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Présentation
Le Bureau des Jeunes Chercheurs de l’Institut de Recherches en Musicologie (BJC
IReMus) est né en mai 2014 à l’initiative de doctorants qui désirent s’impliquer
activement dans la vie scientifique du laboratoire. Succédant au Bureau des Jeunes
Chercheurs de l’ancienne équipe de recherche de l’Observatoire Musical Français
(OMF), le BJC IReMus a pour fonction de favoriser le dialogue entre doctorants et
chercheurs confirmés au sein du laboratoire. À ce titre, il organise et coorganise
différents événements scientifiques comme le Congrès Doctoral International de
Musique et Musicologie, le séminaire “L’IReMus présente” ou encore le rendez-vous
“Thèse et vous !”. Par ses différentes actions, le BJC IReMus participe au
rayonnement national et international de la recherche en Musique et Musicologie.

Après le succès des Journées Doctorales Internationales - Quaerendo invenietis en
2017 et les 1er et 2e Congrès Doctoral International - Au rythme de la recherche en
2018 et 2019, le BJC IReMus a choisi cette année de poursuivre cet événement. Cette
quatrième édition tend à représenter l’actualité musicologique du point de vue des
doctorants. Nous avons la chance d’accueillir des spécialistes et des doctorants
d’universités françaises et étrangères qui pourront s’exprimer en français ou en
anglais. Le congrès sera complété d’une demi-journée d'ethnomusicologie qui se
tiendra l’après-midi du 6 novembre. Dans une perspective de rayonnement et
d’interaction, nous avons à cœur de faire dialoguer l’IReMus avec d’autres
institutions majeures de la recherche en Musique et Musicologie en accueillant des
personnalités d’horizons différents.

Nous tenons à remercier ici les nombreuses personnes qui ont soutenu ce projet.
Nous vous souhaitons de passer trois journées riches en échanges scientifiques,
institutionnels et humains.

Le Bureau des Jeunes Chercheurs de l’IReMus

Membres actuels Membres d’honneur Anciens membres
Paul Albenge
Louise Condi
Francesca Mignogna

David Munive
Amy Kyle
Marie Renaudin
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Audrey Cabarrou
Pauline Genissel
Katia-Sofia Hakim
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María-Elena
Santaella Morales



Programme

Jeudi 4 novembre 2021

Salle 106, barre 44-45 (Centre international de conférence, campus Jussieu)

9h Accueil des participants
9h30 Ouverture du Congrès

Bureau des Jeunes Chercheurs de l’IReMus
Gilles Demonet, Directeur de l’IReMus
Nicolas Dufetel, Directeur adjoint

Modération : Gilles Demonet

10h Cécile Beaupain, Les calligrammes musicaux de Baude Cordier,
entre abstraction et perception

10h30 Pause café

11h Nahoko Sekimoto, D’Alembert et la théorie ramiste : divergences
et convergences dans les Elémens de musique (1752, 1762)

11h30 Cristopher Holman, Bach Performance Practice in the French
Romantic Organ School: A Study of Two Welte Organ Roll
Recordings

12h Pause déjeuner

Modération : Philippe Cathé

14h Laurent Cugny, Une musicologie continentale ?

14h30 Ruka Shironishi, Harmonizing Modal Melodies: The Studies of
Plainchant Accompaniment from the Nineteenth Century

15h Kathleen Hammami, Les œuvres de jeunesse de Gérard de Nerval :
premières impressions musicales d'un poète

15h30 Pause café

16h Anna Belinsky, “Recompose it with a master’s hand” – Brahms, his
friends and the rewriting of his Piano Trio in B major

16h30 Manon Decroix, Repenser l'analyse formelle du poème
symphonique : éléments pour une approche méthodologique



17h Clôture de la journée
Bureau des Jeunes Chercheurs de l’IReMus

Vendredi 5 novembre 2021

Salle 106, barre 44-45 (Centre international de conférence, campus Jussieu)

9h Accueil des participants

Modération : Dinko Fabris

9h30 Mark Everist, University of Southampton, professeur en
résidence, Sorbonne Université

10h Miloš , On Researching the Means of Musical Borrowing and Its
Purpose – Case Study: Mature Works

10h30 Pause café

11h Raffaella Carluccio, Le concept de Gesamtkunstwerk dans la
deuxième après-guerre

11h30 Reiko Yoshida, Inori (1974) de Karlheinz Stockhausen : une
nouvelle étape dans sa recherche concernant les œuvres
scéniques

12h Pause déjeuner

Modération : Laurent Cugny

14h Dinko Fabris, À définir

14h30 Karolina Dąbek, Music and Space in compositions of Kazimierz
Serocki

15h Grégory Rauber, Comme Si, comme Za : solmiser le septième
degré de la gamme en France au XVIIe siècle

15h30 Pause café

16h François Picard, Silent Flowers, Pour une histoire mondiale de la
musique

16h30 Mihaela Rusu, Discovering music cryptograms in the creation of
Viorel Munteanu through computer aided methods



17h Judith Romero-Porras, Jean-Etienne Marie et le Mexique : son
enseignement dans les années 1960

17h30 Clôture de la journée
Bureau des Jeunes Chercheurs de l’IReMus

Samedi 6 novembre 2021

Amphithéâtre Edwards, Sorbonne Université

9h Accueil des participants

Modération : François Picard

9h30 Ester Pineda, Narrativité et appropriation artistique auprès de
jeunes pianistes : une étude sur les pièces op.12 de Florentine
Mulsant

10h Paul Albenge, La formalisation du continuum rythmique dans la
pratique contemporaine du jazz : du geste au système, du système
au geste ?

10h30 Pause café

11h Sebastian Olave Soler, La musique urbaine du pacifique
colombien et sa place dans la construction sociale : une
(ethno)-musicologie « pragmatique »

11h30 Maël Péneau, Trap-Mbalax et Jolofbeat : construction d'une
identité sonore localisée à Dakar, Sénégal

12h00 Clôture de la demi-journée
Bureau des Jeunes Chercheurs de l’IReMus

14h Journée doctorale d’ethnomusicologie
Salle André Pirro, Sorbonne



Résumés
Paul Albenge, La formalisation du continuum rythmique dans la pratique
contemporaine du jazz : du geste au système, du système au geste ?

Le rythme est le plus fondamental des paramètres musicaux dans la pratique du
jazz. Par la présence d’une pulsation isochrone, il est l’essence même de la propriété
audiotactile de cette musique. Les recherches récentes en neurosciences démontrent
l’impact de la pulsation sur la perception de la musique ainsi que dans l’activation
des neurones miroirs chez l’auditeur. Notre communication s’articule autour du
positionnement de l’improvisateur par rapport à cette pulsation. Nous présenterons
une réponse possible à la problématique suivante :
Comment garder les apports de la pulsation isochrone tout en se libérant des
contraintes  qu’elle peut avoir sur le discours musical ?
Nous présenterons comment la pratique du jazz assimile un matériel musical tout
d’abord par le geste  pour ensuite le formaliser jusqu’à l’établissement de systèmes.
Trois positionnements par rapport à la pulsation sont illustrés autant par des
occurrences historiques que dans la pratique contemporaine incarnée par notre
corpus de thèse – Malik Mezzadri, Nelson  Veras et Bo Van Der Werf:

1. La formalisation au sein de la pulsation : elle s’effectue principalement par
l’utilisation de débits rythmiques non-conventionnels – nombres premiers
supérieurs à 3 – entre les  battements de la pulsation.

2. La formalisation par-dessus la pulsation : elle opère sur plusieurs battements
de la pulsation et permet d'organiser des éléments rythmiques plus ou moins
indépendants de la pulsation initiale bien que s'y référant. L’effet principal est
de mettre à mal le tactus initial par l’instauration d’une nouvelle périodicité
rythmique – polyrythmie.

3. La formalisation de la pulsation : ce type de rationalisation organise les
différents battements de la pulsation permettant d'autres perspectives du
continuum rythmique – métriques  composites, talea.

Par l’étude des partitions et l’analyse de transcriptions, nous expliciterons les
différents systèmes formels présents chez les musiciens de notre corpus autant
dans leurs conceptions théoriques que leurs réalisations pratiques. Enfin nous
discuterons de l’importance de l’implication corporelle dans la réalisation des
systèmes formels et en quoi cette conception s’incarne dans une logique
audiotactile.

Cécile Beaupain, Les calligrammes musicaux de Baude Cordier, entre abstraction et
perception

Les deux calligrammes de Baude Cordier, Belle bonne sage et Tout par compas
(Chantilly, Bibliothèque du château, ms 564, f. 11v et 12r), l'un en forme de cœur,



l'autre en forme cercle, ont fait l'objet de nombreuses analyses iconographiques mais
les ressorts de leur notation rythmique restent presqu'inexplorés.

Cette notation, dérivée de l'Ars nova français, est remarquable par la polysémie de
ses figures de note et par le grand nombre de signes qui y sont employés. Selon leur
contexte, une figure de note peut valoir différentes durées et inversement, une durée
peut être notée par des figures de notes différentes. La valeur rythmique de ces
dernières est déterminée par des signes de mensuration ou de proportion, mais
curieusement certains de ces changements de mensuration ou de proportion n'ont
pas d'impact rythmique.

Je vous propose une analyse qui part de l'hypothèse que la complexité de cette
notation n'est pas vaine. En effet, la fonction et la place de ces signes peuvent être
interprétées en tenant compte d'un arrière-plan numérique qui trouve sa source
dans les Institutions arithmétiques de Boèce. Les nombres parfaits, mais aussi les
nombres plans, triangles, carrés et circulaires qui y sont décrits, opèrent une
jonction entre ces calligrammes, leur notation, et leur musique.

Nous verrons, la place à la fois cyclique et symétrique de ces signes dans Tout par
compas ; comment la synonymie rythmique des ténor et contre-ténor de Belle,
bonne, sage est intégrée à cette méditation sur les nombres ; mais aussi comment la
dimension musicale de ces pièces, les entrées en imitations et les mouvements
cadentiels, y participent.

Ces calligrammes musicaux sont des œuvres totales, conçues dans la contemplation
de la vérité éternelle des nombres, mais inscrites dans un continu temporel, sonore,
et géométrique, graphique,  entre perception et abstraction.

Anna Belinszky, “Recompose it with a master’s hand” – Brahms, his friends and the
rewriting of his Piano Trio in B major

Letters, diary entries and memoirs testify that Brahms regularly shared manuscripts
of his works with his close friends. They were usually among the first players and
listeners of the composer’s new pieces, and many of them were eager to tell Brahms
their impressions and ideas about his music. Their purpose was not only to discuss
compositional issues, but sharing their thoughts on a piece also enabled them to
revive memories of the past or to reveal their more intimate feelings. Looking into
this personal context can play an important role in exploring more meaningful
aspects of a musical work and understanding the various functions that music could
have fulfilled in Brahms’s circle.
When Brahms decided to revise his B major piano trio in the late 1880s, he could
expect the original piece to be vivid in the memories of several close friends. In the
editing process, he virtually rewrote his early music from 1854, and made such
significant changes in the material that attracted the attention of his critics and
friends alike. Crucial points of the revision, questions of form and structure, and



significant musical moments of the early and late versions are all topics that appear
repeatedly in the correspondence of Brahms and his friends.
Brahms’s letters to his publisher, Fritz Simrock, shed light on how the composer
interpreted the rewriting process, while Eduard Hanslick’s comments tell us about
the general critical reception of the piece. Clara Schumann’s diary entries contains
unique remarks concerning the old and new themes of the trio, including the much
discussed topic of the trio’s An die ferne Geliebte allusion. It is also worth noting
Elisabeth von Herzogenberg’s thoughts, who expressed her doubts about the new
work, and reminded the composer in a letter that he “had no right to take the lovely,
if sometimes muddled, outpourings of youth and recompose them with a master's
hand”. In my presentation I offer an insight into Brahms’s rewriting process, using
his friends’ comments to open up new perspectives in understanding the differences
between the early and the late piece.

Miloš Bralović, On Researching the Means of Musical Borrowing and Its Purpose –
Case Study: Mature Works

The main issue of this paper is to present the ways of dealing with poietic of Paul
Hindemith (1895–1963) and its influence of post World War II works by Serbian
composer Milan Ristić (1908–1982). Namely, various musicologists (such as Marija
Bergamo, or Vlastimir Peričić) have pointed out numerous similarities between the
two composers, although not explaining them in detail.
Ristić studied composition in Prague Conservatoire during the 1930s, where he
attended courses of quarter-tone music with Alois Haba (1893–1973), which
influenced Ristić’s avant-garde orientation during the interwar years. Having
returned to Belgrade in 1939, he briefly worked in Radio Belgrade Music Section,
withdrawing from public life after the German occupation in 1941. During the early
post-war years, this composer seems to have given up on composing. His
reappearance on the Belgrade music scene took place in 1951 with his Second
Symphony. In the writings of the mentioned authors, this piece was characterised as
his turnaround towards Neoclassicism (compared to his expressionist and
quarter-tone works of the 1930s), inspired by the works of Hindemith.
One should also have in mind the overall context of the development of Serbian
(then part of Yugoslavia) music, such as the fact that Ristić was among the first
avant-garde composers in the history of Serbian music, then the doctrine of Socialist
Realism which dominated the Yugoslav arts and culture roughly from 1945 to 1950,
and the fact that Ristić’s reappearance on the Belgrade music scene was also
influenced by the series of events consisting of the “historical break” between
Yugoslavia and USSR in 1948, which caused the doctrine of socialist realism started
to fade throughout the 1950s.
Thus, we shall examine the means of musical borrowing, which are mostly (but not
only) connected to Hindemit’s compositional techniques, in the context of the
development of Milan Ristić’s style. As case studies, we shall present two Ristić’s



works of the 1950s: the mentioned Second Symphony and First Piano Concerto
(1954).

Raffaella Carluccio, Le concept de Gesamtkunstwerk dans la deuxième après-guerre

La recherche présentée ici se présente comme un idéal pour le développement du
thème de la conception wagnérienne du Gesamtkunstwerk, avec une référence
particulière au rapport entre la structure mélodramatique et sa réalisation concrète.

Comment peut-on mettre en scène aujourd’hui une œuvre du passé, alors que les
codes cinétique-visuels et esthétiques de la région actuelle, après la révolution du
XIXe siècle dans ce domaine, sont loin de ceux de l’époque de composition des
œuvres à représenter? De formation et d’origine extra-opérante, à partir de la
seconde moitié du XXe siècle, des réalisateurs comme Giorgio Strehler et Luca
Ronconi n’ont pas seulement contribué à la réévaluation du texte scénique tant de
Verdi que de Wagner, en l’adaptant aux nouveaux standards représentatifs de notre
époque, mais ils ont aussi offert une relecture globale, parfois très originale, des
grandes réalisations du répertoire, en cherchant à mettre en lumière, dans les
œuvres qu’ils ont mises en scène, un noyau dramatique central qui devient ainsi la
lentille critique à travers laquelle filtrer chaque ingrédient du spectacle, de la
construction du personnage à la scénographie, des costumes à la gestualité et à la
proxémique.

Regardant dans une optique syncrétique, les lectures interprétatives que la mise en
scène, dans toutes ses composantes, a données du drame verdien et wagnérien, on
propose l’étude du processus d’éloignement du descriptif traditionnel entrepris dans
le domaine scénographique et cinétique et de leur impact sur la critique italienne
dans la seconde après-guerre.

Laurent Cugny, Une musicologie continentale ?

La philosophie a entériné depuis longtemps une coupure géographique, culturelle et
épistémologique entre une philosophie anglophone (dite le plus souvent « analytique
» en raison du privilège accordé à un corpus particulier de la discipline
philosophique) et une philosophie dite « continentale », se rapportant aux
recherches opérées sur le continent européen en dehors de la sphère anglophone.
Si cette coupure n’est pas transposable telle quelle à la musicologie – laquelle ne l’a
d’ailleurs pas formalisée dans le vocabulaire – il semble toutefois que des différences
significatives s’observent de façon croissante entre deux blocs, l’un anglophone,
dominé majoritairement par la recherche étatsunienne, l’autre des pays européens
de langue autre que l’anglais.
Les études sur le jazz manifestent cette double caractéristique d’être, d’une part
assez récentes dans le spectre d’ensemble de la musicologie et de l’autre d’être très
fortement marquées par la pensée du pays qui a donné naissance à cette musique.
Par ailleurs, son enracinement dans la culture afro-américaine en font un lieu
privilégié du débat social et politique. La position de double excentrement d’un



chercheur non anglophone et spécialisé dans un domaine récent et jusqu’à
récemment marginal de la musicologie, offre un point d’observation original sur des
questions très générales posées à notre discipline, vues ici à travers ce prisme.
On se posera donc la question de savoir si la situation des études du jazz est
particulière et non généralisable ou s’il serait loisible de parler d’une musicologie
continentale qui ferait face à une musicologie anglophone.

Karolina Dąbek, Music and Space in compositions of Kazimierz Serocki

The idea of spatialization of music flourished in the second half of the 20th century,
grounded by the experiments in a field of electroacoustic music – especially in the
pieces of Karlheinz Stockhausen (eg. Gesang der Jünglinge, 1955-56) or Edgard Varèse
(eg. Poème électronique, 1958). This phenomenon was neither well known nor
intensively explored in Poland. However, we can find here a few creative
continuators of the idea of spatial music in the 1960s. Kazimierz Serocki (1922-1981)
was particularly interested in the problem of space and spatialization in music. He is
usually associated with sonorism and the avant-garde oriented so-called “Polish
School of Composition”, and, what is more important, he is one of the first Polish
artists that intentionally exploited spatial localization of sound sources in vocal and
instrumental music.
In my paper I will show some examples of spatial pieces composed by Serocki. The
meanings of spatialization, as well as the models of space arrangement and sound
distribution, are different in each composition. The main aims of the presentation
are to show the three different attitudes towards the problem of space in music and
– through analysis and interpretation of the compositions – discover its own specific
musical signification.

Manon Decroix, Repenser l'analyse formelle du poème symphonique : éléments pour
une approche méthodologique

« Après plus d’un siècle – comme l’explique Johns – les poèmes symphoniques
continuent d’intriguer les musicologues à un niveau fondamental : celui de la
relation entre le programme et la forme musicale. » Ainsi, les avis des chercheurs
divergent sur la place qu’occupe le programme support dans les choix
compositionnels. La revue de littérature effectuée par Johns illustre quatre manières
différentes de considérer l’élément extra-musical. La première école (représentée par
Köhler) n’entrevoit aucun lien entre musique et programme, la structure de l’œuvre
est « informe ». Pour la seconde (Scholes, 2011, Saffle, 2018), l’agencement musical est
totalement gouverné par le programme. Le troisième courant de pensée (Kaplan,
1984, Hepokoski, 2006) perçoit le poème symphonique comme une forme sonate plus
ou moins élargie. Enfin, la dernière catégorie (Dömling, 1985) comprend chaque
œuvre comme ayant un type de relation unique avec son programme. La forme est
malléable, ne donnant lieu à aucun paradigme structurel particulier. Face à cette
diversité d’approches méthodologiques, Cormac (2017) rappelle que le poème



symphonique doit sa spécificité à la superposition de stratégies d’organisation
proprement musicales et de logiques structurelles qui proviennent du texte support
et insiste sur la nécessaire intégration du programme dans l’analyse formelle.

L’objectif de cette communication est de présenter une description formelle de
l’Apprenti Sorcier de Dukas au prisme d’un ensemble d’outils d’analyse prenant en
compte l’influence du programme extérieur sans oublier que le poème symphonique
est un objet musical avant tout. Partant de l’hypothèse que la rencontre entre poème
et musique peut être envisagée au prisme de catégories générales, opérantes pour
l’analyse des deux médiums, notre méthodologie consiste à décrire de manière
analogique, les structures textuelles et musicales, dans le but de les comparer.

En s’inspirant des théories de narratologie musicale imaginées par Tarasti (1996),
des Unités Sémiotiques Temporelles (1997) ainsi que de la Spectromorphologie de
Thoresen (2007), les organisations narratives et sonores seront toutes deux
confrontées sous les angles inédits de :

● La variation de caractère
● La temporalité
● La stabilité relative des sections

Kathleen Hammami, Les œuvres de jeunesse de Gérard de Nerval : premières
impressions musicales d'un poète

Gérard de Nerval n'était à première vue destiné ni à devenir poète, ni encore moins
musicien. Après sa naissance en 1808 où il est laissé en nourrice dans le Valois, il
s'imprègne des chants populaires et des traditions rurales pour lesquelles il
conservera une grande tendresse. Fils de médecin, il est par la suite emmené à Paris
où des études de médecine l'attendent. Par complaisance pour son père, il s'applique
à passer son baccalauréat en 1826 dans le but de poursuivre ses études. Néanmoins,
ce projet est vite abandonné au profit d'une vie parisienne plus littéraire et
artistique.

Les premières poésies retrouvées de Nerval datent de l'époque à laquelle il fréquente
le lycée Charlemagne mais continue de passer ses étés dans la région de son enfance.
Il fait ses premières rencontres marquantes avec des personnalités littéraires
comme Théophile Gautier.

Je vous propose dans cette exposition de nous pencher sur les œuvres poétiques de
jeunesse de Nerval entre 1826 et 1831, en tâchant d'en extraire les indices qui
mettront en lumière dans les futures Odelettes et Chansons et Légendes du Valois la
sensibilité musicale d'un tout jeune poète dont la seule éducation musicale n'était
jusqu'alors que de source populaire.

Christopher Holman, Bach Performance Practice in the French Romantic Organ
School: A Study of Two Welte Organ Roll Recordings



Beginning in 1912 the Welte Company in Freiburg im Breisgau commissioned
organists to make recordings — not on vinyl records or wax cylinders — but on rolls
of paper, which contain detailed evidence about performance practice, including
tempo, registration, and ornamentation. Unlike other early audio recordings which
deteriorate over time, these rolls can reproduce performances that sound nearly
identical to what the recording artists heard over a century ago. This workshop will
analyse two recordings of J.S. Bach's music in the collection of the Museum of Music
Automatons in Seewen, Switzerland: Eugène Gigout performing O Mensch bewein,
dein Sünde groß and portions of the Toccata in F Major. Rolls such as O Mensch
bewein give insight into the ornamentation practice of the day, while the Toccata in
F Major shows Gigout's use of dynamics and suggest what portions he likely found
difficult. Together, these recordings provide the strongest evidence of the French
Romantic School's understanding of Bach performance.

Sebastian Olave Soler, La musique urbaine du pacifique colombien et sa place dans
la construction sociale : une (ethno)-musicologie « pragmatique »

En Colombie, les régions côtières, isolées du centre géographique et administratif du
pays par la cordillère des Andes, ont été mises à l’écart au niveau social et politique.
Leurs expressions artistiques ont été à leur tour qualifiées par l’élite colombienne
comme monotones, bruyantes ou rustiques. Cette recherche vise à élucider la
manière dont la musique populaire en Colombie – en particulier celle de la côte
pacifique – pourrait être un élément révélateur de ce type de processus, ainsi que la
capacité qu’elle pourrait avoir à créer de nouvelles façons d’interagir avec la
construction sociale. Nous nous proposons d’aborder ce sujet à travers le concert
des méthodes de l’ethnomusicologie et des principes sociologiques, notamment ceux
de l’ethnométhodologie de Garfinkel (1967,  2002).

De façon concrète cela signifie, tout d’abord, l’analyse des processus de production
sémantiques au niveau esthésique et au niveau poïétique – selon la tripartition de
Jean Molino. Deuxièmement, une analyse du contenu sémantique des structures
sous-jacentes – sur la base des concepts soulevés par Tagg (2012) et Martin (2005)
principalement –

qui ne se limite pas au texte musical, mais qui prend en compte la construction
symbolique des structures subsidiaires (telles que les caractéristiques du langage, la
forme, les lieux, les images associées). L’ethnométhodologie pour sa part, nous
permettra de relier les distorsions des genres musicaux aux transformations sociales
qui les ont précédées ou provoquées. Cette approche conçoit des mécanismes
factuels d’organisation sociale qui ne dépendent pas d’un ordre normatif, mais de
méthodes d’adaptation tacites. Si la musique est déterminée par le comportement
social qui la produit, l’ethnométhodologie devrait être capable d’analyser la
représentativité musicale – ou du  moins, de faire partie active de cette analyse.



Cette présentation souhaite donc explorer, sur la base des notions énoncées
précédemment, une approche transversale qui saisit la totalité du fait artistique.
Nous croyons que pour comprendre une musique quelconque, il est indispensable
de prendre en compte, non seulement les processus créatifs qui convergent dans sa
création, mais aussi  les particularités sociales et culturelles qui lui sont inhérentes.

Maël Péneau, Trap-Mbalax et Jolofbeat : construction d'une identité sonore localisée
à Dakar, Sénégal

Le hip-hop, présent au Sénégal depuis le début des années 1980 (Moulard, 2008 ;
Niang, 2006), a évolué sous l'influence des musiques urbaines nord-américaines et
européennes, mais aussi dans une dynamique de rapprochement avec la musique
mbalax (Kouka, 2019). Les deux styles de musiques urbaines les plus populaires
aujourd'hui chez les jeunes sénégalais sont le trap-mbalax et le jolofbeat, qui, tout en
s'appuyant sur des méthodes de production globalisées, empruntent au mbalax ses
percussions d'origine sénégambienne, ses phrases rythmiques et mélodiques, et ses
sonorités.

Les beatmakers rencontrés lors d'un terrain de recherche de six mois à Dakar en
2019, expliquent avoir pour ambition de « localiser » la musique urbaine sénégalaise,
en créant les éléments d'une identité sonore spécifique, à même de permettre, d'une
part, une plus large diffusion de leur musique à l'échelle locale, mais aussi de rendre
identifiable la provenance de leurs productions en dehors des frontières du pays. On
constate donc en parallèle l'utilisation de méthodes de production influencées par
celles des producteurs nord-américains, notamment à travers le biais de tutoriels
diffusés sur la plateforme vidéo YouTube, et un regard qui se tourne vers l'histoire
des musiques populaires sénégalaises, pour y trouver des sources d'inspiration, une
identité, et les moyens de se différencier des musiques urbaines globalisées qui sont
diffusées de plus en plus largement en Afrique de l'Ouest avec la démocratisation de
l'accès à l'Internet mobile (Berrou & Mellet, 2018).

À travers un travail de recherche qui s'appuie sur l'observation des pratiques de
composition dans les studios des beatmakers, ainsi que sur des entretiens et des
enregistrements vidéos de temps de création, il s'agit donc de questionner ces
représentations, et de chercher à comprendre quelles méthodes, quels outils, et
quelles pratiques sont mobilisés pour répondre à ces objectifs, en examinant le choix
des sources et des échantillons sonores, l'utilisation des plateformes
audionumériques et des synthétiseurs logiciels, les méthodes de création de banques
de sons et d'outils numériques spécifiques destinées à émuler des instruments
traditionnels, ainsi que l'enregistrement d'instrumentistes et leur intégration à des
productions par ailleurs essentiellement numériques.

François Picard, Silent Flowers Pour une histoire mondiale de la musique

Un compositeur d’Allemagne, élève d’un professeur de composition d’Allemagne,



écrit un quatuor à cordes, ein Streichquartette, que joue le quatuor Arditti, ou Arditti
String Quartet, pour un disque édité par un label allemand. Un musicologue
allemand en écrit la présentation en allemand, traduite en anglais sur la pochette.
Jusque là tout va bien, tout est familier. Le compositeur s’appelle Hosokawa,
Hosokawa Toshio, (so what?) son maître est Yun Isang (und dann?). Le quatuor (la
pièce, pas l’ensemble) s’appelle Silent Flowers. Est-ce là la mondialisation, ou un
effet de celle-ci, ou en est-ce la dimension culturelle ? Est-ce ce dont va parler une
histoire mondiale de la musique, une histoire de la musique mondiale, a global
history of music ?

Ester Pineda, Narrativité et appropriation artistique auprès de jeunes pianistes : une
étude sur les pièces op.12 de Florentine Mulsant

Plusieurs études nous montrent que la pratique musicale est plus efficace quand les
musiciens s’engagent dans une démarche métacognitive (Quirk, 2006) et envisagent
la pratique de manière structurée pour construire une interprétation instrumentale
par cœur (Chaffin et al., 2003, Hallam, 1997). Cependant, peu d'études ont abordé la
façon dont la musique elle-même (style, structure) et le profil cognitif du musicien
déterminent les stratégies cognitives mises en œuvre.

Dans le prolongement de travaux que nous avons conduits auprès des pianistes
professionnels sur le caractère associatif des représentations mentales de la
musique, nous présentons ici une étude visant à explorer le processus d’élaboration
et de mémorisation de pièces contemporaines de Florentine Mulsant auprès de
pianistes âgés entre 9 et 11 ans.

Les participants ont témoigné de l’utilisation de divers supports extramusicaux,
d’analogies et de métaphores, notamment dans les étapes de mémorisation et
d’appropriation artistique. Cela suggère que ce type d’associations constitue une aide
à la mémorisation de pièces non tonales et conduit à penser que l’élaboration d’une
enveloppe proto narrative est étroitement liée à l’élaboration du discours musical, en
particulier sur des pièces contemporaines auprès d’enfants dans les premières
années d’apprentissage.

Grégory Rauber, Comme Si, comme Za : solmiser le septième degré de la gamme en
France au XVIIe siècle

Etudier la solmisation, c’est se confronter aux questions fondamentales des
représentations mentales et visuelles d’un système musical, des codes de sa
verbalisation, de sa transmission. Dans la tradition occidentale, le septième degré de
l’échelle musicale est au bénéfice d’un régime particulier, lié entre autres à sa double
identité : soit bémol (b fa), soit bécarre (b mi). Ceci explique en partie qu’une
solmisation hexacordale mobile (ut ré mi fa sol la), axée autour du demi-ton mi - fa,
ait été employée du XIe au XVIIe siècles, juxtaposée à sept lettres représentant les



sons de l’octave : le gamut. Dès la fin du XVIe siècle, des solutions sont proposées
pour supprimer le décalage entre ces deux échelles parallèles ; parmi elles, l’idée
d’une septième syllabe progresse. Il faudra cependant plusieurs générations pour
qu’elle soit effectivement utilisée. A terme, la « gamme du Si » sera reconnue comme
une spécificité propre à la France, ainsi qu’en témoigne la dénomination de « gamme
française » utilisée dans l’Europe des Lumières.

Notre étude vise à rendre compte du cheminement de cette idée en France au cours
de la période charnière qu’est le XVIIe siècle. Initialement, seules les méthodes et
traités imprimés ont été considérés. Discuté par Mersenne (1588 - 1648), le sujet de la
solmisation heptacordale semble disparaître des documents imprimés à la fin des
années 1640. Il faut attendre 1666 et la publication de la Méthode facile pour
apprendre à chanter la musique (anonyme, Paris, Ballard), pour que le Si (et son
homologue Za) ne ressurgisse et s’impose de manière pérenne. Or, une seconde
phase de recherches a montré que d’autres types de sources (répertoire,
correspondance, ouvrages manuscrits, comptes rendus, etc.) contiennent de
précieuses informations sur l’utilisation d’une septième syllabe, justement entre les
années 1640 et 1666.

Notre communication sera l’occasion de présenter une partie de ces documents et
les contextes dont ils proviennent (psautiers huguenots, congrégation de
Saint-Maur, maîtrises parisiennes). Nous avancerons des hypothèses et nos
premières conclusions sur la situation au milieu du XVIIe siècle qui a permis au Si de
s’enraciner définitivement dans la littérature imprimée dès 1666, de passer de la
marge à la norme.

Judith Romero-Porras, Jean-Etienne Marie et le Mexique: son enseignement dans les
années 1960

Mon travail doctoral concerne le compositeur et metteur en ondes français
Jean-Etienne Marie et son influence dans la formation des compositeurs mexicains
de la fin des années 1960. Cette communication cible notamment l’enseignement de
Marie à Mexico pendant les années 1966 et 1968.

Dans le livre La composition au Mexique au XX siècle, la musicologue mexicaine
Yolanda Moreno-Rivas mentionne brièvement la mission culturelle de Marie à
Mexico : « En 1968, Karlheinz Stockhausen a donné une série de conférences et, la
même année, Jean-Etienne Marie – l’une des influences les plus décisifs chez les
jeunes compositeurs – a donné un séminaire sur la musique électronique ». Pour la
musicologue, les années 1960 sont une période de transition musicale qui a signifié

une « évolution qualitative ». Mon hypothèse est si Marie aurait eu une influence
décisive sur les compositeurs mexicains pour propulser une avant-garde musicale au
Mexique grâce aux cours et séminaires dispensés lors de ses séjours à Mexico. Pour
arriver à mon but, j’ai exploré, retracé et analysé la relation entre le compositeur
français et les compositeurs mexicains des années 1960 : son influence musicale et



les compositions issues du premier contact avec la microtonalité, la musique
concrète,  la musique électroacoustique et électronique.

Son premier voyage a un double objectif : dresser un état des lieux des pianos «
metamorfoseadores », à savoir, des pianos à tempérament différent ; le deuxième est
de donner des séminaires sur la musique créée en France. Sous le titre La Technique
électroacoustique et la musique contemporaine, Marie enseigne pendant deux mois
à Mexico. Sa deuxième visite, en 1968, concerne l’enseignement de l’acoustique et de
la musique expérimentale en utilisant des instruments microtonaux. Ces séminaires
incluent l’utilisation de la mathématique combinatoire dans la musique
contemporaine et le calcul intégral en trigonométrie. Ces visites lui ont permis de
rencontrer des jeunes compositeurs qui deviendraient ses élèves : Mario Lavista,
Julio  Estrada, Alicia Urreta et Federico Ibarra.

Mon but est de définir la place de Jean-Etienne Marie dans le développement de la
musique contemporaine au Mexique.

Mihaela Rusu, Discovering music cryptograms in the creation of Viorel Munteanu
through computer aided methods

This analytical approach aims to demonstrate the connection between music and
technology in the creation of Romanian composer Viorel Munteanu. The purpose of
this study is to identify and analyse the music cryptograms in Symphony No. 1
“Glossa” using digital analysis tools.

From as early as the 11th century, composers used to hide secret messages and codes
in their creations, to confirm their allegiance to cultural and political groups or to
pay tribute to important personalities.

Viorel Munteanu is a modern composer characterized by avangardist tendencies, but
with a desire to revive the past. In his creations, the composer uses folkloric themes
and byzantine chant, while evoking important personalities of Romanian culture. In
Symphony No. 1 “Glossa”, Munteanu uses the music cryptogram of poet Mihai
Eminescu and composer George Enescu, these structures being used as thematic
material and cyclic motifs.

In order to identify the metamorphosis of the music cryptograms, we will use
computer assisted analysis of the symbolic representation of scores (MIDI),
observing the musical context and the discourse elements: melody, rhythm, time
signatures, tempo, syntax,  architecture, orchestration, harmony.

We select the most frequent pitches and intervals at different levels of score
abstraction (micro, medium, macro), this allowing us to identify cryptograms at
different degrees of magnification. Our system can accept some degree of variability
in the structure of cryptograms, like interval variation, transposition,
horizontal/vertical motif mirroring.



Also, we would be analysing the cryptograms’ functions, rhetorics and aspects
influencing the form and genre of the symphony.

This research aims to demonstrate that cryptograms can be an important building
block in the structure of a symphonic work and that computer tools help speed up
the analysis effort. Symphony No. 1 - “Glossa” becomes unique in the music
literature through the extensive use of cryptograms.

Nahoko Sekimoto, D’Alembert et la théorie ramiste : divergences et convergences
dans les Elémens de musique (1752, 1762)

Les Elémens de musique théorique et pratique de Jean Le Rond d’Alembert (1717-1783)
ont été, dès leur première édition en 1752, un ouvrage de référence incontournable
pour décrypter la théorie de Jean-Philippe Rameau (1683-1764). Cette synthèse
éclairée des principales thèses ramistes par ce célèbre mathématicien et coéditeur de
l’Encyclopédie, fut appréciée dès sa publication non seulement par de nombreux
philosophes et musiciens contemporains, mais également par Rameau lui-même,
bien qu’elle comporte quelques interprétations erronées de la théorie ramiste.

Le contenu des Elémens repose principalement sur deux traités de Rameau : la
Démonstration du principe de l’harmonie (1750) et la Génération harmonique (1737).
Dans la deuxième édition augmentée de 1762, d’Alembert change néanmoins
d’attitude envers la théorie ramiste. Le « discours préliminaire » de l’édition de 1762
précise qu’il a « éclairci, développé, & peut-être perfectionné à certains égards les
idées » de Rameau, annonçant une prise de distance, comme le dévoilent plus loin de
nombreuses notes nouvellement rédigées.

Peut-on considérer alors que l’édition de 1752 est simplement une synthèse éclairée
de la théorie de Rameau, et que celle de 1762 s’en distingue plus ? Thomas
Christensen note dans sa recherche approfondie sur les Elémens de musique que
« l’édition de 1762 prouve incontestablement que d’Alembert pourrait être un
penseur original en matière de musique » (1985: 45). Or, les Elémens comportent en
réalité, dès leur première édition, quelques idées originales, notamment à propos de
l’origine des accords.

Les Elémens de musique ont joué un rôle majeur dans la propagation de la théorie
« ramiste » non seulement en France, mais également à l’étranger à travers la
traduction allemande (1757) par Friedrich Wilhelm Marpurg et la traduction partielle
en anglais dans l’entrée « Music » d’Encyclopedia Britannica (1781). Il est ainsi
primordial d’identifier les points de divergence et convergence entre la thèse
originelle de Rameau et l’interprétation de d’Alembert afin de comprendre dans
quelle mesure les Elémens ont contribué, positivement et négativement, à la
vulgarisation de la théorie de Rameau. La présente communication tente de
déterminer l’originalité des Elémens, dès leur première édition, et ainsi l’influence de
d’Alembert sur ses contemporains.



Ruka Shironishi, Harmonizing Modal Melodies: The Studies of Plainchant
Accompaniment from the Nineteenth Century

The invention of harmonium in the nineteenth century greatly contributed to the
development of a convention among the organists, which was to accompany and
harmonize plainchant melodies. Many church organists, without knowing how to
harmonize modal melodies, freely applied the convention of modern tonality—such
as the tonal V-I cadences which involved the use of chromatic tones not
traditionally accepted as part of the church modes. The situation was problematized
by some French harmonists of the time as a corruption of plainchant tonality,
which led to numerous publications of plainchant harmonization treatises in the
second half of  the nineteenth century.

This paper will first introduce the harmonization approach of Louis Niedermeyer,
who is considered the pioneer of such a study, and compare it to that of
Jacques-Nicolas Lemmens who later develops Niedermeyer’s system in his own way.
Niedermeyer published a harmonization treatise in 1855 which aimed to establish
“plainchant tonality” as a harmonic language that is clearly distinct from “modern
tonality.” His strictly triadic, note-against-note setting provided an ideal
environment to reveal the fundamental issues of modal harmonization. However,
such an approach was criticized by the harmonists of the later generation like
Lemmens who believed that the melodic fluidity of plainchant should be reflected in
its harmonization.

Lemmens published his own treatise in 1886. Lemmens’s approach takes
Niedermeyer’s system as the foundation, but it aims to unite plainchant tonality
and modern tonality rather than setting a clear distinction between the two. The
uniqueness of his theory is most notably displayed in his interpretation of the
harmonic nature of modal melodies, according to which, the final of a mode may
not necessarily be the same as the fundamental of the mode. This idea, in his view,
provided a solution to the harmonization of Phrygian mode—the mode that had
been considered the most challenging to harmonize. The differences between
Niedermeyer’s and Lemmens’s approaches may be apparent by comparing their
respective harmonizations of a melody in Phrygian mode, and I will demonstrate
this using Te Deum as an example. In addition, I will briefly discuss a possible
application of Lemmens’ theory to analyses of compositions that incorporate modal
aspects by using Fauré’s Pie Jesu as an example.

Reiko Yoshida, Inori (1974) de Karlheinz Stockhausen : une nouvelle étape dans sa
recherche concernant les œuvres scéniques

La composition symphonique Inori de Karlheinz Stockhausen se distingue par la
participation de danseurs-mime au sein de l’œuvre. En effet, la composition – dont le
titre en japonais signifie « prière », « invocation » ou « adoration » – a pour sous-titre
« Adorations pour un ou deux solistes et orchestre » et demande aux
danseurs-soliste d’interpréter dans l’orchestre des gestes de prières chorégraphiés



par Stockhausen lui-même. Le but de la communication sera d’étudier l’aspect
particulier de ces gestes corporels au sein de cette œuvre ainsi que la recherche du
compositeur sur le rapport musique/geste dans ses prochaines œuvres scéniques.
Nous considèrerons l’œuvre Inori comme précurseur du cycle d’opéra Licht
(1977/78-2003) qui occupa Stockhausen pendant plus de vingt-cinq ans. Les trois
protagonistes étant interprétés tout au long du cycle par des instrumentistes, des
chanteurs et des danseurs, Stockhausen y élabore une conception de l’œuvre
scénique comme un ensemble de paroles, de musiques et de gestes.

La présentation s’articulera en deux parties : la première portera sur le principe des
gestes d’Inori en analysant la partition et la notation originale inventée par
Stockhausen pour le geste. Nous analyserons ensuite l’évolution de sa recherche
corporelle dans ses autres œuvres scéniques, en particulier, dans Donnerstag aus
Licht (1977/78), le premier opéra du cycle Licht. Stockhausen y reprend le principe
gestuel d’Inori, mais compose de manière plus complexe la partie chorégraphique du
danseur. Nous nous demanderons à quel point le geste fait-il partie intégrante de
l’œuvre pour que le compositeur le chorégraphie lui-même. Nous aborderons
également cette question au regard de sa collaboration avec le chorégraphe Maurice
Béjart pour un ballet de ce dernier.

Pour cela, nous nous appuierons d’une part sur l’analyse des partitions et des écrits
du compositeur, incluant des esquisses conservées à Kürten, aux Archives
Stockhausen, et d’autre part sur les entretiens que nous a accordés le danseur Alain
Louafi, le créateur d’Inori et d’un personnage du cycle Licht. Tout ce travail sera
complété par nos recherches en cours sur la collaboration des deux artistes réalisée
en 1972, notamment à propos de l’adaptation par Béjart de la partition Stimmung de
Stockhausen.
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Spécialistes invités

Laurent Cugny
Laurent Cugny est professeur à la Faculté des Lettres de
Sorbonne université, spécialiste de jazz. Il est notamment
l’auteur de Las Vegas Tango – Une vie de Gil Evans (P.O.L., 1989),
Électrique – Miles Davis 1968-1975 (Andrée Dimanche, 1993),
Analyser le jazz (Outre Mesure, 2009), Une Histoire du jazz en
France – Vol. 1, du milieu du XIXe siècle à 1929 (Outre Mesure,
2014), Hugues Panassié – L’œuvre panassiéenne et sa réception
(Outre Mesure, 2017), Recentrer la musique – Tome 1,
Audiotactilité et ontologie de l’œuvre musicale : musique
d’écriture, jazz, pop, rock (Symétrie, 2021). Comme musicien, il a
joué et enregistré avec Gil Evans (1987), été directeur musical de
l’Orchestre National de Jazz (1994-1997) et du Gil Evans Paris
Workshop (2014-2018). Il a publié une dizaine d’enregistrements
sous son nom et autant comme arrangeur.

Mark Everist
Mark Everist is Professor of Music at the University of
Southampton. His research focuses on the music of western
Europe in the period 1150-1330, Opera in France in the
nineteenth century, Mozart, reception theory, and
historiography. He is the author of Polyphonic Music in
Thirteenth-Century France (1989), French Motets in the
Thirteenth Century (1994), Music Drama at the Paris Odéon,
1824-1828 (2002), Giacomo Meyerbeer and Music Drama in
Nineteenth-Century Paris (2005), Mozart’s Ghosts: Haunting the
Halls of Musical Culture (2013) as well as editor of three volumes
of the Magnus Liber Organi for Editions de l’Oiseau-Lyre
(2001-2003). In addition, he has published over 80 articles in
peer-reviewed journals and collections of essays. The recipient of
the Solie (2010) and Slim (2011) awards of the American
Musicological Society, he was elected a fellow of the Academia
Europaea in 2012. Everist was President of the Royal Musical
Association from 2011-2017, and was elected a corresponding
member of the American Musicological Society in 2014. His
monograph, Discovering Medieval Song: Latin Poetry and Music
in the Conductus was published with Cambridge University
Press in 2018, as was The Cambridge History of Medieval Music,
co-edited with Thomas Kelly. A retrospective collection of essays,
Opera in Paris from the Restoration to the Commune was
published in 2019 from Routledge, and two monographs were



publshed early in 2021: one on Gluck reception in the nineteenth
century from Oxford University Press, and one on music and
politics in the Second Empire from Cambridge University Press.
Future publications include monographs on the origins and
early history of opérette and on the history of music in Europe
between 1160 and 1320. Everist is visiting professor at the
Sorbonne for the current semester.

Domenico Fabris
Dinko Fabris, Italian musicologist, studied lute (Conservatorio di
Verona), Italian literature and Musicology (diploma di
Perfezionamento in Musicologia at University of Bologna; PhD
Royal Holloway University of London). Awarded with fellowships
in Ferrara, Chicago, the University of Melbourne, the Warburg
Institute, London, he has been visiting professor at the
Universities of Paris, Melbourne and Lubiana. Teacher of History
of Music at the Conservatorio di Bari (were he is head of the
Early Music Department and Centre for musical researches
“Casa Piccinni”) and also from 2001 at the University of
Basilicata, Potenza, he is the representative of Italy in the
Directorium of the International Musicological Society. He is
working as musicologist consultant for the Cappella della Pietà
dei Turchini and Centro Musica Antica in Naples. His researches
focuses on Lute music and on Naples (1500-1800). In addition to
about 80 articles and essays, including books on Falconieri
(Rome 1987), A. Gabrieli (Milan 1998), Purcell (Palermo 1999),
music in Ferrara (Lucca 1999), Provenzale (2005) and Cavalli
(2006), his most recent book is Music in Seventeenth-century
Naples (Ashgate 2007). His critical edition of the newly founded
motet by Domenico Scarlatti Antra valles (1701) is in print in the
series “Monumentos de la musica espanola” (Madrid 2007).

François Picard
François Picard est professeur d'ethnomusicologie analytique à
Sorbonne Université et chercheur à l’IReMus, vice-président de
la Société française d’ethnomusicologie.

Ancien élève du conservatoire de musique de Shanghai, il joue
de la flûte xiao et de l'orgue à bouche sheng au sein de l'ensemble
Fleur de Prunus qu'il dirige et collabore avec des compositeurs
contemporains et l’ensemble XVIII-21, le baroque nomade.



Il a suivi des études de théâtre à Paris 8, puis opte pour les
musiques Renaissance, puis chinoises au CEMO, où il devient
disciple de Tran Van Khê. Il entreprend alors un doctorat de
musicologie à Paris I (Iannis Xenakis), et se rend au
conservatoire de musique de Shanghai.

Après avoir travaillé comme directeur artistique en musiques
traditionnelles et comme producteur pour France Musique et
France Culture, il est Senior researcher à l’International
Institute for Asian Studies (Leiden), puis soutient son HDR à
l’EHESS sous la double tutelle de Pierre-Etienne Will et
François-Bernard Mâche.

Il a été responsable du DEA puis directeur de la mention Master,
directeur de l’équipe Patrimoines et Langages Musicaux et
responsable pour Paris-Sorbonne de la chaire Geste Acoustique
Musique de Sorbonne Universités. Il a été l’organisateur
principal de deux conférences internationales, Chime, et
Luoshen fu arts et humanités et de la journée La Trompe de
chasse ad libitum. Il a siégé dix ans au Conseil national des
universités (section 18) et quatre au Comité national de la
recherche scientifique (section 38).

Fervent adepte des Rencontres musicales de Largentière, il a
fondé avec Carine Moretton le colloque des journées de
musiques anciennes de Vanves. Au sein du Collegium musicae, il
a été co-directeur du programme inter-institutions Geste
Acoustique Musique GeAcMus, responsable du programme
sheng ! L’orgue à bouche (TPCM - ministère de la culture -
IRCAM - Collegium musicæ) pour 2019 et membre du comité du
colloque Collegium Musicæ, Articulations Musiques anciennes,
les instruments : hier, aujourd’hui, demain, CRR de
Boulogne-Billancourt, 6-7 décembre 2019. Il co-organise les
journées doctorales annuelles d’ethnomusicologie depuis leur
création.

Communicants

Paul Albenge
Actuellement doctorant contractuel à Sorbonne Université au
sein de l’Institut de Recherche en Musicologie, Paul Albenge
travaille sur l’utilisation des systèmes formels dans la pratique
contemporaine du jazz sous la direction de Laurent Cugny. Il
étudie plus particulièrement la musique du flûtiste Malik



Mezzadri, du saxophoniste Bo Van Der Werf et du guitariste
Nelson Veras.

Il a réalisé un master intitulé Vers l'hyper-maîtrise ou la
dissolution de la référence dans la pratique contemporaine du
jazz. La rationalisation chez le guitariste Nelson Veras sous la
direction de Ludovic Florin.

Depuis 2018, il est membre du Bureau des Jeunes Chercheurs de
l'IReMus avec lequel il organise divers événements autour de la
recherche musicologique tel que le Congrès Doctoral
International de Musique et Musicologie.

Cécile Beaupain
Doctorante sous la direction de Alice Tacaille, elle a obtenu en
septembre 2017, à la suite d’une VAPP (Validation des Acquis
Personnels et Professionnels), un master 2 en rédigeant un
mémoire qui traite de la notation rythmique proportionnelle
dans les pièces dites “à canon” du manuscrit de Chypre (début du
XVe siècle) dont elle a édité les pièces profanes en transcription
diplomatique chez Ut Orpheus, en collaboration avec Gisèle
Clément et Terence Waterhouse. Elle a été formée aux notations
médiévales, dans une visée à la fois théorique et pratique, par
Raphaël Picazos, au CRR de Noisiel. Parallèlement à son travail
de transcription et d’analyse, elle partage sa fascination pour la
beauté de ce répertoire en le jouant en concert, à la vièle et au
chant. Par ailleurs, elle est musicienne intervenante en milieu
scolaire dans les écoles élémentaires du Perreux-sur-Marne
depuis 1995.

Anna Belinsky
Anna Belinszky is a PhD student in musicology at Liszt Ferenc
Academy of Music (Budapest, Hungary). Her research examines
intersections of music, politics and aesthetics in the 19th century
and specifically in the work of Johannes Brahms. She also work
as a research assistant at the Liszt Academy where she holds
classes on 19th and 20th century music history. Besides her PhD
studies and teaching activities she works as a music journalist,
editor and program annotator for various Hungarian cultural
institutions, media and symphonic orchestras. She also has a
master’s degree in psychology.

Miloš Bralović
Miloš Bralović is a musicologist, researcher at the Institute of
Musicology, Serbian Academy of Sciences and Arts, and PhD



candidate in musicology, at Faculty of Music, University of Arts
in Belgrade. Broadest field of interests include questions of
Modernism in music and other arts. PhD research project
concerns the post World War II opuses of the ’Prague group’ of
Serbian Composers and the establishment of the Modernist
tendencies in Serbian music of the 1950s.

Raffaela Carluccio
Raffaella Carluccio est doctorante en Sciences littéraires,
Philosophiques et Artistiques de l’Université de Parme où elle a
été enseignante-chercheuse auprès du département de
Musicologie.

Depuis 2011 elle coopère avec le Cirpem (Centre international de
recherche sur les périodiques musicaux) basé à Parme, où elle
étudie la réception critique du rapport synesthésique entre les
arts dans la presse périodique nationale entre la fin du XIXe
siècle et la deuxième après-guerre. Parmi les derniers travaux de
l’auteur, on trouve des études sur le rapport entre musique et
littérature nationale et internationale : Le rapport entre
musique et littérature dans la critique musicale en Italie du
premier au second après-guerre, La critique musicale en Italie au
xxe siècle, Presse universitaires de Rennes, 2020 ; Luigi Nono e il
mito classico. Riattualizzazione del Prometeo, tra testo e suono,
nelle prime esecuzioni della sceonda metà del Novecento, «
L’Ulisse. Rivista di arte, poesia e scritture », n 20, 2020

Karolina Dąbek
Karolina Dąbek - music theorist and reviewer, she obtained her
Master degree in 2018 at the Academy of Music in Krakow and
began PhD studies at the same place. In her research she has
focused mainly on the 20th and 21th-century avant-garde music.
Currently, the spatiality in music and the problem of music
perception stands in the centre of her interest. She is a laureate
of the Editor-in-chief of The Polish Music Publishing House Prize
and Award in the category Debutant in the Polish Music Critics
Competition “Kropka 2015”, and the Main Award in the Polish
Music Critics Competition “Kropka 2017”.

Manon Decroix
Manon Decroix est en troisième année de doctorat au sein du
laboratoire Centre Transdisciplinaire d’Épistémologie de la
Littérature et des arts vivants (CTEL) de l’Université Côte D’Azur,
sous la direction de Pascal Decroupet. A travers sa thèse, elle
s’attache à mieux définir et à approfondir la connaissance du
poème symphonique, par l’étude de sa structure musicale. Elle



cherche alors à créer des outils analytiques adaptés, qui
prennent en compte l’influence du programme extérieur sans
oublier que le poème symphonique est un objet musical avant
tout. Elle travaille également sur différents projets visant à
initier des collégiens à l’écoute, l’analyse et la création d’œuvres
musicales contemporaines.

Kathleen Hammami
Lectrice assidue dès mon plus jeune âge, je me suis découvert
une passion pour les romanciers et poètes du XIXème siècle.
Débutant dans le milieu musical par un apprentissage tardif du
piano, je me suis rapidement passionnée par l'écoute et la
pratique de cet instrument. Par la suite, il fut aisé pour moi de
concilier les deux pôles principaux de mes inclinations
artistiques. Je poursuis aujourd'hui à la suite de mon Master
Recherche un doctorat en musicologie à Sorbonne Université. Je
rédige actuellement une thèse intitulée « Gérard de Nerval :
sensibilité musicale d'un poète » en continuité de mon mémoire
de recherche. Je dispense à côté des cours de piano, de formation
musicale et d'éveil musical en indépendante.

Christopher Holman
Christopher Holman is pursuing a doctorate in historical
musicology at the University of Oxford, where he is a lecturer at
the Betts Centre for Organ Studies, directs the Choir of Exeter
College, and is a Graduate Teaching Assistant in Techniques of
Composition at New College. He is also the Organ Teacher at the
Dragon School and Organist at the ancient Glyme Churches in
Oxfordshire. Since winning the Albert Schweitzer Organ
Competition, he has performed at major international festivals
and on many of the most important historic organs in the world.
In 2017, he held a fellowship from the Frank Huntington Beebe
Fund to study and pursue research at the Schola Cantorum
Basiliensis in Basel, Switzerland. He is the Founder and Editor of
the journal Vox Humana, has presented papers and lectured at
leading international musicology conferences in the USA, the
United Kingdom, Ireland, Germany, and Switzerland, and his
research has been published in Early Music (with a forthcoming
paper in Keyboard Perspectives 12).

Sebastian Olave Soler
Master en Théorie et pratique des arts à l’Université
d’Aix-Marseille et doctorant en Histoire et culture des mondes
ibéro-américains contemporains à l’université Paris- Sorbonne.
Études en composition et histoire et culture de la musique au



Conservatoire de Bordeaux et à l’Université de los Andes à
Bogotá, où il a également été professeur assistant dans les cours
d’appréciation des musiques populaires. Publications sur les
musiques urbaines populaires de la Colombie et leur interaction
avec la structure sociopolitique du pays.

Maël Péneau
Maël Péneau est musicien et compositeur de musiques
électroniques depuis la fin des années 1990. Il est actuellement
doctorant contractuel à l'EHESS au sein du centre Georg Simmel,
sous la direction de Laure Schnapper et d'Emmanuelle Olivier, et
chargé de cours au sein du département Arts & Médias de
l'université Sorbonne-Nouvelle. Ses travaux s'intéressent à la
création musicale en régime numérique au Sénégal.

Ester Pineda
Ester Pineda exerce une double activité professionnelle en tant
qu’artiste concertiste et professeure d’enseignements artistiques
au Conservatoire Jean-Philippe Rameau de la Ville de Paris. Elle
est actuellement doctorante dans le cadre d’une codirection
entre Sorbonne-Université et l’Université de Caen sous la
direction de François Madurell -puis de Philippe Lalitte- et de
Hervé Platel. Sa recherche se situe à la croisée de la musicologie
et de la psychologie cognitive et vise à analyser les processus
cognitifs impliqués dans l'écoute intérieure et la représentation
interne de la musique afin de montrer comment ces
connaissances pourraient aider à comprendre certaines
situations d’enseignement-apprentissage.

Grégory Rauber
Passionné par la musique et son histoire, Grégory Rauber a
achevé un double cursus de musicologie à l’Université de Genève
et d'orgue à la Haute École de Musique. Chanteur, il se produit au
sein de divers ensembles, avec une affinité particulière pour les
répertoires dits « anciens », qu'il a notamment eu la chance
d'approfondir avec le chef argentin Gabriel Garrido. Curieux, il
entreprend une thèse de doctorat en musicologie en 2017 à
l'Université de Lausanne (prof. C. Frei) sur l'évolution de la
solmisation française au XVIIème siècle.

Grégory Rauber a eu l'occasion d'enseigner à l'Université de
Genève, à la Haute Ecole de Musique de Lausanne et à l'Ecole
Polytechnique Fédérale de Lausanne. Ses activités de jeune
musicologue l'ont amené à présenter des concerts depuis 2015 et
à collaborer, entre autres, avec le Concours Clara Haskil, les



festivals Amadeus et Cully Classique, la Radio Suisse Romande,
Claves Records et le collectif de musicologues Hors portée.

Judith Romero-Porras
Judith Romero Porras est née à la ville de Puebla, au Mexique.
Elle est titulaire d’un diplôme de pianiste du Conservatoire de
Musique et d’un master en éducation du Centre international de
prospection et hautes études de sa ville natale. De 2010 à 2013,
elle a été boursière du gouvernement mexicain pour faire des
études de master en musicologie à l’université de Paris IV-
Sorbonne. Elle a prolongé ses recherches à Columbia University
à New York grâce à une bourse d’études de Paris IV.
Actuellement, elle est doctorante en musicologie à l’École
Doctorale V « Concepts et Langages » de Sorbonne Université, en
cotutelle avec l’Institut de recherches esthétiques de l’Université
nationale autonome de Mexico – UNAM, sous la direction de
Marc Battier et Julio Estrada. Ses recherches concernent
l’influence du compositeur Jean-Etienne Marie dans la musique
mexicaine des années 1960.

Mihaela Rusu
Mihaela Rusu is PhD student in Musicology at the National
University of Arts George Enescu Iasi, Romania at the class of
PhD. Professor Gheorghe Duțică. An important step in her
career was the participation at 5th International
Multidisciplinary Scientific Conference, Albena, Bulgaria in 2020
and 2018 where she won SGEM Award for a high impact study
for the article The symbolism of the mountain in the European
and Romanian symphonic creation. Case study: Richard Strauss
- Alpine Symphony and Csίky Boldiszár - The mountain tone
poem. In 2019 she participated at the International venue for
New Music Development where she attended to the Workshop of
Music Journalism in Sweden, Svenlijunga. Also, Mihaela Rusu
had an Erasmus scholarship at the University of Gent, Faculty of
Philosophy and Arts and she had the scholarship Young Talents
given by the Foundation Princess Margaret of Romania.

Moreover, Mihaela Rusu has been involved in many scientific
activities as National Student Symposiums in Iași, Romania,
National Colloquium of Musicology (2014-2016), National
Student Symposium Musicologia Mirabilis (2016) and National
Student Symposium From the Renaissance to the Impressionists
in Târgu Mureș (2015-2016). Mihaela Rusu has a journalistic
activity on the Medium blog and on the online journal Arta-Iasi
of National University of Arts George Enescu.



Nahoko Sekimoto
Née à Tokyo, Nahoko Sekimoto est doctorante en musicologie à
Sorbonne Université/IReMus sous la direction de Raphaëlle
Legrand. Sa thèse porte sur le concept de « mode » dans les
traités de musique en français de 1550 à 1768. Son mémoire de
Master a été soutenu à la Sorbonne sous la direction de Nicolas
Meeùs et concerne la théorie de Jean-Adam Serre, ce travail
ayant été publié dans Musurgia (2007). Docteur en musicologie à
l’Université des Arts de Tokyo et membre de la Société Japonaise
de Musicologie (MSJ), elle a également publié au Japon,
notamment la traduction annotée des Éléments de musique de
d'Alembert (Shunjusha, 2012) et Explorer l'harmonie musicale :
théorie et conception (Ongakunotomosha, 2019), dont elle est
co-autrice.

Ruka Shironishi
Ruka Shironishi, a native to Tokyo, Japan, has recently earned
her Ph.D. in music theory from City University of New York, the
Graduate Center. Her dissertation “Plainchant Accompaniment
and Modal Harmony in Nineteenth-Century France,” explores
the influence of plainchant harmonization on the development
of modality within the works of composers who were writing in
France in the nineteenth century. Ruka is an Assistant Professor
at Mannes College of Music (The New School University); she is
also an Adjunct lecturer at Queens College, City University of
New York and a Faculty member in the Evening Division at The
Juilliard School. She holds a bachelor’s degree in Piano
Performance from the San Francisco Conservatory of Music and
master’s degree in Music Theory from the Mannes College. At
Mannes, Ruka studied music theory with Carl Schachter.

Reiko Yoshida
Doctorante en musique et musicologie, Reiko Yoshida travaille
actuellement sur une thèse consacrée à la relation entre la
musique et la danse dans la création chorégraphique de Maurice
Béjart, sous la direction du Professeur Marc Battier (Sorbonne
Université, IReMus). Cette recherche, inscrite dans la continuité
directe de sa recherche en Master (Sorbonne Université,
Recherche en Musicologie), tente d’évaluer dans quelle mesure le
chorégraphe a influencé les créations musicales de sept
compositeurs avec qui il a collaboré : Pierre Henry, Iannis
Xenakis, Pierre Boulez, Karlheinz Stockhausen, Luciano Berio,
Toshirô Mayuzumi et Alain Louvier. Reiko Yoshida s’est toujours
intéressée à la relation entre musique et danse au XXe siècle, ses
précédentes recherches au Japon ont notamment porté sur le



ballet de George Balanchine et celui de Maurice Béjart (Master
en musicologie, Université des Arts de Tokyo).




