :  Tiziana Bertoncini, Antonin Gerbal, David Grubbs, 
Ji Youn Kang, Thomas Lehn, eRikm, Dafne Vicente-Sandoval
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T I Z I A N A 
B E R T O N C I N I
Après avoir étudié les arts plastiques et 
le violon classique, Tiziana Bertoncini se 
concentre sur la musique contemporaine — 
écrite ou improvisée, comme instrumentiste/
compositrice — et électroacoustique.
Au même moment, sa formation d’artiste 
plasticienne l’amène vers la création 
d’installations et de performances, où le 
son, les éléments visuels et l’espace, en 
sont les composants essentiels.
Sa démarche artistique pluridisciplinaire 
et transversale vise la poursuite de fils 
invisibles qui unissent non seulement 
les arts, mais aussi les domaines de la 

connaissance, l’expérience humaine, et les 
mystères de l’univers et de l’ inconnu.
Elle joue régulièrement dans des festivals 
internationaux de musique contemporaine 
et improvisée, et a également contribué 
à la composition musicale de nombreux 
spectacles de danse, théâtre, vidéo et 
d’œuvres multimédias.
En 2011, sa composition électro-
acoustique Nur Sand a été primée au 
concours Ferrari (r)écouté organisé par la 
radio allemande hr2-kultur et par le ZKM | 
Institute for Music and Acoustics.
En 2015 sa pièce Panta Rhei – Danube 
time space a été produite et diffusée par 
la radio Allemande WDR3 dans l’émission 
Studio Akustische Kunst.
Elle est membre de l’ensemble]h[iatus, 
qui évolue dans les territoires de 
l’ improvisation et de l’ interprétation 
des œuvres du répertoire contemporain. 
L’ensemble a créé des pièces de 
compositeurs comme Vinko Globokar, 
Peter Jakober, Jennifer Walshe, Anthony 
Pateras.

Photos : Nika Brunova 
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A N T O N I N 
G E R B A L
Percussionniste, pianiste, improvisateur 
et compositeur, Antonin Gerbal est 
un membre actif de la scène musicale 
parisienne. Son travail interroge 
notamment ce qui fait l’unité de la batterie 
dans la tradition afro-américaine – des 
premiers orchestres swing à l’improvisation 
européenne en passant par le bebop et 
la free music. En tant que batteur, il se 

produit à l’ international et collabore avec 
des artistes de tous horizons (Alexander 
Von Schlippenbach, Eliane Radigue, Peter 
Ablinger, Evan Parker, Stephen O’Malley, 
Jean-Luc Guionnet, Bertrand Denzler, 
Seijiro Murayama ou Axel Dörner). En 
tant que compositeur, il a écrit plusieurs 
pièces pour le Umlaut Big Band et 
l’ensemble ReRe. Ses parutions récentes 
incluent Sound of Drums en solo, Le 
Ring du trio Denzler-Gerbal-Dörner, New 
Jazz Imagination et Supermajnoon du 
quartet Ahmed (Pat Thomas, Seymour 
Wright, Joel Grip) et Occam Ocean 2 par 
l’Onceim. Antonin Gerbal est par ailleurs 
producteur pour le label Umlaut Records 
et le netlabel Remote Resonator.
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D A V I D 
G R U B B S
David Grubbs est professeur de musique 
au Brooklyn College et au Graduate 
Center, CUNY. Au Brooklyn College, il 
enseigne également dans les programmes 
de master Performance and Interactive 
Media Arts (PIMA) et en Creative Writing. 
Il est l’auteur de Now that the audience 
is assembled (Duke University Press) 
et Les disques gâchent le paysage 
– John Cage, les années 1960 et
l’enregistrement sonore (Les Presses
du Réel) et, avec Anthony McCall, de
Simultaneous Soloists (Pioneer Works
Press). Au printemps 2020, Duke
University Press publiera The Voice in the 

Headphones, la deuxième expérience de 
Grubbs d’une écriture musicale prenant la 
forme d’un long poème.
Grubbs a publié quatorze albums solo et a 
figuré sur plus de 190 disques ; son dernier 
enregistrement solo est Creep Mission 
(Blue Chopsticks, 2017). En 2000, son 
film The Spectrum Between (Drag City) 
a été nommé « Album de l’année » par le 
London Sunday Times. Il est connu pour 
ses collaborations interdisciplinaires 
avec la poétesse Susan Howe et les 
artistes plasticiens Anthony McCall et 
Angela Bulloch. Son travail a notamment 
été présenté au Musée Solomon R. 
Guggenheim, au MoMA, à la Tate Modern 
et au Centre Pompidou. 
Grubbs était membre des groupes Gastr 
del Sol, Bastro, et Squirrel Bait et a joué 
avec Tony Conrad, Pauline Oliveros, le Red 
Krayola, Will Oldham, Loren Connors et 
bien d’autres. Il a obtenu une bourse de 
la Foundation for Contemporary Arts, est 
éditeur de musique pour BOMB Magazine, 
membre du conseil d’administration de 
Blank Forms et directeur du label Blue 
Chopsticks.



Photo : Didier Allard ©INA

E R I K M
eRikm est un compositeur, musicien 
improvisateur et plasticien, née en 1970 à 
Mulhouse et vivant à Marseille.
Depuis 1992, eRikm étend son terrain 
d’expérimentation artistique sur les scènes 
internationales. Attentif au maintien de la 
fusion entre pensée, instinct et sensibilité, 
il ose la simultanéité des pratiques et 
la mise en tension de différents modes 
de composition, dans et avec tous les 
langages.
Depuis son expérience première dans 
les arts plastiques et visuels, il prend le 
risque d’échapper à toute tentative de 
catégorisation hâtive. Très vite considéré 
comme un virtuose des dispositifs 
électroniques et des arts sonores (1994), 
eRikm traverse les mondes-systèmes dits 
« indépendants », « institutionnels » et les 
territoires (France – International).
Dans le même temps (1997), il développe 
une approche ouvertement prospective du 
médium technologique, à la fois comme 
outil de développement d’un modèle 
économique et comme instrument de 
création, de production, de diffusion. 
Un processus qui ne cesse jamais de traiter 
les matières sonores comme un organisme 
vivant, en mutation permanente, exposé 
au risque de l’accident comme à celui du 
ravissement et de l’unisson. 

Parce qu’il fait jouer tous les contraires 
dans la démarche d’improvisation, ce 
geste s’inscrit au plus haut des expressions 
d’intensité, misant à la fois sur sensation 
et entendement, farce et gravité, instinct 
et anticipation.
Ses œuvres mettraient alors en tension 
l’ intime et le politique, le populaire et le 
savant, mais sans démonstration, plutôt à 
partir de courts-circuits, de matériaux (dé)
générés en live - de la référence au bruit ; 
comme autant de façons de saisir chaque 
instant sur le vif.
Au fil du temps, les rencontres et 
collaborations s’impulsent naturellement 
avec des publics et des tempéraments : 
Luc Ferrari, Christian Marclay, Mathilde 
Monnier, Fm Einheit, Thurston Moore, 
Les Percussions de Strasbourg… Autant 
d’heureuses « co-incidences » qui 
marquent cette recherche instinctive 
de transmutation, ces jeux sur plusieurs 
plans. 
Depuis 1997, seul ou accompagnés, eRikm 
se déplace pour jouer (5 à 7 projets « on 
tour ») ou conçoit des œuvres spécifiques, 
transversales, pour des espaces et 
des commandes (discographiques, 
radiophoniques, installations, vidéos...) 
Entre ces temps, irriguant l’émergé, les 
fragments les plus personnels continuent 
de s’assembler pour construire, à partir 
notamment de quelques-uns de ses 
arts premiers (photographies, dessins, 
objets plastiques, vidéo), une vision 
kaléidoscopique singulière. 
In fine, tout son travail résonne 
certainement de ses recherches en 
bordure des sciences et d’une poésie 
curieuse du monde.
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