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For my first potential super spreader event in a few years, | chose the 38" iteration of the Festival International Musique
Actuelle Victoriaville, held in Canadian dairy country about midway between Montreal and Quebec. Organisers of this
event always emphasise that it is not a jazz festival, but rather one that covers a more inclusive (and decidedly French) genre
that contains improvised music as well as avant garde composition and performance of all stripes. The first of the four days
is quite string heavy. Things begin with a great set by the Egyptian singer Nadah EI Shazly, backed by amplified bouzouki,
electric guitar, upright bass and harp. The band, led by Sam Shalabi, produce long tones and lots of smudged atmospherics
to back the melodies El Shazly sings through layers of reverb and effects. A brilliant opening.

Next up is William Parker’s Mayan Space Station trio, with Ava Mendoza on guitar and Cuban drummer Francisco Mela
sitting in for Gerald Cleaver. They play mind-melting set. Parker sings, chants and generates a pulse as only he can, Mendoza
is utterly explosive, and Mela’s playing ranges from Tony Williams to Milford Graves and back. The textures are often
more in a free rock bag than they are jazzoid, and it is a killer. Following that is the New York guitar quartet Dither. Their
own material is extremely rhythmic and harmonic in construction, although less overtly aggressive than precursors like
Glenn Branca and Rhys Chatham. And they finish with a bravura take of John Zorn’s “Curling”, which they previously
recorded for Tzadik. Like | said, a lot of strings.

None of the other days has as much of a
specific focus, but there are a lot of
highlights arriving from a variety of
different directions. My favourite thing
overall is probably Franck Vigroux’s Forét.
Vigroux is a French musician focusing
lately on electroacoustic composition, and
this piece is built around a composition that
ranges from smooth faux-chorale segments
to savage chunks of sound as boulders
rolling off a cliff. But all of it is
accompanied by a psychedelic sequence of
video projections, as well as an amazing
solo dance performance in the butoh
tradition. The combination of elements is a
total sensory overload, and quite
unexpected.

Another stunner is Musique d’Art (2022) by Montreal based composer Simon Martin. Scored for a string quintet and
presented in a resonant Catholic church, the music is a hypnotic sequence of sustained tones, sequentially introduced by a
single player, then taken up by the others. It is almost impossible to equate the music to the passing of time during the
performance. Some tones seem to hang in the air for months, creating a luxurious and all-encompassing soundscape for
listeners.

Plenty of other things are excellent as well. Québécois guitarist René Lussier put together a big band that collages fragments
of traditional melodies with spiky shards of free improvisation. Audrey Chen’s trio Mopcut combines bifurcated post-tongue
vocals with guitar, drums and electronics that all manage to confound presumptions of what those instruments actually
sound like. Koichi Makigami displays his amazing glossilalic chops and intersperses that with traditional (and very non-
traditional) flute, jaw harp and other breath-powered devices. Mats Gustafsson appears with both the Underflow trio,
blending his and Rob Mazurek’s noisy electronics with David Grubbs’s Red Krayola-esque pop tunes, and also in duo with
Colin Stetson, mixing roars and clicks from a large and well swung saxes. Great stuff.

But the moment that sticks with me most vividly is a portion of the first
piece played by a Montreal collective called No Hay Banda. Vocalist
Sara Albu does a long stretch of heavy, slow breathing into the
microphone. Having been so aware of others’ breath for the last couple
of years, there is something astounding about it, full of menace, hope
and ultimately a deep sense of humanity that really resonates.

https://www.thewire.co.uk/home/
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Festival International de Musique Actuelle de Victoriaville
38th edition

May 19-22, 2022.

AUGUST 2022 - BY ALEX PELCHAT

After a lean, socially distanced 2021 edition, Festival International de Musique Actuelle Victoriaville (FIMAV) returned this
year with a strong program that offered concertgoers a chance to discover large-ensemble works by established artists along with
fresh, genre-bending musical endeavours from the new generation.

The tone was set by the awe-inspiring performance of the Montreal-via-Cairo singer and composer Nadah El Shazly, whose
intricate and truly unclassifiable songs blended twenty-first-century pop music and experimental electronic sounds, plus folk
flourishes courtesy of Sam Shalabi’s oud and Radwan Ghazi Moumneh’s buzuk. El Shazly’s music offered enthralling melodies
anchored by her group’s wall-of-sound approach, which made for a memorable set that highlighted her fantastic voice.

Drummer-singer Sean Noonan’s group Pavees Dance—
which features American singer Malcolm Mooney (the
original vocalist of the German experimental rock band Can)
on vocals, Ava Mendoza on guitar, and Jamaaladeen Tacuma
on electric bass—makes absurdist sci-fi avant-rock songs
that owe a lot to Sun Ra and Captain Beefheart, with
bandleader and charismatic oddball Noonan keeping
everyone guessing. Mendoza also performed in William
Parker’s Mayan Space Station, as did drummer
extraordinaire Francisco Mela. Parker somehow managed to
surprise even his diehard fans with an intense, tightknit,
hour-long performance.

The unassuming supergroup Pangea de Futura— an alloy
of experimental rock groups that includes Some Became
Hollow Tubes, Black Givre, and BLD—presented dense
drone rock pieces for brass, electronics, guitar, and three drummers, which would not be out of place on a bill with the music of
Bohren & der Club of Gore.

This edition of FIMAV focused on improvised music, a highlight of which was the brilliant performance of Lebanon’s A Trio,
who explored wildly creative extended techniques for trumpet, bass, and guitar in a minimalist, slow-paced fashion. The precision
and vigour of their rambunctious soundmaking made this one of the most memorable FIMAYV sets of the past decade. Similarly
noisy, but with more maximalist tendencies, was Mopcut, who provided one of the loudest and most energetic sets of the week;
leader Audrey Chen used extended techniques such as vocalise, screams, and grunts to accompany the thick slabs of electric
sounds provided by her bandmates Julien Desprez and Lukas Konig. Neither a rock band nor a free-improv trio, Mopcut kept
everyone on the edge of their seats. Legendary Japanese vocalist Koichi Makigami performed his first solo set at the festival and
his passionate theatrical performance for voice and wind instruments was filled with humour. Bloodmist—a New York
electroacoustic-ambient-improv trio of clarinet, electric bass, and drum machines—was, unfortunately, disappointing, offering a
meandering set that never gained momentum.

While the FIMAYV lineup had fewer saxophonists than usual, reedist Mats Gustafsson delivered two incredible sets: a duo with
saxophonist Colin Stetson and a performance with his trio The Underflow, which includes singer-songwriter David Grubbs and
trumpeter Rob Mazurek. Nobody expected minimalist nuance from the Stetson-Gustafsson duo, and many were therefore
surprised by the beautiful melodies that emerged from their improvised set, an inspiring collaboration between two very different



musicians. The Underflow’s performance offered engaging, dense sounds located somewhere on the outskirts of the experimental
rock and jazz territories. Even more surprising for the trio was the inclusion of beautiful minimalist songs by David Grubbs, which
Mazurek and Gustafsson backed gracefully. The trio set was a meeting of three different universes, yielding a strong iconoclastic
result.

Three concerts were headlined by large
ensembles. Vancouver’s Gordon
Grdina presented new works for his
Persian-music-influenced quartet The
Marrow and his experimental jazz
band Square Peg, with a finale
featuring  both  ensembles. As
performed by the inimitable Shahzad
Ismaily on bass and synth, cellist Hank
Roberts, and bassist Mark Helias,
Grdina’s finely crafted compositions
possessed uplifting qualities.
Guitarist Mary Halvorson also
performed in two separate groups,
joining the Mivos Quartet and a jazz
quintet, before forming a big band with
both entities. Halvorson’s unique
compositions were best served by the =
Mivos Quartet, with whom she delved into beautiful complex melodies that would occasionally tangle up with her signature tone-
bending guitar leads. A full set with the Mivos Quartet would have most likely been more interesting than the more middle-of-
the-road jazz quintet that accompanied her for the rest of the set. Unfortunately, the big band music presented that evening by
Halvorson felt passionless and mostly fell flat when compared to the eventful experiments of the first set. René Lussier’s eight-
piece ensemble Au Diable Vert was somewhat lacklustre (at least compared to his more daring past turns at FIMAV, playing with
Martin Tétreault or Gros Mené), and mostly dabbled in fast-paced contemporary jazz with folk influences that, while complex,
became repetitive and somewhat aimless.

Recent years have seen Victoriaville give more
space to new-music composers to present recent
works. Composer Simon Martin’s Musique d’art
(2022) was presented in a church and benefitted
from a jaw-dropping minimalist performance by a
string quintet that patiently explored different
harmonic juxtapositions. Also of great interest was
the performance of lda Toninato’s A travers le
temps, entre les bruits by Montreal avant-garde
ensemble No Hay Banda, who performed the piece
with great restraint, building tension carefully with
long, haunting tones. Montreal saxophone
guartet Quasar presented compositions that mostly
made use of the quartet’s saxophone acrobatics,
which ended up making the experience somewhat
tedious and predictable. On the other end of the
spectrum, guitar quartet Dither turned what
seemed to be a more academic musical program into a by-the-seat-of-your-pants trip; both Dither’s compositions and John Zorn’s
game piece allowed the musicians to cut loose and explore unorthodox techniques and unrestrained soundmaking.

PHOTOS BY MARTIN MORISSETTE

Top photo, L-R: Sam Shalabi, Radwan Ghazi Moumneh, Nadah El Shazly, Jonah Fortune, Sarah Pagé.

Second photo, L-R: Pavees Dance members Malcolm Mooney and Ava Mendoza.

Third photo: Gordon Grdina and the members of Square Peg and The Marrow.

Bottom photo, L-R: Lyne Allard, Victor Fournelle-Blain, Jean René, Etienne Lafrance, Emilie Girard-Charest perform Simon
Martin's Musique d'art.

https://www.musicworks.ca/reviews/concerts-and-events/festival-international-de-musique-actuelle-de-victoriaville-38th-edition
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Jazz, Blues & Beyond Since 1934

Outside Comes Back Inside at Victoriaville

By Josef Woodard
June 27, 2022

The guitar quartet Dither commanded attention with their tight-yet-flexible teamwork at this year’s FIMAYV.

Festival International Musique Actuelle de Victoriaville (FIMAV) in Quebec boldly explores and extolls music
of the avant-garde, experimental and otherwise “outside” nature. It has done so, with a dedicated intensity scarcely
seen in the Americas, for nearly 40 years now (minus the COVID-nixed 2020 festival and one other year in
absentia).

This year’s festival, held May 16-22, arrived with special emotional baggage, given pandemic strictures of the
past two years. Michel Levasseur, the fest’s stubbornly visionary founder/director, presented a stripped-down and
distanced model in 2021, a rare pandemic-era festival presented live and without streaming or other hybrid
compromises.

Real-world interventions did play into the carefully laid plans this year. Spanish avant-vocalist Fatima Miranda
canceled a month before the festival (replaced by innovative Japanese vocalist Koichi Makigami) and the much-
anticipated Ukrainian group Dakh Daughters canceled on very short notice, due to Visa problems and the war at
home (replaced by FIMAYV regular William Parker, with guitarist Ava Mendoza and standout drummer Francisco
Mela).

One distinction this year: a wealth of music stands — at a festival
often accentuating pure, stand-free improvisation — and inventive
variations on the “chamber” music theme. High-profile guitarist-
composer Mary Halvorson returned in duly grand, marquee-
commanding fashion, leading both a string quartet and her sextet
(special kudos to trumpeter Adam O’Farrill) in a rich set of new
genre-blurring compositions. Quebec’s eloquent rascal guitarist-
composer Rene Lussier was also in ensemble mode, with a new octet
piece, Au Diable Vert, a wildly engaging stew of Acadian, free-
improv abandon and progressive impulses.

In unorthodox quartet news, the fantastic guitar quartet (mostly electric) Dither commanded attention with their
tight-yet-flexible teamwork, redolent of past FIMAV-spotlighted Fred Frith Guitar Quartet. The next morning at
church, the vintage Eglise St-Christophe D’Arthabaska, the saxophone quartet Quasar issued a gripping set of
new works, and lannis Xenakis’ rare saxophone piece. The church’s special ambience was even more ideally



suited to composer Simon Martin’s mesmeric minimalist work Musique d’A4rt (2022). Echoes of Morton Feldman
found personalized redirection, just as Feldman inspired another earlier FIMAV visitor, Tyshawn Sorey.

Canadian artists with remote international roots framed the
four-day festival. To open, Montreal-based Egyptian vocalist
Nadeh EI Shazly navigated sleekly with her supple voice over
a bed of rustling instrumental textures. Closing on Sunday
night, Vancouver-based oud player/guitarist Gordon Grdina
led two separate quartets: a Middle Eastern/fusion group
featuring cellist Hank Roberts and bassist Mark Helias and a
post-fusion outfit featuring German drummer Christian
Lillinger. Lillinger proved why he is one of the more
fascinating young drummers, through his creatively restless
yet precision-geared fresh approach to a kit. He was a star of
FIMAYV 2022, albeit from the sidelines.

Another star was certainly Makigami, whose considerable power as a vocalist includes an ability to channel
multiple personae in real-time mosaics. His dazzling but fairly meditative solo performance at the church closed
with a slow procession up the aisle, entrancing us with hypnotic throat-singing. Elsewhere, he also humored the
crowd with his comic/Cubist vocal antics at the opening reception, and snuck in a cameo on Lussier’s set.

Among other themes this year was a certain dogmatic
embrace of things non-digital, which could be seen
in Train Again, the senses-seizing new film by proudly
analog experimental  Austrian filmmaker Peter
Tscherkassky, part of a late-morning experimental film
program. Musically, the trio of Mazen Kerbaj, Sharif
Sehnaoui and Raed Yassin mustered up a dizzying,
strictly acoustic sonic palette using extended techniques
on the “conventional” tools — guitar, double bass and
trumpet — which Kerbaj put in service of the outer
limits.

Other high points this year: the Zappa-colored fusion
comic relief of talented crackpot Sean Noonan’s Pavee
Dance (with the nimble Mendoza and bassist Jamaladeen
Tacuma in tow); and the painterly noise rock of another
midnight special, Mopcut, featuring raucously luminous
vocalist Audrey Chen and new avant-guitar avatar Julian
Desprez, at once abstract, rocking and detailed.

Tom Surgall, a filmmaker and musician, presented his
impressive and important film Fire Music: The Story of
Free Jazz, in one of the festival’s concert slots, with strong contextual links to music presented in the past. Over
the decades, kingpin figures of the film’s overview — including Cecil Taylor, Anthony Braxton, Peter Brotzmann,
Bill Dixon and AACM-connected musicians — have graced this festival’s stages and sometimes the catalog of
the in-house Victo Records.

But whereas the film ends on something of a deceptive grave assessment of the current avant-garde scene,
implying that free-jazz has retreated from active public spotlight, the following burst of inspiration concert by
Colin Stetson and Mats Gustafsson served to prove that free-jazz is very alive and very well, and evolving before
our ears in real time. These masters of baritone and bass saxophonic turf (along with alto sax, flute and electronics)
conjured up a powerfully persuasive set, with empathetic dialoguing and a pageantry of loamy low timbres.

FIMAYV is fully back in its own outside land, not a moment too soon.

https://downbeat.com/news/detail/outside-comes-back-inside-at-victoriaville
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FIMAV

By Kurt Gottschalk
July 2022

After a canceled 2020 and truncated 2021, the Festival International de Musique Actuelle de Victoriaville
(FIMAV) returned May 16th-22nd with a serious effort to hold true to the “International” in their name, although
not without difficulties. Spanish singer Fatima Miranda and the Ukrainian singing group Dakh Daughters both
had to cancel (although neither, it seems, for reasons of health or political conflict).

The gaps in the schedule were filled by a pair of past FIMAYV invitees: Japanese vocalist Makigami Koichi who,
on top of attending nearly every set of the festival, offered his own solo performance; and New York bassist
William Parker, who took fine advantage of guitarist Ava Mendoza’s presence to present a version of Mayan
Space Station with drummer Francisco Mela sitting in for Gerald Cleaver. Mendoza was already booked with
Sean Noonan’s Pavees Dance. The latter’s prog-ish compositions are closer to Mendoza’s own music than
Parker’s free-flow and Pavees Dance gave her an opportunity to share the stage with bassist Jamaladeen Tacuma,
but the leader’s cartoonishness was a distraction. The Space Station was a better deployment for her, in a set
dedicated to departed Canadian improvisers Ken Aldcroft and Paul Plimley. While the excellent 2021 record was
composed or chopped into distinct cuts, here they flew into orbit and circled long. What may have been most
notable were Mendoza’s flights of fancy, running freer than she often allows herself in her own projects. Electric
guitars have a way of demanding attention but it was also astounding, again and as ever, to witness how many
ideas Parker can have and deliver in a minute’s time and how much melody and rhythm Mela has at his disposal.
It may have been a last-minute addition but it was, both in this reporter’s opinion and as often noted by others
during breaks, a festival standout.

Koichi appeared in the smallish Eglise St-
Christophe D’Arthabaska, a nicely resonant
chapel also hosting concerts by the Quasar
saxophone quartet and music for strings by
Simon Martin. He played a sequence of short,
unamplified pieces for voice, jaw harp, reed
flute and toys that was as charming as it was
mysterious. His enigmatic, sometimes rather
alien, vocal techniques are familiar to those in
the know. What was impressive here was how
well he incorporated the small instruments into
his syntax.

The Arabic/Québécois intersect—one of the
hottest fountains of cross-fertilization in recent
years with circles intersecting around the “A”
Trio, Karkhana and the Praed Orchestral—was
well represented in the festival, which opened
with a set by Egyptian singer Nadah EI Shazly,
now conveniently based in Montréal, a couple of
hours from Victoriaville, where her bandmates
Sam Shalabi (also Egyptian) and Radwan Ghazi Moumneh (originally from Lebanon) make their homes. Their
twin twang of buzuk and oud and Sarah Pagé’s harp elaborating on El Shazly’s sung popleaning melodies made
for a fusion of a highly enjoyable order. The leader’s soulful, wrenching voice remained constant, supported
online in peripheral ways by the rest of the band but not in need of support, like a cry in the night, not for help
but of sorrow.

The Lebanese “A” Trio is celebrating 20 years of activity but only recently is gaining notice on this side of the
Atlantic. Mazen Kerbaj (trumpet), Sharif Sehnaoui (guitar) and Raed Yassin (contrabass) make extreme use of
extended technique and instrumental noise, but do so with an unusual and uncanny precision and commitment to
form. They had played a few nights earlier at the Brooklyn Conservatory of Music (in a show produced by Issue
Project Room) and the distinction between that essentially acoustic set and their meeting with the Victo sound
(read: full, balanced and loud) was almost as fascinating as their own deep immersion into accidental sounds
made purposeful.



Arabic influences might have begun to seem a bit suspect in this context for the festival closer, Vancouver jazz
guitarist and oud player Gordon Grdina, had it not been so enjoyable. Grdina has long incorporated Middle-
Eastern influences and instruments into his music and here did so with a pair of strong ensembles, The Morrow
and Square Peg (uniting them into a septet at the end). Tight string lines and sensitive soloing typified both
ensembles.

Like Grdina, guitarist Mary Halvorson offered the economical option of a double bill with a single leader.
Amaryllis & Belladonna is a set of pieces for string quartet with her guitar and a second set for sextet, sometimes
with the Mivos Quartet strings added. The overlaid guitar and strings was, at times, quite beautiful, but
Halvorson’s arrangements for the quartet didn’t always work. With the jazzier sextet (trumpet, trombone,
vibraphone, bass and drums), her playing was more confident and the compositions more complete. Proving that
the sum of two parts is better than the best of both worlds, the three pieces by the combined tentet were exciting,
evocative, bold, subtle and rich. While there is still room to grow, it is Havorson’s strongest and most ambitious
project to date.

Swedish saxophone powerhouse Mats
Gustafsson made two appearances: in a
duo with Colin Stetson and a trio with
David Grubbs and Rob Mazurek. The duo
represented perhaps two of the most
muscular saxophonists around going not
just head-to-head but neck-to-neck while
also complementing and supporting each
other through ever shifting
improvisations and some nicely staticky
electronic ornamentation. In the trio,
Gustafsson’s consistently recognizable
tone was supplemented by electronics in
rather surprising pulse. With Mazurek’s
trumpet and electronics and Grubbs’
electric guitar and voice, they circled into
some at times fairly terrifying songs.

The fantastic Mopcut (vocalist Audrey Chen, guitarist Julien Desprez and drummer Lukas Kdnig) threw punch
after punch in a late-night set that seemed to run a thread through disparate fabrics: Koichi’s vocal extremes; the
power of the abstract trio; and electric guitar mastery. Their only record is three years old already, but they remain
a band to watch.

Even with the considerable international showing, Québéc made a strong presence, with the ensemble No Hay
Banda playing pieces by Montréal composers Navid Navab and Ida Toninato. The latter’s works were especially
striking, tickling the imagination as much as the ear with slow builds of potential energy. And Pangea de Futura,
with members of Godspeed You! Black Emperor and thisquietarmy filled a space that Jeremiah Cymernan’s
Bloodmist and Franck Vigroux’ Forét only hinted at, a cosmic darkness, a heavy metal not reliant on rockism.
The nine-piece band (1/3 drummers) succeeded not just by virtue of density but by fully occupying the zone they
had created. It was epic and just a little ridiculous.

Guitarist René Lussier is a regular at the festival. Having taken advantage of the pandemic lockdown to write his
largest-scale pieces to date, he presented new works with an octet including reeds, strings, accordion, tuba and
two percussionists. Taking Québécois folk as a starting point (as he often does), he built something that grew
surprisingly loud and dense, with Koichi sitting in on a couple of songs. Although it fell on the second of the four
nights, it felt—at least to this cultural tourist, returning to Victoriaville for the first time in a decade— like a
homecoming and a fittingly grand finale.

For more information, visit fimav.gc.ca
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ART ACTUEL  PRATIQUES ET PERSPECTIVES

FIMAYV 2022 : installations sonores dans I’espace public

Publié le 9 juin 2022
Nathalie Bachand

Festival International de Musique Actuelle de Victoriaville
Centre-Ville de Victoriaville

Centre d’art Jacques-et-Michel-Auger

Bibliothéque Charles-Edouard Mailhot

16 mai — 22 mai 2022

Depuis 2011, Erick d’Orion est commissaire du parcours d’installations du Festival International de Musique
Actuelle de Victoriaville, le FIMAV, qui en était a sa 38° édition cette année. Lui-méme artiste interdisciplinaire
de I’audio, d’Orion a cette double sensibilité et ce regard oblique qui est celui de I’intérieur et de I’extérieur de la
pratique — sensibilité et regard qui viennent avec une compréhension pointue de ce qu’implique la complexité
de créer ce type d’ceuvres ou le son occupe un espace privilégié. Rassemblées pour leur résonance avec les thémes
de la nature et de la désuétude technologique, neuf ceuvres sélectionnées et créées tout spécialement pour
I’événement, en mode in situ pour la plupart, ont été proposées au public sur une courte durée de six jours.

Lié a une ou plusieurs sources — et dans tous les
cas, contextuel —, le son existe en relation avec
son environnement et les éléments qui vy
cohabitent. De Léa Boudreau et Etienne
Legast, Dyschronie — terme signifiant un
trouble de la perception temporelle et
chronologique — s’inscrit dans cette tradition
d’ceuvres sonores qui activent le lieu. Présentée
sur le dispositif ESSAIM, développé par
Audiotopie — un ensemble d’enceintes
acoustiques interactives —, la composition
multiphonique proposée se fond littéralement
dans le paysage en y intégrant une forme de
mimeésis sonore. Or ici, en écho a la détresse
environnementale a laquelle nous sommes
désormais tristement habitués, la présence sonore se dégrade avec constance, générant une expérience d’écoute
caractérisée par un certain désordre entropique.

Pouvant étre un vecteur de désordre, le vent est I’'un de ces
¢léments de la nature que I’on tend a redouter. Les ceuvres
de Joél Lavoie, Caroline Gagné, de méme que certaines
piéces de I’exposition de Patrick Bergeron — présentées
au Centre d’art Jacques-et-Michel-Auger — ont pour
composante ou motif le mouvement éolien.
L’installation De face, de Joél Lavoie, utilise la captation
du vent comme moteur d’une transmission vibratoire,
transférée vers un «bois€¢ » minimaliste de matériaux
bruts. Il s’agit, ici, de ressentir davantage le son que de
I’entendre : les piéces de bois devenant des éléments
; , ' | permettant au corps de capter la résonance induite par la
N\ | i s, I .

vélocite du vent. Semblablement, Saule fragile, de
Caroline Gagné, utilise une application pour iPhone — conceptualisée par 1’artiste — afin de capter les vibrations
de I’environnement immédiat, générées notamment par le vent. Ces vibrations sont ensuite converties en données
puis retransmises vers d’autres dispositifs écraniques placés a I’intérieur d’une petite serre. Ce data devient a
nouveau du vent, animant le feuillage d’arbres préalablement filmés. Si le vent de Caroline Gagné provient de
I’environnement réel avant d’étre numériquement reconvertit, celui de 1’ceuvre Une histoire de vent..., de Patrick
Bergeron, — I’'une des piéces de 1’exposition Souvenirs ébroués — est un vent suggéré par le mouvement
circulaire d’écrans sur lesquels I’image d’un paysage s’y trouve, pour ainsi dire, étourdie. Cette rotation active
ensuite un orgue a vent jouant une note dont I’amplification est corrélative a la vitesse du mécanisme.



https://espaceartactuel.com/wp-content/uploads/2022/06/1_Le%CC%81a-Boudreau-et-E%CC%81tienne-Legast-1.jpg
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Caroline Gagné, Saule frad‘iié. (Québec), 2022, Patrick Bergeron, Souvenirébrouég, (Québec), 2022.
Premiére mondiale. Photo : Martin Morissette. Premiéere mondiale. Photo : Martin Morissette.

Ces interrelations, réelles ou suggérées, entre la nature et la technologie,
R fonctionnent comme des constats de cette proximité devenue notre nouvelle
s normalité. Pairage longtemps per¢cu comme antagoniste avec, d’une part, le
s vivant et sa réalité organique, puis, d’autre part, son imitation par la machine
et sa « nature » mécanique ou numérique, le couple nature/technologie s’est
»-';;ﬁ:,fﬁ déplacé de cette dualité initiale : un dialogue discontinu, mais ponctuel, tend
et a créer de nouveaux objets qui attestent de cette relation. Le songe d’artisan,
une ceuvre de poésie générative, issue d’une collaboration entre Fortner
Anderson, Geneviéve Letarte, James Schidlowsky et Alexandre St-Onge, est
— comme I’indique le texte de présentation — une « machine a produire des
sonnets » calquant son style sur le célébre poéme d’Emile Nelligan
intitulé Réve d’artiste. La virtuosité des algorithmes et leur capacité
d’émulation d’un certain niveau d’intelligence tendent a dissoudre nos
réflexes de distinction entre le vivant et I’inerte. Comme si se soulevait une
pellicule perceptive, permettant de poser un regard complétement autre sur
I’altérité que constitue la nature du numérique.
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La désorganisation entropique précédemment mentionnée n’appartient pas qu’au régne du vivant et de la nature,
c’est également une régle solidement intégrée a la trame temporelle du monde matériel. C’est d’ailleurs ce que
nous disent les ceuvres de Pascale Leblanc Lavigne. Intitulées Les fours a micro-ondes sont-ils bannis en
Russie ? et Les belles tuiles a plafond, ces installations sonores sont respectivement activées par le
fonctionnement en continu de fours a micro-ondes qui surchauffent et surcuisent des plats surgelés, et par une
mise en mouvement motorisé, chaotique et aléatoire de matériaux — des panneaux de plafond suspendu et de
faux néons — dont la détérioration graduelle se trouve sonorisée. Températures, de Anne-F Jacques, est aussi une
installation sonore constituée de matériaux bruts ou bricolés servant de caisses de résonance a des clignotants
d’autobus. Ces derniers sont activés par de la chaleur ¢lectrique que distribuent des thermostats domestiques. La
fluctuation de I’ensoleillement sur ces dispositifs vient aussi modifier les séquences sonores €mises par cet
ensemble.
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Pascale Leblanc Lavigne, Les belles tuiles a a plafond (Québec), 2022. ——
Premiére mondiale. Photo : Martin Morissette. | T

Pascale Leblanc Lavigne, Les fours & micro-ondes sont-ils bannis en
Russie?, (Québec) 2022. Premiere mondiale.
Photo : Martin Morissette.



https://espaceartactuel.com/wp-content/uploads/2022/06/2_Caroline-Gagne%CC%81-3.jpg
https://espaceartactuel.com/wp-content/uploads/2022/06/2_Caroline-Gagne%CC%81-3.jpg
https://espaceartactuel.com/wp-content/uploads/2022/06/2_Caroline-Gagne%CC%81-3.jpg
https://espaceartactuel.com/wp-content/uploads/2022/06/2_Caroline-Gagne%CC%81-3.jpg
https://espaceartactuel.com/wp-content/uploads/2022/06/4_Patrick-Bergeron-9.jpg
https://espaceartactuel.com/wp-content/uploads/2022/06/4_Patrick-Bergeron-9.jpg
https://espaceartactuel.com/wp-content/uploads/2022/06/4_Patrick-Bergeron-9.jpg
https://espaceartactuel.com/wp-content/uploads/2022/06/4_Patrick-Bergeron-9.jpg
https://espaceartactuel.com/wp-content/uploads/2022/06/6_PascaleLeblancLavigne_LesTuiles-1.jpg
https://espaceartactuel.com/wp-content/uploads/2022/06/6_PascaleLeblancLavigne_LesTuiles-1.jpg
https://espaceartactuel.com/wp-content/uploads/2022/06/6_PascaleLeblancLavigne_LesTuiles-1.jpg
https://espaceartactuel.com/wp-content/uploads/2022/06/6_PascaleLeblancLavigne_LesTuiles-1.jpg
https://espaceartactuel.com/wp-content/uploads/2022/06/7_PascaleLeblancLavigne_MicroOndes-8.jpg
https://espaceartactuel.com/wp-content/uploads/2022/06/7_PascaleLeblancLavigne_MicroOndes-8.jpg
https://espaceartactuel.com/wp-content/uploads/2022/06/7_PascaleLeblancLavigne_MicroOndes-8.jpg
https://espaceartactuel.com/wp-content/uploads/2022/06/7_PascaleLeblancLavigne_MicroOndes-8.jpg
https://espaceartactuel.com/wp-content/uploads/2022/06/7_PascaleLeblancLavigne_MicroOndes-8.jpg
https://espaceartactuel.com/wp-content/uploads/2022/06/2_Caroline-Gagne%CC%81-3.jpg
https://espaceartactuel.com/wp-content/uploads/2022/06/4_Patrick-Bergeron-9.jpg
https://espaceartactuel.com/wp-content/uploads/2022/06/6_PascaleLeblancLavigne_LesTuiles-1.jpg
https://espaceartactuel.com/wp-content/uploads/2022/06/7_PascaleLeblancLavigne_MicroOndes-8.jpg
https://espaceartactuel.com/wp-content/uploads/2022/06/5_AndersonLetarteSchidlowsky-et-St-Onge-1.jpg

Anne-F. Jacques, Températures, (Québec), 2022. Premiére mondiale. Photo : Martin Morissette.

Toutefois, 1’énergie — solaire ou autre — ne fait
pas que se dégrader, elle tend aussi a se transférer.
Présent¢ dans la salle d’exposition de la
Bibliothéque Charles-Edouard Mailhot, L ‘étang de
vibrations (2022, Victoriaville), de Marie-Douce
St-Jacques, est une installation sonore constituée
d’une boucle audio d’une quinzaine de minutes qui
alterne d’un « étang» a ’autre, c’est-a-dire deux
larges surfaces circulaires constituées de
150 feuilles imprimées au risographe et dont I’effet
optique — un enchainement de dégradés bleu-rose
— €évoque, telle une partition, le rythme et la
fluctuation de la composition elle-méme. Le
passage de cette picce sonore, d’un étang vers [ .
I’autre, en un mouvement a la fois récursif et infini, est a I'image de cette danse entropique entre nature et
technologie : dynamique réciproque d’altération et de transformation.

Commissaire indépendante et autrice, Nathalie Bachand s’intéresse aux enjeux du numérique et a ses conditions
d’émergence dans I’art contemporain. Auparavant responsable du développement pour ELEKTRA-BIAN (2006-
2016), elle est actuellement codirectrice artistique pour Sporobole.

https://espaceartactuel.com/fimav-2022-installations-sonores-dans-lespace-public/
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It has been three years since | attended the New Music Festival - FIMAV up in Quebec, Canada, yet it seems even
longer due to the stress, trials & tribulations of the Great Pandemic, which has affected most of the folks in our
troubled world, no matter where they live. Ever since Fred Frith convinced me to attend, I’ve been going back
every year. | went alone for the first two years, and it is indeed a long journey, around 10 hours by car one way.
Ever since 1989, I’ve been attending with anywhere from 2 to 6 other friends. It has become a ritual for my
friends: traveling by car, stopping in Montreal to visit & have dinner with our old friend, Luc from L’Oblique
Records, before making our way up to Victoriaville, around 2+ hours northeast of Montreal, closer to Quebec
City. Due to Pandemic Paranoia, a handful of our regular crew decided not to take the chance of making the long
journey this year. Quite understandable. Hence, | traveled up with just two friends, Bob Nirkind and Darren
Bergstein. Due to the stress of running the store since our manager Frank M recently left, Darren decided to rent
the car and do all of the driving. Hallelujah! This worked out well since it is another responsibility that I didn’t
have to think about. Darren & I left early on May 18™, picked up Bob in Manhattan and made our way up north.
Darren used Siri to give us directions so perhaps we did save some time. We had lunch in Albany and made it to
the border around 6pm, a bit earlier than usual. We had to upload some vaccination info to an ArriveCan website
and were worried about crossing the border. For a change, crossing the border was a breeze, the border guards
were friendly and joking with us about the type of music we were checking out in Victoriaville. We made our
way to Montreal and visited L’Oblique Records on Rivard to hang out and have dinner with Luc. L’Oblique has
been around for 35 years (even longer than DMG), and it is the second oldest record store in Montreal. It is always
a good thing to hang & speak with Luc since we’ve been friends ever since he let me use his new apartment (at
the time) to crash for 10 days on New Music America Montreal in 1989. His store is an Old School establishment
like DMG, selling mostly independent rock on LP, CD & cassette. He also does no mail-order and has started to
sell audio equipment for the past few years and has an employee who fixes & maintains the audio gear that they
sell. After a long dinner at a great local Mexican restaurant, we made our way up to Victoriaville around midnight.

The next day, we had a rather mediocre breakfast at what used to be Pomme Verte, but we later found out that
Pomme Verte had moved. We made our way to the Victo office or Platform to pick up our passport/tickets for
each event. | went to the back office to visit Michel Levasseur, the founder & long-time organizer of FIMAV,
with whom I’ve become good friends over the many years. Michel seemed more stressed than usual and told me
that a Ukrainian band named the Dakh Daughters had just canceled, and he had to find someone to take their
place at the last minute. He called bassist/bandleader William Parker in NYC and asked him if he could drive up
the next day and put together a set, which William was happy to do. Michel also told me that our fave restaurant
in Victo, Mykonos, was mostly closed down due to several factors. Many of us long-time Victo attendees savor
the platters that Mykonos provides, with certain friends determined to go there every night of the fest. We had to
find other substitutes, which turned out to be not so bad. Darren, Bob & | had dinner at a great Asian restaurant
and met up with two other friends, Paul Kirby from MA and Bill Fertanish from Virginia. Our new crew was
gathered, and we would be hanging together for the rest of the fest. This was Darren’s first year at Victo, whereas
Paul has been attending for just a few years, and we met Bill at the previous FIMAYV three years ago. Since we
all share a love of adventurous music, the entire fest was a bonding experience amongst new and old friends.
Sharing meals, talking about music & the political situation in the US, made
the entire trip even better, since the Pandemic isolation had taken its toll on
all of us. Sharing this experience with others is what made our trip so great.

The first set that night was by Nadah EI Shazly, an Egyptian singer who
had moved to Montreal. Her band featured Sam Shalabi on guitar, Radwan
Ghazi Moumneh on bouzouki, Sarah Page on acoustic harp and Jonah
Fortune on contrabass. The only musician | had known of previously was
Sam Shalabi, who has founded several bands: Land of Kush, Shalabi Effect
and the Dwarfs of East Agouza. Ms. El Shazly has a lovely, enchanting,
sensuous voice that was at the center of all the songs in this set. Her vocals
as well as the other members of the band were bathed in ethereal echoes or
reverb, giving everything a dream-like effect. Mr. Shalabi did a great job
of matching Ms. El Shazly’s voice with bluesy, spacey guitar licks with
Mr. Moumneh’s acoustic bouzouki and Ms. Page’s harp were also swirling
around her voice adding a mysterious haze to the proceedings. Mr. Shalabi
often used subtle, yet effective feedback to give the music a rather
disorienting vibe. Mr. Fortune’s acoustic bass was at the center holding
down the bass/rhythmic groove. I look forward to getting a copy of Nadah
el Shazly’s solo effort which was released in 2017.




The next set was supposed to be the Ukrainian band who had to cancel at
the last moment, and it turned out to be a more recent Downtown trio known
as Mayan Space Station, one the great surprises of this fest. Mayan Space
Station’s first disc was released last summer (2021), and it featured Ava
Mendoza on guitar, William Parker on contrabass and Gerald Cleaver on
drums. Since that disc was released, Mr. Cleaver has moved out of NYC
and is teaching in the Bay Area from what | hear. Ava Mendoza was
originally from the Bay Area as well but moved here after she played some
| gigs with Fred Frith and has led several of her own bands like the great
Unnatural Ways, as well as working with Weasel Walter, Sir Richard
Bishop, and Steve Gauci. Master bassist & multi-bandleader, William
Parker, certainly needs no intro here. Cuban drummer, Francisco Mela,
moved to NYC several years back and has worked with many other greats
like McCoy Tyner, Joe Lovano and Zoh Amba. William Parker dedicated
the set to two recently deceased Canadian musicians: Paul Plimley and Ken
Aldcroft. This set was astonishing and completely improvised. Free
jazz/rock, organic, free-flowing, spirit music, with all three members
contributing to the sound. While Mr. Parker created the cosmic throb on
bass, Ms. Mendoza really let go, her playing drawing from Jimi Hendrix,
Sonny Sharrock, or Fred Frith. The mallet-work by Mr. Mela was also superb, balancing the other two members
in a swirl of fury and soaring higher as they went. Ms. Mendoza played some slide guitar from time to time and
showed her prowess on those bluesy, free-rock licks. Multi-instrumentalist William Parker d an effect one one’s
concentration but sometimes we have to suffer a bit to receive the rich rewards.

The next band was called No Hay Banda and included members from Quebec, France,
Iran, and Colombia. The two main members are Ida Toninato on compositions and
Navid Navab on prepared organ. The only member that | was previously familiar with
is clarinetist Lori Friedman. What kept everyone’s attention were a long line of mostly
tall home-made organ pipes at center stage. The music began minimally with whispers &
and wind (samples), building very slowly as several drones resonated together and cast
us in a soup-like haze. It reminded me of drifting on an abandoned ship, with creaky
boards underneath. It kept building with the groaning sounds of wood and string,
building to a moderate frenzy. Lori Friedman, who plays bass clarinet and what looks
like a contrabass clarinet, was featured here. She took her time to play a long
fascinating solo which evolved slowly over a long time. Although those home-made
pipes looked interesting, I couldn’t hear much music or sounds coming from them. The
music was pretty engaging some of the time, but | wanted more to be going on than
what | heard.

I’ve known and admired drummer/composer Sean Noonan for many
years, even checking out his original punk/prog band The Hub
perhaps 20 years ago. What | like most about Mr. Noonan is how
ambitious he is, forming bands over time and always choosing great,
creative musicians to work with. Mr. Noonan’s current band is called
Pavees Dance and it features a unique all-star cast: Malcom Mooney
on vocals, Ava Mendoza on guitar, Jamaaladeen Tacuma on el bass
and Mr. Noonan on drums, backing vocals and compositions.
Malcolm Mooney was the original lead vocalist for the legendary
German band Can, singing on the first two records, as well as their
reunion record. Electric bassist Jamaaladeen Tacuma, hails from
Philly and used to play in Ornette Coleman’s Primetime, as well as
with James Blood Ulmer, the original Golden Palominos, and many
other bands. | caught a version of this band with a different guitarist
(Aram Bajakian?) several years ago and was blown away. Malcolm
Mooney is a legendary figure in prog or Kraut-rock circles, and he is
indeed an old fellow, yet his voice is still strong, and he remains a
most compelling vocalist. He used two mics, one with different effect
to create several characters. I couldn’t hear all his words but what |
did hear was interesting, nonetheless. Mr. Noonan’s composing uses
some prog-rock and harmolodic influences, strong, jubilant, riff-

= oriented songs which are not too difficult while giving his band a
chance to stretch out. Mr. Tacuma is still one of the greatest funk/jazz/rock bassists around and he & Noonan
work well together, creating a funk/rocking storm of great riffs. The last version of this band had a keyboardist
who left not too long ago, hence Ms. Mendoza often had to play two parts, switching between both quickly,
keeping her and us on our toes throughout. Mr. Noonan often introduced songs with his humorous voice and often
had silly, yet incisive things to say. The energy level was often on the top and infectious with the quartet often
playing those difficult twists and turns with ease. Ms. Mendoza, who wowed the audience the night before in




Mayan Space Station shows that she can pull off something completely different with this band. She has won
over many of us in recent years and should have many new fans due to both sets at Victo. | had the opportunity
to chat with and drink at length at the Victorin bar with Sean Noonan later that night and that was also a great,
revealing and ridiculously funny experience.

Quebecois guitarist
Rene  Lussier is
another musician that
| heard at the Victo
Fest during the first
year that | attended
and someone that
I’ve long admired.
Mr. Lussier once
played in the Fred
Frith Guitar Quartet
and in Fred’s band Keep the Dog. It turned out that Mr. Lussier used to play in a legendary Quebecois
folk/rock/prog band called Conventum. Whenever Lussier plays the Victo Fest, he brings something different,
personnel and concept-wise. For FIMAYV 38, Mr. Lussier organized an impressive new octet which was known
as Au diable vert, which means “middle of nowhere”, a reference to where Rene lives in the Quebec countryside.
I didn’t recognize the names of the members of his group but they all looked a generation younger than Mr.
Lussier. The instrumentation consisted of Lussier on guitars with an accordion, saxist, clarinetist, violin, tuba and
two percussionists. It sounded like Lussier had worked hard at composing and directing this piece/ensemble. The
writing had prog-like veneer with some Zappa-like challenging double percussion parts. Lussier gave all the
musicians a chance to stretch out with solos and subgroups. | recall some impressive soloing by Julie Houle on
tuba, as well as subgroups like Lussier on guitar with violinist Alissa Cheung, some free sections, progressive
and chamber music-like sections, impressive accordion and backwards sounding guitar & tuba, harmonized in a
unique way. Sometimes Mr. Lussier’s humor is very subtle and not so easy to figure out. Special guest vocalist
Makigami Koichi unexpectedly sat in twice adding his own wacky humor to the band. Mr. Koichi did a fine job
of adding elements of country rock to Tuvan-like throat singing. I thought the set was most charming, but we had
to be patient since we never know where it will land, and this keeps us all guessing. It turned out to be my second
favorite set of the week.

The final set of Day Two was a trio called Mopcut, which featured Audrey Chen on vocals & synth, Julien Desprez
on electric guitar and Lukas Konig on drums & electronics. I’ve caught Ms. Chen singing several times in the
past and have always dug what she does with her voices, she is not afraid of pushing the limits of her weird voice
further out than most. | caught Julien Desprez' power Trio at the last FIMAV that I attended. I didn’t really enjoy
the previous set of Julien’s since it was too loud and over-the top. | did hear a trio effort that Desprez was a part
of on Rogue Art from the past year which | thought was quite good, so | know he is an inventive guitarist. The
Mopcut set was something else entirely. The set was way intense with Ms. Chen twisting her voice inside out,
making a variety of odd noises. Mr. Desprez’ guitar was explosive, making a wide variety of odd sounds,
consistently changing his sound playing short bits and then altering his sound in different ways. Drummer Lukas
Konig did a fine job of keeping things focused with his powerful, tight, ever-changing percussive antics. This was
a set of brutal improv at its best. AlImost too much to deal with at times and | was a bit overwhelmed by the time
it ended. We met up with the trio at the Victorin bar afterwards and had a good time talking with them. Lovely
folks, all three.

Day #3 began again at the church with a solo performance by Makigami Koichi.
I’ve known Makigami since he first appeared at the Old Knitting Factory with
Ground Zero in the early 1990’s, some thirty years ago. Mr. Koichi is immensely
charming as an improvising vocalist, whether doing solo sets, improvising with
other musicians, or fronting his long-time band Hikashu. Considering that this
set was performed in a church, Makigami wore what looked like a religious robe,
acting very serious at first. On each piece he would work his way through
different voices. He also played jawharp, a small double reed known as a hirichi,
shakuhachi and what looked like a large toy kazoo. Mr. Koichi has studied throat
singing with the Tuvan singers, so this is part of his sound. When he played the
shakuhachi, (Japanese wooden flute), he would go back & forth between his
voice and the flute like all & response which always worked well. Makigami has
long played jawharp (or Jew’s harp) and has a fine jawharp duo CD out on
Tzadik. He often adds sly vocal sounds to accentuate the sound of the twanging
instrument, rarely getting it to sound like someone playing some down-home
country music. Each piece was enchanting in one way or another and he
methodically worked in one area of sound at a time. Although Makigami is often S
known for his infectious humor when he performs, he was a bit more serious in a church setting. He ended his set
by slowly walking down the central aisle of the church singing softly until he got to the back with his voice fading
away. It was a wonderful set and it no doubt enchanted all members of the audience with its infectious charm.




The next set was an all-star trio called The Underflow and featuring Mats Gustafsson, David Grubbs, and Rob
Mazurek. All three of these fine musicians have very different backgrounds/resumes so I didn’t quite know what
to expect. They did have a CD on CvsD from a few years back which | remember enjoying although I listened to
it only a few times when it was released. | have good memories of each of their previous bands/projects:
Gustafsson (The Thing, Brotzmann Chicago Large Unit & Fire! Orchestra), David Grubbs (Gastr Del Sol & many
solo efforts) and Mazurek (Chicago & Sao Paolo Underground’s & many more). For this set Mr. Gustafsson
played bari sax & electronics, Mr. Mazurek - cornet & electronics and Mr. Grubbs - guitar & voice. The set began
with some quiet, dark ambiance & drones, spooky guitar, and subtle electronics. Both Gustafsson and Mazurek
played a blend of electronic devices: buzzing, swirling, industrial, glitches, restrained at first yet quite effective
at disorienting the audience. On one point, Mr. Grubbs started to strum and sing quietly, not so distant from what
he & Jim O’Rourke once did in Gastr del Sol. This was a reprieve from what went before, with the guitar starting
to get louder as clanging bells, brutal bari sax and furious trumpet were also added. This mutated as Mazurek
started to add a layer of low-end drones with his electronics. The throbbing, pulsating sound which grew more
dense and came close to that Sunn0)))))) sort of brain-melting vibe. It certainly felt good when it ended since
those low-end drones are almost too much to deal with at times.

One of the great things about FIMAYV is getting a chance to hear some international musicians who rarely make
it to the US or to Canada. The following trio hailed originally from Lebanon: Mazen Kerbaj on trumpet, Sharif
Sehnaoui on acoustic guitar and Raed Yassin on contrabass. The first thing | noticed when the trio hit the stage
and sat down with their instruments was this: each one played their axe in a most unorthodox way. Mr. Kerbaj
held his trumpet between his legs with the bell at the top. He had a long tube attached to a mouthpiece & attached
to the blown end of the trumpet. He placed a thin piece of metal on the bell and placed a bowl (with water?) on
top of that. The acoustic bassist put two drumsticks between the strings of the bass while the guitarist also used
objects to manipulate his strings. The entire set slowly built up as all three members of the trio explored their
instruments, coaxing a variety of odd sounds. It took some patience to enjoy this set since the improv/explorations
evolved so slowly yet there were quite a number of fascinating sounds and moments throughout.

The next set featured French guitarist/composer Franck Vigroux and took place in a cinema at the Le Carre. | do
know of Mr. Vigroux from his previous work with Elliott Sharp, Joey Baron & Mika Vainio from Pan Am.
Nothing I’ve heard from Vigroux in the past prepared me for what took place during the set. The theatre started
in complete darkness and slowly got a little brighter. Mr. Vigroux provided live electronics from off-stage, and
the sounds were consistently mesmerizing, something which can not be said for most live electronics sets, which
at times are alienating to those who don’t appreciate or understand this type of music. The film was in black &
white and large screen was filled with pulsating shapes & patterns, often hypnotic and dream-like. Since the room
was pretty dark overall, I could see towards the back of the stage a bush or small tree slowly moving across the
stage. Eventually an Asian woman emerged from and was still attached to the slow-moving bush. The woman
was nude from the waist up although it took a long while to figure out that there was a person attached to the
bush. The piece was called “Foret” which means forest. Although I wasn’t so sure what Mr. Vigroux was getting
at, | still found this piece to be fascinating on several levels, the music and visuals worked especially well together.
Perhaps there is a fine line between the fragile human (form) of the dancer and the technology needed in order to
make the images and music come to life.




One of the more anticipated sets at
FIMAV was the Canadian debut of
Mary Halvorson’s “Amaryllis &
Belladonna”. Downtown guitar
sorceress, Mary Halvorson, has
been garnering many accolades
over the past few years: receiving a
MacArthur Genius Grant, gracing
the cover of Downbeat and The
Wire in the same month. Plus Ms.
Halvorson recently got signed to
Nonesuch, a prestigious major label
that once had Naked City, The
President, Robin Holcomb and Bill
Frisell on its roster, many moons
ago. Ms. Halvorson has two new
CD’s out on Nonesuch, ‘Amaryllis’

— and ‘Belladonna’ and both bands
played for this concert. The first section of the concert featured ‘Belladonna’ for the Mivos (String) Quartet and
Ms. Halvorson on guitar. It is rare to hear an electric guitar working with a string quartet, but this is what we have
here. I’ve watched/heard Ms. Halvorson evolve as a guitarist, composer and multi-bandleader over the past decade
and often marvel at her music and playing. Much of her music and guitar playing can be challenging to listen to
at least at first. Her writing for string quartet was much different, less dense, more melodic in part, allowing some
sunshine to peek through the more gnarly side of her writing and playing. The music moved from a solemn,
prayer-like vibe to a more romantic strain to some haunting, folk-like melodies. Throughout this section, Ms.
Halvorson played a series of stunning solos which were both at the center and outside of the string quartet’s
unique sound. The second part of this set (‘Amaryllis’) featured Mary’s current sextet with Adam O’Farrill on
trumpet, Jacob Garchik on trombone, Patricia Brennan on vibes, Nick Dunston on bass, Tomas Fujiwara on drums
& Mary on guitar. This music sounded more complex, challenging for all the musicians here. Mr. Halvorson, who
both studied and collaborated with Anthony Braxton, wrote a series of interlocking themes with some instruments
doubling up and/or playing intricate interlocking lines. Each member of the sextet got a chance to solo and stretch
us with some strong spirited solos from O’Farrill’s trumpet, Garchik’s trombone and Ms. Brennan’s vibes. Each
of Mr. Halvorson’s guitar solos were true stand outs. I’ve only listened to the new discs a few times, so | am
beginning to get a better understanding of how this music works. Ms. Halvorson is currently on tour with these
two bands so check them out if you can. No doubt this music will evolve further and get better as the tour
continues.

The last set of Day #3 was Bloodmist, which features Jeremiah Cymerman on
clarinet & electronics, Mario Diaz de Leon on synth/sampler and Toby Driver
on electric bass & electronics. | had caught Bloodmist at The Stone a few
weeks earlier, so | had an idea of what to expect. This set took place at Colisee
B, the smaller room at the local colosseum and the place where the last set of
each day takes place. Most of the sets there are generally louder, and they love
to turn on the (usually unnecessary) smoke machine. The first thing I noticed
was that Mr. Driver had a two-amp Marshall stack for his bass, that he
must’ve requested. Aside from being a strong clarinetist, Mr. Cymerman is a
wiz at recording and manipulating his clarinet in a variety of ways. JC often
plays a phrase (handful of notes) on clarinet and then loops or manipulates
the sound in usually fascinating ways. Mario Diaz De Leon is both a modern
classical composer who also works with electronics. Check out his discs on
Tzadik, Denovali or Shinkoyo. For this set, he took his time to add layers of
electronic sounds, often complementing the sounds that Cymerman was
playing on clarinet or with electronics. Toby Driver also has discs out on
Tzadik and has worked with metal/prog/whatever bands like Kayo Dot &
Tartar Lamb. Mr. Driver also took his time to play different bass fragments
or lines, mostly finding a place with the web created by the members of the
trio. The only problem I had was that Mr. Driver’s bass was often too loud and covered up the more subtle aspects
of his bandmates. This set definitely had some great moments but the set | caught at The Stone was better, mainly
balance-wise.

The fourth and final day at FIMAYV began again at the church on the hill. The music for this set was composed
by Simon Martin, a Montreal-based composer. The piece was called, “Musique d’art” and was played by a string
quintet. Mr. Martin is said to have been influenced by Morton Feldman and this | could hear. The first piece
contained long silences between a series of subtle drones. The music seems to breathe in & out, in & out, very
slowly. Each drone/note is stretched out so that we notice the texture or timbre of each sound. The notes seesaw
slowly, the waves expanding incrementally over time. The fact that this set took place in a large church, reminded
me that the string drones sounded like a church organ at times. The one problem I did have is that the church pews



or seats are most uncomfortable, hence it is hard to concentrate at times, especially when the music moves so
slowly and needs some patience to endure. | got the feeling that | was standing on a boat in the middle of the
ocean, with the creaking of the decks and the sound of birds in the distance. I liked most of this music although
my tush and patience were wearing thin by the end of the set due to the church pews.

The next set featured a new band called Pangea De Futura, which included member(s) of Godspeed You! Black
Emperor. The instrumentation included 3 drummers, 3 brass, guitar, keyboards, and a lead singer. The band played
just two pieces in their 90-minute set. The first piece lasted an hour and about 5-10 minutes into it, | knew exactly
how it would evolve. It started with a long drone provided by the electric guitar, with the brass, keyboard and
drummers all playing and adding to the central drone/wave. Over time, the lead singer would scream, and the
density of the drone would expand. | kept thinking that it seemed so obvious where this was going, and it did
keep going on & on & on. Although it seemed like there was something exciting going on from the outside, | was
less than thrilled by the results. For me, | feel pretty much the same way about Godspeed! as well as many of the
Constellation bands that I’ve heard. When it was finally over, a friendly woman from Montreal came over and
sat down to have a conversation with me and my other friends. She wanted to talk since we were speaking English
and it turned out that both of us were originally from New Jersey and she was working on her doctorate at McGill.
She asked if I had heard the gossip out Godspeed! and I almost answered that I didn’t really care but decided to
not say anything unfriendly. Considering how much great music had already happened, one disappointing set
wasn’t that bad.

The next concert/event was actually a film called ‘Fire Music, The Story of Free Jazz’ which was directed by
Tom Surgal. Mr. Surgal is an old friend, a fine drummer who has worked with Thurston Moore and his own band
White Out. It turned out that he is a good filmmaker who has done videos for Sonic Youth. | had seen this film at
Film Forum when it was released in 2018 but seeing it here in a much better theatre with great sight and sound
was way better. The film begins with an explosive, super-weird set from the Sun Ra Arkestra which is a great
way to show the exciting and occasionally overwhelming music/spectacle of “free jazz”. There is quite a bit of
powerful live footage, interviews and photos of live gigs, portraits and album covers. The interviews come from
a wide variety of avant-jazz musicians and journalists: Carla Bley, Ornette Coleman, Sun Ra, John Tchicali, Peter
Brotzmann, Cecil Taylor, Prince Lasha, Sonny Simmons, Bobby Bradford, Gary Giddins, Tristan Honsinger,
Rashied Ali, Sirone, Karl Berger and Ingrid Sertso. Although | consider myself an expert or longtime admirer of
Free Jazz, | really like this movie since it does cover the Creative Insanity and Art that has long been an inspiration
to us Music Freaks from around the world. I know that some folks have complained about various aspects of this
film (not enough women... on the screen), I just wished some of the pics of the many musicians shown were
identified. | did recognize most of the faces but some of you may not. In the intro, Mr. Levasseur mentioned that
several musicians mentioned in the movie had played at Victo in the past: Sun Ra Arkestra, Roscoe Mitchell, and
Bill Dixon. FIMAV has long promoted a wide variety of
Free/Jazz and other Free Musics from around the world.
This film fit the spirit of this fest perfectly.

The next of the last set of the fourth & final day was a duo
by Colin Stetson and Mats Gustafsson. Both players are
known for playing the larger members of the sax family,
like baritone and bass saxes, yet this was only a part of what
they did here. Mr. Stetson started off on alto sax with Mr.
Gustafsson on bari. Both men are gifted saxists who have a
large amount of free blowing; hence they work well digging
through the variety of reed sounds and lines. While Stetson
started to loop or repeat his long lines with circular
breathing, Gustafsson added his own repeating patterns
before moving over to electronics. I’ve heard Mr. Stetson
mostly playing solo bass or bari sax in the past, running
around the stage was no easy thing especially with the
weight of a bass sax hanging from your neck or held in your
hands. This collaboration really worked well since both
saxists would switch between different saxes or electronics
so that each segment was fascinating in different ways.
There was even a lovely ballad which occurred towards the
end of the set. One of my friends sat this set out, since he
needed a rest and was expecting mostly free form bari sax
blasting but there was much more going on here than that. |
hope that this set comes out on disc since it was pretty
marvelous overall, and | think that repeated listenings are
well worth exploring.

The final set of the festival featured VVancouver-based oudist & guitarist Gordon Grdina with two different bands.
I’ve known and admired the playing and music of Mr. Grdina for many years. Over the past two or so years, Mr.
Grdina got some funding from the Canadian Arts foundation and started his own label, releasing some 7 CD’s



and an LP over the past year or so, each with a different band or solo effort. The first part of the set began with
The Marrow which featured Mr. Grdina on oud, Hank Roberts on cello, Mark Helias on contrabass and Hamin
Honari on hand percussion (mostly frame drum). This quartet played on all acoustic instruments (oud, cello, bass
& frame drum) on the large stage and the sound was superb. Each of the four members were integral to the solid
quartet sound and everyone
looked inspired and had a
smile as they played. The
playing was both exciting,
intense, tight, and spirited
through with great solos from
each member. If you ever
heard John McLaughlin’s
acoustic band Shakti, then you
have an idea of how this bands
sounds. The only musician
here with whom I didn’t know
much about beforehand was
their percussionist who also
plays on Grdina’s Haram
middle eastern sounding band.
Mr. Honari is an astonishing
percussionist, creating endless rhythmic lines on a frame drum which was at the center of each piece. At times,
Mr. Honari would toss his drum in the air and catch it mid-air and never lose a beat. Incredible! The second part
of the concert consisted of Square Peg with Grdina on electric guitar, Mat Maneri on amplified viola, Shazad
Ismaily on el. bass & Moog synth and Christian Lillinger on drums. The music here was consistently exciting and
took a while to build to an ecstatic level. Mat Maneri has a unique sound on viola and often plays microtonally
which some folks find disorienting. This set was closer to electric jazz, yet it didn’t sound like anyone else. This
quartet took their time to build and interact with one another. My favorite part of the set was near the end when
Maneri and Grdina started to trade lines, slowly and then increasing the tempo until it sounded like some early
Mahavishnu Orchestra, the music burning intensely. For the couple of pieces, both ensembles played together
and even this combined double band was well integrated into one powerful dynamic force. It was a perfect ending
for a marvelous festival, and | still smile when | think about it. For me and others, this was the best set of the fest
and a great way to bring things to a grand close.

After the final set was over, we all went back to our hotel to hang at the bar with whatever musicians and
journalists were still there. We ended up drinking and talking at length with Mark Helias, Mike Chamberlain,
Gordon Grdina and others. The experience at talking at length and getting to know the musicians that we had just
seen and heard was an integral part of what makes FIMAV a great fest and better for me than any other fest that
I’ve attended over the many years of gig going. I want to thank Michel Levasseur, his family and all of the
volunteers who make this experience so amazing every year. | also want to say thanks to my friends Bob N,
Darren B, Bill F, Paul K, Makigami, HC, Byron Coley, Kurt G, the nice folks who worked at the handful of
restaurants we went to and the woman who tended the bar at the Victorin.

Our vacation still wasn’t over when the FIMAV ended, as we went to Montreal on that Monday, the 23", to go
record shopping at 5 stores around Montreal and had dinner with Luc from L’Oblique Records, my old friend.
We stayed at a lovely bed & breakfast and talked long into the night, bonding like old friends who had a Great
Cosmic Experience together. We will remember this fest for a long time to come and no doubt that this experience
has helped us get through the negative aspects of our two-year Pandemic detour, coming out on the other side
with a smile on our faces and a spring in our walks. - Bruce Lee Gallanter, DMG - 6/5/2022
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Festival International de Musique Actuelle de Victoriaville
Various Venues

Victoriaville, Quebec, Canada

May 19-22, 2022

The weekend of May 19-22 was the first time since 2019 that artistic director Michel Levasseur and the team at
the Festival International de Musique Actuelle de Victoriaville (FIMAYV, or Victo, as it is popularly known) were
able to mount a full program of concerts and other presentations (sound installations, films) without tight
pandemic restrictions. This meant that, unlike last year, musicians and music lovers from outside Quebec and
Canada were able to attend the festival and participate in its various activities.

Apart from being able to attend a full program, the weekend gave those who come to Victo every year the chance
to reconnect with friends from across the border and overseas, which is a pleasure as great as the opportunity to
hear music at a festival dedicated to the highest-quality presentation of music.

The lineup was impressive on paper, but it's never a sure thing that potential will be realized—and that's not a bad
thing. FIMAV is a festival of adventurous music, and failures are often remembered as well, if not as fondly, as
successes. That said, this year's edition of the festival more than lived up to expectations.

FIMAYV is a world unto itself for the four days of the festival, but the real world does intrude from time to time,
this year in the cancellation of two performances, one by Spanish artist Fatima Miranda and the other by the
Ukrainian singing group Dakh Daughters, who were slated to perform on the first evening. In the first case,
Japanese voice artist Koichi Makigami replaced Miranda, and the Dakh Daughters place in Thursday's program
was taken over at the last minute by bassist William Parker's Mayan Space Station.

Egyptian-born singer Nadah El Shazly, who opened the festival, moved to Montreal from Cairo about a year ago,
and in her performance was joined by guitarist Radwan Ghazi Moumneh, Sam Shalabi on oud, Sarah Pagé on
harp, and Jonah Fortune on bass. The music unfolded slowly, trance-like and hypnotic throughout.

Mayan Space Station, with (for
this date) drummer Francisco
Mela and the project's regular
guitarist Ava Mendoza, who was
already scheduled to appear at the
festival, engaged in a set of free
jazz, with all three musicians
locked into a freewheeling
groove. William Parker takes a
back seat to no one as a musician,
but both Mendoza and Mela were
very impressive, with Mendoza
firing off high-speed runs of
notes and Mela inventively
accenting the playing of Parker
and Mendoza. Indeed, Mendoza
appeared to be in take-no-
prisoners mode in both this
performance and with
drummer Sean Noonan's Pavees Dance project on Friday evening, when she locked in with bassist Jamaaladeen
Tacuma over Tacuma's thundering bass and drummer Noonan's funk in a memorable encounter.
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While Mendoza's guitar playing was a highlight of the first two nights of FIMAV, another guitarist (and
composer), Mary Halvorson, was front and center on Saturday night in a concert that presented two of her
projects, Belladonna and Amarlyllis. Belladonna is a project with the Mivos Quartet, a string quartet comprised
of Olivia DePrato and Maya Bennardo on violin, Victor Lowrie Tafoya on viola, and Tyler J. Borden on cello,
while Amarlyllis is a sextet with Halvorson, Adam O'Farrill (trumpet), Jacob Garchik (trombone), Patricia
Brennan (vibraphone), Nick Dunston on bass, and drummer Tomas Fujiwara. The performance opened with six
pieces by Halvorson and the Mivos Quartet, then a set with the Amaryllis group, and finally a set with all
musicians. The whole concert was fascinating, with the Amaryllis group smoother and more fluid. The harmonic
interplay between Halvorson and Brenna was intriguing, and Adam O'Farrill's trumpet playing was old-school
cool, with a beautiful tone and phrasing.

The midnight shows at Victo generally lean toward rock, and this year was no exception. In Thursday's midnight
show, the guitar quartet Dither (Gyan Riley, Taylor Levine, Joshua Lopes, James Moore) ran through a set of
intricate and dynamic pieces. The avant-rock of the trio Mopcut, with Julien Desprez on guitar, drummer Lukas
Konig, and vocalist Audrey Chen (both Konig and Chen also used electronics, and Desprez had many guitar
pedals at his disposal) captivated an almost full house on Friday. Saturday's show brought out the metal heads to
hear the trio Bloodmist, whose doom rock left the audience quite satisfied.

While Sunday afternoon's set by the octet Pangea de Futura fit firmly into the metal experience, its minimalism,
its slow buildup and accretion of sounds and frequencies in fact somehow also echoed the minimalism of the
music of Montreal composer Simon Martin presented by the quintet of Jean Rene, Lyne Allard, Victor Fournelle-
Blain (violas), cellist Emilie Girard-Charest, and bassist Etienne LaFrance just before it at I'Eglise St-Christophe
d'Arthabaska. Long tones intersected, diverged, converged and finally built to shimmering climax. A fascinating
concert.

In recent years, the 1 o'clock afternoon concerts have taken place at I'Eglise St-Christophe d'Arthabaska, whose
acoustics make the venue perfect for small acoustic ensembles and solo performers (and not so good for the
backsides of the audience). Quasar, a Montreal-based saxophone quartet, filled the church with sound on Friday
afternoon in a set that featured compositions by a number of composers, including lannis Xenakis' only
composition for saxophones, titled "Xas." Voice artist Koichi Makigami presented a charming and funny set on
Saturday, using both his voice and small instruments such as a jaw harp in a series of short pieces.

Every edition of Victo contains pleasant surprises. Standouts this year were the sets by the A, Montreal collective
No Hay Banda, and the saxophone duo of Colin Stetson and Mats Gustafsson.

The A Trio is comprised of Lebanese musicians Mazen Kerbaj (trumpet), Sharif Sehnaoui (acoustic guitar), and
Raed Yassin (bass). Eschewing almost all notions of playing their instruments in a conventional manner, the three
musicians built an insistent mood of color and a bit of whimsy. Kerbaj's use of the trumpet was captivating and
at times quite amusing, with a visual as well as a sonic aspect to it.

No Hay Banda presented two compositions, one by Ida Toninato and the other by Navid Navab. Of the two,
Toninato's was the more compelling, a minimalist piece that demanded attention from the beginning. Navab's
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performance was somewhat enigmatic, as the performer employed a Casavant organ but in a manner that was
more visual than musical.

One might have expected a set of raucous blowing and circular breathing from Colin Stetson and Mats
Gustafsson. While Stetson did engage in some of the latter, their performance was quite pleasingly varied and
even subtle. Gustafsson alternated between baritone sax and flute, while Stetson employed bass and alto
saxophones, and both explored a number of techniques on their instruments.

That set preceded the festival's closing performance, a 100-minute presentation by oud and guitarist Gordon
Grdina with two of his groups, The Marrow (with Grdina on oud, bassist Mark Helias, cellist Hank Roberts, and
percussionist Hamin Honari) and Square Peg (with Grdina on guitar, drummer Christian Lillinger, bassist Shazad
Ismaily, and Mat Maneri on viola). The two groups played separately and then combined to play a final set. The
FIMAV faithful left the concert hall and the festival happy and looking forward to the next edition.

One final note: The last five or six editions of Victo have featured a film program, with two sets of shorts on
Saturday and Sunday morning and a presentation of Tom Surgal's film Fire Music: The Story of Free Jazz, in a
Quebec premiere, as part of the regular program on Sunday afternoon. Surgal's film was curious, and poorly-
titled, for it covered free jazz with a New York centric focus up to the 1980s, while ignoring everything that has
occurred in free jazz since then. The film was released in 2021 but could have been made in 1985. What a strange
thing to show a film with Peter Brotzmann in it and fail to make direct connections between musicians like
Brotzmann and younger players like Mats Gustafsson, who played in the same room later that day. If the film
was meant as a corrective to Ken Burns dismissive handling of free jazz in his documentary series Jazz, it did to
the second and later generations of avant-garde jazz musicians what the Burns series did to the first generation.

Indeed, what was left out of Fire Music is what has happened at Victoriaville since it began in 1984. Thirty-eight
editions in, the festival is still presenting new and exciting music by new generations of musicians. Those who
attend FIMAV every year desperately missed the festival during the pandemic (notwithstanding last year's
truncated edition), for the social connections and for the music. But FIMAYV is back, and it came back with one
of the best editions in the last twenty-some years.

https://www.allaboutjazz.com/festival-international-de-musigue-actuelle-de-victoriaville-2022
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Martin Morissette propose
LaNOUV e son « Regard sur le FIMAV »

°
u n I O n Par Manon Toupin, le 25 mai 2022

Jusqu’au 16 aoiit, 1a rue de la Gare de Victoriaville accueille une exposition signée Martin Morissette et
intitulée « Regard sur le FIMAV ».

I1 s’agit d’une rare occasion d’apprécier, en exposition, le travail de Martin Morissette. Ce dernier, photographe
officiel du Festival international de musique actuelle de Victoriaville (FIMAV) depuis ’an 2000, a choisi parmi
la multitude de photos prises au fil des ans (de 2011 a aujourd’hui plus précisément) afin d’offrir aux passants
un bel apercu de ce qui se passe a ce festival.

En entretien, Martin a expliqué qu’il tentait toujours, pour le FIMAYV, de capturer I’émotion du concert dans ses
photographies. Aussi, son objectif demeure de montrer, par ses ceuvres, les différents styles proposés lors de
I’événement, dont la 38¢ édition s’est tenue le week-end dernier.

M¢élomane a la base, ce contrat qu’il a chaque année avec le FIMAV lui permet de jumeler ses deux passions :
la musique et la photo. « Je deviens spectateur a chaque concert que je vois du début a la fin », explique-t-il.

Martin apprécie particulierement le fait qu’il est le seul photographe de I’événement. Personne d’autre que lui
n’est autoris€ a le faire, ce qui est rarissime de nos jours dans ce genre d’événement. Il est toujours tres discret,
n’utilise jamais de flash et passe inapercu la plupart du temps, autant aupres des spectateurs que des artistes. «
Je regois parfois des messages d’artistes qui me demandent ou j’étais pour avoir pris une photographie »,
partage-t-il.

Des études en photographie

Apreés avoir fréquenté le Cégep de Victoriaville en sciences humaines, Martin a voulu voyager afin de trouver
ce qu’il voulait faire. « A la fin de mon troisiéme voyage aux Etats-Unis, j’étais devant le Grand Canyon et je
me suis dit, a ce moment, que je voulais travailler avec I’audiovisuel », a-t-il mentionné. Il a donc par la suite
fait son cours de trois ans en photographie au Cégep du Vieux Montréal. De retour a Victo, en 1999, il a eu un
premier contrat avec le Parminou et, une année plus tard, il est entré au FIMAV comme photographe officiel en
2000. Et depuis ce temps, il est présent chaque année pour le festival... sauf en 2006 alors qu’est né, au début
du festival, son fils.



Martin Morissette, fort de sa formation et de son expérience, parvient souvent dans les conditions tres difficiles
des concerts du FIMAYV a proposer des images claires et parlantes. Une tache qu’il apprécie encore beaucoup

aujourd’hui, méme si pendant le festival les journées sont aussi longues que les nuits sont courtes. Malgré tout,
son but demeure toujours le méme, soit de saisir en photo le moment du spectacle qui le représentera le mieux.

Il se compare méme a un chasseur qui traque sa proie et attend le moment parfait pour appuyer sur la détente (le
déclencheur dans son cas) et capturer I’instant décisif. Pas question pour lui de prendre des photos en rafale afin
d’en obtenir une a son gout. « Je ne travaille pas comme ¢a », confie-t-il. En fait, il peut en prendre en moyenne
une centaine par spectacle. Ensuite, chez lui, il fait un tri et en garde 25 ou 30 (dont 3 d’exception) qu’il soumet
ensulite.

Et si au départ (jusqu’en 2005 environ) tout se faisait en argentique et qu’il développait lui-méme ses
photographies, I’arrivée du numérique lui a facilité la tache. Cela n’empéche pas qu’il propose encore des
photos en noir et blanc (et en couleur bien siir) au FIMAV, comme on peut le voir dans 1’exposition. « Un
contrat du FIMAYV en 2001, ¢’était I’équivalent de deux semaines de travail. Aujourd’hui, c’est cinq jours, en
concentré », compare-t-il.

Martin Morissette est trés heureux d’avoir été approché par la Ville de Victoriaville pour présenter son travail
dans la rue de la Gare. C’est lui qui a choisi d’exposer des photos provenant du FIMAV, plutét que d’autres
projets. 1l y propose donc huit grands tableaux dans lesquels il a fait des montages, ce qui représente au total 42
photographies. « C’est un mélange. Il y a un travail d’esthétisme et de montage. Je voulais que chaque montage
soit cohérent », indique-t-il. Martin y propose des coups de cceur, des photos qui montrent bien I’émotion des
artistes et des concerts qui 1I’ont marqué.

Outre le FIMAYV, il est photographe pour le Carré 150, ou il s’occupe également de la programmation du Ciné-
Club. De plus, il est a I’audiovisuel a I’école secondaire Le boisé. On peut donc dire qu’il a I’image dans le sang
et partage, avec cette exposition, sa passion pour celle-ci.

Martin Morissette propose son "Regard sur le FIMAV" - La Nouvelle Union et L'Avenir de I'Erable

La Nouvalle
union
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By Irwin Block, May 25, 2022

. VICTORIAVILLE, Que. — The viola — tenor of the violin
family — played a prominent role in two of the final four concerts at the Festival de Musique Actuelle
here.

There were three violas, a cello, and bass in the group that played a new contemporary work called Art Music
(2022) by Quebec-based composer Simon Martin, his first all-acoustic composition.

The piece began with long tones, a calm and leisurely progression into slightly more complex territory as it
explored microtones. Performed Sunday in the main sanctuary of a beautifully renovated 19th-century church,
the simplicity of the music provided a calm and reflective respite from the more complex and vigorous material
in most festival concerts over four days.

Ambient noise, propelled by three drummers, was the contrasting character of the mid-afternoon show called
Pangea de Futura. It began with the tingle of a triangle and computer-generated rumble that served as a
welcome mat to the eight-member Montreal-based band.

Over a gradually broadening palette of sound, lead vocalist Naboysha Rakic added his wordless chant to the
mix until three drummers began pounding away as the vocalist shouted into his mike. At one point he raised a
fist skyward. A sign of protest to all that is wrong
in the world?

Loud and intense, full of passion and emotion, the
music ended as it began — to the sound of a
triangle and all musicians playing off a single note.

Adolphe Sax, the Belgian musician who created the
saxophone in the 1840s, would have been proud to
hear how two great musicians — Canadian-
American Colin Stetson and Swedish national Mats
Gustafsson — improvised a superb concert with
several of the instruments he invented.

Playing an alto sax, Stetson launched a calm
musical conversation with Gustafsson on a lower-
pitched baritone sax, punctuated by a few bursts, and then morphed into a witty call-and-response exchange,
featuring honks and long tones.

Colin Stetson - Mats Gustafsson - Photo credit: Martin Morissette

Gustafsson then added some atmospherics with his computer-generated soundscape and the two musicians used
a variety of instruments, including Stetson’s specialty — his masterful use of the bass saxophone, lowest-
pitched member of the sax family. Gustafsson also played the flute while Stetson brought out a curved soprano
for a higher-pitched sound.

They used various techniques in the show, such as the slap-tongue, to add a percussive element to their
exchange, which ended on their favoured contrabass and baritone instruments — master musicians celebrating
their art as the audience enjoyed their compatibility and happy complicity.

The final concert featured two groups led by
Gordon Grdina, the VVancouver-based oud player
and electric guitarist, with music from his recent
CDs.

In the set called The Marrow, Grdina on the oud
played classical Arabic music with an injection of
free-jazz elements delivered by Hank Roberts on
cello and Mark Helias on bass while Hamir
Houari punctuated the group’s sound with hand-
held percussion.

In the set called Square Peg, Grdina played
e clectric guitar with veteran viola player Mat
Gordon Grdina « The Marrow & The Peg » - Photo credit: Martin Morissette Maneri, Shahzad Ismaily (G'GCtI’iC bass), and
Christian Lillinger (drums). Maneri’s viola provided the most interesting development of the various themes
including in the closing segment when all seven players shared the stage — a fitting end to the 38th edition of
this festival.

https://avantmusicnews.com/2022/05/25/amn-reviews-fimav-38-part-4/
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VICTORIAVILLE, Que. — Telling stories without words, using only his voice, hand gestures, and body
language is the unique art form that Japanese vocalist Koichi Makigami brought Saturday to an early
afternoon concert here at the Festival International de Musique Actuelle.

Koichi Makigami at Sf-Christophe d'Arthbaska Church - Photo credit: Martin Morissette

Rather than amusing his audience with vocal twists and turns, Makigami delivered a display of vocal
contortions that included controlled shouts, grunts, low and high pitch utterings, and call-and-response
exchanges with himself. He did it without a mike, then rested his vocal cords by blowing into a flute and A
Jew’s Harp to add some minimalist music to the show.

He then chanted as he walked from the altar down the nave in the sanctuary of a 19th-century Roman Catholic
Church to connect more intimately with his audience.

The follow-up, a more technologically complex offering, featured Swedish national Mats Gustafsson (baritone
sax, flute), American vocalist/guitarist David Grubbs and Chicago-based trumpeter Rob Mazurek.

Titled The Underflow, the focus was sonic explorations with Gustafsson and Mazurek using electronic devices
to inject various textures and densities into the group mix. Two songs by Grubbs with a folky feel contrasted
with the dominant drone backdrop.

The early evening show featured the A Trio — Lebanese nationals Mazen Kerbaj (trumpet), Sharif Sehnaoui
(acoustic guitar), and Raed Yassin (bass), considered pioneers of avant-garde music in the Arab world. They
used a range of techniques and devices to produce a signature soundscape.

Yassin and Sehnaoui strummed and stroked their instruments with what looked like sticks while a seated Kerbaj
held his trumpet between his knees, with the bell facing up, and blew into it using a plastic tube. Inside the bell
he placed a plastic cup and put objects inside to produce a rumble sound. Meanwhile, the bass player held a
miniature autoharp near the strings to create a sound texture and later the trumpet player used what looked like a
sax mouthpiece to blow into his horn. They played with the instruments rather than playing them, and the
audience appreciated how they created their own musical dimension.

In the early evening, a visual rather than musical treat was presented — a striking video and electroacoustic
soundtrack developed by Franck Vigroux, a French composer and media artist, to accompany dancer Azusa
Takeuchi, who performed a version of the Japanese dance form called butd. It’s meant to unfold very slowly,
and the dancer, naked above the waist, slowly emerged from the shadows and simulated mist. At first,
concealed under a pile of sticks, she eventually returned to her original place under the sticks. Called Forest, it
was an arresting and quietly powerful performance.



Mary Halvorson « Amaryllis & Belladonna » - Photo credit: Martin Morissette

The big event of the festival was electric guitarist Mary Halvorson’s Amaryllis & Belladonna project — original
compositions for electric guitar and string quartet and another set of new works for sextet, recorded and recently
released on the Nonesuch label. The winner in 2019 of a MacArthur Fellowship, Halvorson used her time to
create her most ambitious project to date and is now touring with nine other musicians to promote and perform
the music.

In the first third of the 90-minute show, Halvorson played the music from Belladonna with the Mivos Quartet —
Olivia de Preto and Maya Bennardo (violins), Victor Lowrie Tafoya (viola), and Tyler J. Borden (cello) — and
we heard some lovely melodies with engaging harmonies, rhythm, and energy. Halvorson’s inventive and lively
compositions transcend barriers separating contemporary classical from avant jazz, or other labels.

Given its instrumentation, the sextet had a jazzier, finger-snapping sound and we heard strong solos from
trumpeter Adam O’Farrill, vibraphonist Patricia Brenna, and trombonist Jacob Garchik. When all ten played
together, Halvorson’s guitar work and improv, and that of vibraphonist Brenna, stood out. The biggest crowd of
the festival so far gave the group an enthusiastic standing O.

The midnight show called Bloodmist brought together New-York based Jeremiah Cymerman (clarinet,
electronics), Mario Diaz de Ledn (electronics), and Toby Driver (electric bass) and their ambient noise sounded
accessible enough, though lacking in a distinct signature that would set them apart from others who mine
similar territory.

https://avantmusicnews.com/2022/05/24/amn-reviews-fimav-38-part-3/
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FIMAYV Returned to Push the Boundaries of Music Once
Aqgain victoriaville QC, May 19 to 22
By Eric Hill, May 24, 2022

After taking 2020 off and then featuring a slightly smaller and geographically limited version in 2021, it seems
that securing the "International™ part of Festival International Music Actuelle Victoriaville still poses some
problems. A month before the festival's launch, Spanish singer Fatima Miranda cancelled for personal reasons
and was replaced by returning favourite Koichi Makigami, who last appeared back in 2013 with his group
Hikashu.

A bigger blow was the last-minute cancellation by Ukrainian septet Dakh Daughters. Originally scheduled to
appear in 2020, the theatrical ensemble's appearance this year was clearly a much more emotionally charged
affair given the current political situation in their country. But due to "family situations, the war in Ukraine, the
unrelenting pandemic, and visa issues” the group had to pull out a day before their performance.

Still, the mood at the festival was wry and upbeat, even if a little hampered by the slow return to normalcy.
Organizer Michel Levasseur, who introduces each performance, welcomed back "the English audience™ from
the stage on Thursday night, recognizing the long-standing regulars from outside Quebec and Canada who made
their first pilgrimage back to FIMAYV since 2019. The festival rewarded those returning faithfully with a full
slate of mind-bending performances.

Thursday
Nadah el Shazly

A recent transplant to Montreal from Cairo, Nadah el Shazly brought a heavy quartet to play with her at
FIMAV. Sam Shalabi on guitar, Radwan Moumneh on buzuk and Sarah Pagé on harp showered el Shazly with
a torrent of iridescent notes and feedback while bassist Jonah Fortune provided the structured pulse to find her
pieces safe passage. Flowing atop these waves, the vocalist delivered a future facing take on traditional classic
Egyptian music. Shalabi, who was a key figure in bringing her 2017 album Ahwar to completion, was
especially mesmerizing as he painted a landscape of colourfully varied guitar noise behind each piece. Harpist
Pagé also shone as she led the closing lullaby with el Shazly, though it was a lullaby not without its occasional
hypnic jerks.



William Parker

Longtime friend of the
festival William Parker
generously provided a last-
minute substitution for the
cancelled Dakh Daughters
concert, bringing Francisco
Mela to join his Mayan
Space Station, which also
included guitarist Ava
Mendoza, who was already
in town for another
performance. Mela filled the
drum spot originally
occupied by Gerald Cleaver
on Parker's 2021 album,

e bringing a dexterity and
variety of techniques that meshed with Parker's sure-handed bass Work It was Mendozas guitar that cracked the
night, though, with a blistering electric attack that welded rock music structures with the fire of free jazz
improvisation. For a band that had no plan to play 48 hours before, they proved their various instincts were in
cosmic alignment.

Friday
No Hay Banda / Ida Toninato / Navid Navab

A Montreal music collective formed in 2016, No Hay Banda are the new kids of new music. In the first half of
their performance, the full seven-piece group presented a composition called A travers le temps, entre les bruits
by Montreal saxophonist and rising star Ida Toninato. The piece easily and engagingly flowed through three
sections that began with fractured and plosive sounds rendered by bowed and woodwind instruments, as well as
vocals by Sarah Albu and ondes Martnenot by Daniel Aiez. Eventually, drones and overtones emerged,
recalling the meditative deep worlds of Tony Conrad's Outside the Dream Syndicate, before developing into
harmonics and musical forms. It felt like not only a share musical discovery, but also a symbolic knitting back
together of people in celebration of art. For the second half of the performance, the group stripped down to a
trio and were joined by veteran clarinetist Lori Freedman and composer Navid Navab for Organism: In
Turbulence. The literal centrepiece of Navab's piece was a sculpture assembled from reclaimed pieces of a
Casavant organ from the turn of the 20th century. Triggered by cues from an array of digital devices, the pipes
slowly delivered rumbles across several frequencies. The anticipation created by seeing the sculpture sit quietly
for nearly an hour was not entirely satisfied by its eventual activation. It lacked a physicality promised by its
visual imposition — a little like seeing a cannon sit on stage only to have it used as a smoke machine rather than
an explosive presence.



Sean Noonan Pavees Dance

Originally slated for an appearance
at the 2020 festival, the world
premiere performance of drummer
and "rhythmic storyteller" Sean
Noonan's 2019 album Tan Man's Hat
was delayed due to the pandemic.
The wait was rewarded as Noonan
was joined by group members and
musical legends: bassist
Jamaaladeen Tacuma, familiar to
most as a member of Ornette
Coleman’s Prime Time, and vocalist
Malcolm Mooney, the original
singer from krautrock giants Can.
Rounding out the ensemble was fiery

anmpeemerel  guitarist Ava Mendoza, returning in
a more rigorously scripted but no less pyrotechnic capacity than her accompanying of William Parker the
previous night. Noonan's music and stage persona channelled all manner of tricksters from Zappa (who he has
rendered in opera with his jazz/punk group the Hub), to Deerhoof, Sun Ra, John Lydon and even Bugs Bunny.
With his joyful, endlessly energetic and genre-crossing approach to drumming, he was clearly bursting with
glee as he directed the towering bass monolith Tacuma into the realms of quasi-metal overdrive. It was a truly
cosmic and poetic experience, punctuated by no small amount of onstage merch promotion, tongue mostly in
cheek.

René Lussier

Guitarist René Lussier has the distinction of having appeared, nearly four decades ago, at the very first
FIMAVm as well as having the first release on the festival's Victo label. But despite being teased by the
organizers for approaching retirement age, Lussier is a vital creative force, assembling an eight-piece group to
interpret a series of new compositions that were the most precise and accomplished, and possibly also the most
danceable, of the festival so far. As usual, hinted elements of both Quebec folklore and Roma jazz are the glue
that binds his work, highlighted by the choice of instrumentation that included Luzio Altobelli on accordion,
Alissa Cheung on violin and Julie Houle on tuba. As a bandleader, Lussier preferred to sit amidst his group,
providing the spark that ignited each energetic element and trusting each member to find their interlocking
puzzle pieces. Even when Koichi Makigami appeared with an animated improvised vocal, nothing could knock
this well-tuned machinery off its axis.



Saturday

Mats Gustafsson / David
Grubbs / Rob Mazurek

This trio has origins in three
different but eventually
overlapping worlds that
converged in Chicago circa
1990s, crossing boundaries
between post-rock, free jazz and
world music. Grubbs and
Gustafsson previously
collaborated on two recordings
for Grubbs's Blue Chopsticks
label, but the trio first convened
in 2019 to perform at the

Underflow art gallery in Athens, Greece, the name adopted for the recordlng and subsequent presentations.
There was a grab-bag variety to the approach, with Gustafsson's explosive technique — with both wind
instruments and electronics — setting the tone early on and Mazurek adding detail and texture with trumpet and
his own arsenal of electronics. Grubbs initially navigated his guitar in swells between the two before stepping to
the microphone to contribute two songs that were unexpected in the mostly improvisational context, but were
also easily the highlight of the show. A strong closing improv saw the trio using the entire space of the stage to
dispense clusters of notes while a sinus-rattling electronic pulse gradually subsided in volume.

Franck Vigroux

Electroacoustic music is an academic

wing of composition that can often
seem impenetrable to the casual
listener, but French artist Franck

Vigroux crosses his ambient and often

deeply disquieting themes with the

world of digital imagery and dance —

if not to allow simpler access to the

ideas, to at least broaden the context of
his work. The performance involved a
slowly unfolding, vaguely evolutionary

sequence featuring dancer Azusa
Takeuchi's shedding of a porcupine-
like costume. The dim lighting,

combined with a flow of abstract
images screened behind the stage,

effectively played with vision's depth and the mind's Wllllngness to unravel suggestive rather than wholly
representational imagery. Comparisons to 2001: A Space Odyssey or even British filmmaker Ben Wheatley's

recent cosmic horrors are easy, but Vigroux and company's work brought them forward in a multidimensional,
engrossing and individual manner.

Mary Halvorson

continues to prove her status as a

Beginning with Belladonna,
Halvorson was joined by Mivos

that crossed the boundaries of

early jazz. Amaryllis features
Halvorson's new jazz sextet, and

Bringing the Canadian premiere of
her two just-released Nonesuch label
albums to FIMAV, Mary Halvorson

generational exemplar in new music.
String Quartet for a series of pieces
chamber classical into a hybridized

combination of modern improv and

their portion featured a much looser



limbed interplay flirting with soul and funk forms, highlighted by contributions from trumpeter Adam O'Farrill
and vibraphonist Patricia Brenna. Mivos returned for the last section, swelling the ranks to a 10-piece that
performed pieces flowing with rich detail yet unfussy in their structure, recalling polyvalent soundtracks by '70s
legends like Bernard Herrmann. Halvorson's genius at composition is matched by her generosity in choosing to
highlight her ensemble's strengths rather than drawing the spotlight onto her own guitar work.

Sunday
Pangea De Futura

Eric Quach (Thisquietarmy)
assembled Pangea De Futura in
2019, built around an engine of
drummers: Aidan Girt of
Godspeed You! Black Emperor,
Eric Craven of Hrsta, and Samuel
Bobony of Avec le Soleil Sortant
de sa Bouche. For this pandemic
relaunch of sorts, Quach and
keyboardist Charles Bussieres
provided an expanse of tone and
drone for the engine to inhabit
and explore, aided by a trio of
vocalists and brass players: Noboysha Rakic, Reliel Ordoniez and Véronique Janosy. If the performance had a
weakness, it was perhaps the repetitive nature of ornamentation provided by these three, though Rakic's
theatrical presence did offer a welcome focal point for the sensory turmoil the band was creating. Continental
collision was achieved in three rises and falls that touched on dark ambient, space rock and occasional bursts of
straight-up metal. The group, in line with their pedigree, managed to express a now trademark Montreal brand
of unease tinged with creative raging against the dying of the light.

Colin Stetson / Mats Gustafsson

Stetson and Gustafsson shared a stage for the first time a little more than a decade ago at the 2011 Vancouver
Jazz Fest, and having crossed paths a few times since, they have clearly learned each other's very specific
saxophone vernacular. While Gustafsson is better known as an improviser, Stetson proved his adaptability
throughout the performance, taking advantage of Gustafsson's growing interest in electronic soundscapes to
hold aloft his dense saxophone loop structures. When the two did combine woodwinds, the results were at times
surprisingly hushed and thoughtful, verging into melodic territory from time to time. But there were also fires to
stoke and eruptions to set off. The set surely satisfied both those who love pyrotechnics and those who like to
lean in closer.



Gordon Grdina

Vancouver's Gordon Grdina brought not one but two quartets to close out FIMAYV this year. First up was the
Marrow, an exploration of Arab and Persian themes featuring Grdina on the oud, and joined by Mark Hellias on
bass, Hank Roberts on cello and Hamin Honari on percussion. Most impressive was Hellias and Roberts's
pliability, turning instruments generally associated with Western music towards Eastern scales. Their
interpretations were filled with emotion and verve, not to mention good humour. Square Peg was a more
traditionally improv jazz ensemble that featured heavyweights Mat Maneri on viola and Shahzad Ismaily on
bass. Filling out the quartet was German drummer Christian Lillinger, whose style approximated a Jack Russell
terrier on a sugar high. While technically unimpeachable, his "most drumming" approach tended to overwhelm
the space, draining the air between all the other players' notes. Bringing together all seven musicians for two
final pieces, Grdina pinched together both musical modes into a seamless whole with fabulous results, ending
the festival on a high.

https://exclaim.ca/music/article/fimav festival review victoriaville gc may 19-22
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|.a Nouv@lle Pas banal le 38e FIMAV
union Publié le 23 mai 2022 par Manon Toupin

René Lussier et Koichi Makigami - Crédit photo : Martin Morissette

On ne peut pas dire que le 38e Festival international de musique actuelle de Victoriaville (FIMAV) aura été
banal. Avec des imprévus avant méme le début des concerts, toute 1’équipe a fait face a la situation et présenté,
malgré tout, une programmation étoffée.

En entretien téléphonique lundi, le directeur général et artistique Michel Levasseur a dressé un bilan positif de
I’événement. « Cette année, on revenait avec tous les services et des équipes a 100% », a-t-il lancé d’entrée de
jeu. En effet, ’an passe, le FIMAV était a sa plus simple expression en raison notamment des mesures reliées a
la pandémie de la COVID-19. Ainsi le service de bar était de retour tout comme le kiosque d’articles
promotionnels et les chauffeurs pour aller chercher les artistes de ’international, qui eux aussi revenaient au
festival, tout cela avec beaucoup de nouveau personnel. « Nous avons redémarré la machine et sommes trés
satisfaits », a-t-il mentionné.

On ne peut passer sous silence le report d’une journée puis 1’annulation pure et simple du concert du groupe
d’Ukrainiennes (Dakh Daughters) qui, pour des motifs familiaux, a cause de la guerre dans ce pays, mais aussi
en raison de problémes de visa, n’a pu performer au FIMAV. « La moitié des gens qui avaient des billets pour
ce spectacle ne venaient que pour celui-ci », a indiqué Michel Levasseur. La présence de ce groupe avait
également suscité beaucoup d’intérét et fait parler du festival un peu partout dans les médias. « Il y avait des
décors déja montés et une énorme logistique reliée a ce concert », ajoute le directeur du FIMAV. Il faut rappeler
que c’est depuis 2019, soit bien avant le conflit entre la Russie et I’Ukraine, que ce spectacle se prépare. Et le
directeur artistique ne baisse pas les bras et espére pouvoir les accueillir finalement en 2023 ou sinon en 2024
(pour le 40e pourquoi pas).

Il a également fallu, a quelques heures d’avis, trouver un concert pour remplacer celui de Dakh Daughters, ce
que Michel Levasseur est parvenu a faire en invitant William Parker qui est venu en avion de New York alors
que son batteur a fait de méme, mais a partir de Boston. Le trio était complété par Ava Mendoza qui était déja
sur place pour le festival. Ainsi, au pied levé, les deux Américains sont venus passer quelques heures au Québec
et au FIMAYV pour présenter le projet « Mayan Space Station ».

Ajoutons a cela un autre concert qu’il a fallu annuler a un mois du festival pour des raisons de vaccination,
nécessitant I’interruption de I’impression des programmes. Ainsi, ce ne sont pas les émotions qui ont manqué
pour 1’organisation du FIMAYV 38. Malgré tout, le bilan est positif avec prés de 3000 entrées en salle, comme
prévu. « Nous ne nous attentions pas a un niveau de spectateurs prépandémie », a précisé Michel.



Méme chose pour les Installations sonores dans 1’espace public qui, de leur c6té, ont accueilli 12 000 visiteurs.
« En 2021, nous avions battu un record avec 14 000 personnes, peut-étre a cause d’un besoin d’activités
culturelles des gens », suggére le directeur. Un bon résultat en dépit d’une température difficile et de la pluie en
début de festival. « Malgré cela, nous n’avons pas perdu de groupes scolaires », apprécie-t-il.

Michel Levasseur a de plus indiqué que ce circuit d’installations sonores tendait a devenir une référence au
Québec. « Nulle part ailleurs il n’y a un tel événement avec des guides et une structure d’accueil », fait-il valoir.
Si bien qu’il impressionne des spécialistes qui sont venus du Musée d’art contemporain de Montréal afin
d’obtenir une visite guidée par le commissaire Erick d’Orion. « Nous devenons une influence dans ce secteur »,
ajoute le directeur general.

Des concerts appreécies

Pour ce qui est de la programmation, plusieurs concerts ont attiré 1’attention et accueilli une bonne foule. Qu’il
s’agisse du concert d’ouverture avec Nadah el Shazly, de celui de René Lussier ou encore de Koichi Makgami
(qui, & un mois du festival, a accepté de remplacer ’artiste espagnole Fatima Miranda qui n’a pu entrer au
Canada parce que, pour des raisons de santé, elle ne peut se faire vacciner contre la COVID-19), pour ne
nommer que ceux-1a, les expériences musicales n’ont pas manqué, au grand plaisir des festivaliers.

Des mesures sanitaires

Si le port du masque n’était plus nécessaire pour assister aux concerts, la direction du FIMAYV a choisi de
I’exiger pour les personnes qui venaient dans les bureaux (a cause de I’exiguité des lieux) de méme que pour les
déplacements des artistes en coulisse et des techniciens. Toutes les personnes concernées ont adhére a la
demande. « Il faut ajouter & cela les tests COVID-19 qui étaient exigés pour les artistes qui rentraient aux Etats-
Unis », précise Michel.

Drailleurs, jusqu’a maintenant, aucun cas de la maladie n’a été recensé, autant chez les artistes, I’organisation et
méme le public, cela malgré des salles assez combles. « Il y avait tout de méme de ’espace pour la distanciation
et les gens ont dit qu’ils se sentaient en sécurité », ajoute-t-il.

Donc aprés un début de festival assez stressant pour 1’organisation, tout s’est bien déroulé par la suite.

Pas banal le 38e FIMAYV - La Nouvelle Union et L'Avenir de I'Erable

La Nouvalle
union
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LA COMMUNAUTE MONDIALISTE DU FIMAV

Alain Brunet
23 mai 2022

Au tournant des années 80, naissait le Festival international de musique actuelle de Victoriaville grace a son
fondateur et directeur artistique toujours en poste, Michel Levasseur, autour duquel la petite équipe des Bois-
Francs vient de présenter une 38e sélection d’artistes issus des quatre coins du monde — surtout I’Europe et
I’ Amérique du Nord, mais aussi le Japon et le Liban dans le cas qui nous a occupés ce week-end.

On I’a observé et écrit maintes fois, ce petit FIMAV presque quadragénaire tient davantage du congres d’initiés
que d’un événement fondé sur une vaste participation du public. Les connaisseurs de ces musiques pourtant
diversifiées constituent une petite communauté internationale et se réunissent partout dans le monde lorsque des
programmations leur sont offertes. Victoriaville est I’une de ces étapes sur le continent nord-américain.

Au fil du temps, ces mélomanes pointus qui se pointent a Victoriaville ont été progressivement conquis par ces
propositions atypiques. La “musique actuelle”, une expression propre a Victo et qui ne fera probablement pas
école hors du circuit québécois, renvoie néanmoins a un partage de valeurs universelles ayant trait & 1’audace, la
créativité, la vision et aussi a I’exécution virtuose.

Voila un des innombrables réseaux internationaux investis par des humains dont 1’identité culturelle déborde
largement le cadre local. Cette identité se forge aussi a travers ces valeurs esthétiques mises de 1’avant dans des
événements comme le FIMAV.

Les exemples probants, tirés de cette vingtaine de concerts au programme, illustrent bien le phénomene :

Au sommet de la liste, on retient 1’excellence de la New-Yorkaise Mary Halvorson, dont le projet Amaryllis &
Belladonna, présenté samedi, ravit actuellement tous les férus de jazz nouveau et de musique contemporaine. La
guitariste, compositrice et improvisatrice a reuni le quatuor a cordes Mivos, et un ensemble comprenant un
trompettiste, un tromboniste, un batteur, une vibraphoniste, un bassiste. L’exécution fut trés proche des
enregistrements qui viennent a peine d’étre rendus publics : les improvisations succinctes de la guitare
(Halvorson), du vibraphone (Patricia Brennan), du trombone (Jacob Garchik), de la trompette (Adam O’Farrill)
se joignent admirablement aux partitions brillantes et superbement interprétées par cet ensemble a geométrie
variable.

Le trio Mopcut, formé d’Audrey Chen (voix, électronique), Julien Desprez (guitare, pédales d’effets), Lukas
Konig (percussions, électronique), est I’un de ces puissants véhicules hybrides ou la voix humaine se trouve
magnifiée par des sons inédits et aussi des sons connus de quiconque. Exprimant plusieurs états sonores, les effets
de saturation et les sons bruitistes produits par ces artistes hautement inspirés se marient aux rythmes produits par
la percussion et aux fragments mélodico-harmoniques inscrits dans un paysage plein de relief. Audrey Chen
demeure I’artiste centrale de cette expression, son art vocal se distingue tres clairement du lot, il est ais¢ de lui
prédire une grande carriére pour les décennies a venir.

La musique du Québécois Simon Martin
fut interprétée par un ensemble réuni par
le compositeur : Lyne Allard, alto, Victor
Fournelle-Blain, alto, Jean Reng, alto,
Emilie  Girard-Charest,  violoncelle,
Etienne Lafrance, contrebasse. Sa
musique trés spéciale se fonde sur le
déploiement de textures harmoniques qui
varient progressivement en relief et en
intensite, le tout conclu par une superbe
ascension dans les fréquences plus aigués.
Cette linéarité du son finit par happer le
mélomane et le brancher sur les micro-
détails de ce minimalisme apparent
exprimé dans I’ceuvre créée
dimanche, Musique d’art (2022).




La linéarité sonore était autrement illustrée

par les artistes libanais Mazen Kerbaj, s

: . . \C
trompette,  Sharif  Sehnaoui, guitare La)
acoustique, Raed Yassin, contrebasse. ‘
Convenue de prime abord,

I’instrumentation ici proposée est un
prétexte a d’autres usages et d’autres
fonctions. Trompette, guitare et contrebasse
sont ici au service d’un discours
essentiellement textural exprimé
horizontalement. La guitare devient un
générateur d’harmoniques et de percussions
fines, la contrebasse y est associée a
différents procédés sonores mis au point par
son titulaire, la trompette y est aussi couplée
a un jeu d’effets texturaux et percussifs.
L’inspiration moyen-orientale y est trés subtile mais contribue clairement a un discours riche et sage. On devine
qu’il faille respirer par le nez a Beyrouth, par les temps qui courent...

Le quatuor de saxophones Quasar a présenté au FIMAV un de ses programmes les plus exigeants de sa saison,
dont deux ceuvres du compositeur canadien Wolf Edwards (Iskra et Torgue), une piéce spatialisée de 1’ Argentine
Analia Ludgar (Cathédrale-Lumiére) et surtout, un chef d’ceuvre du Grec Iannis Xenakis, composé a la fin de son
parcours génial (Xas, 1987). Il y avait de quoi étre fier de ces quatre virtuoses montréalais, toujours au service
de la période contemporaine, virtuoses que sont Marie-Chantal Leclair, sax soprano, André Leroux, sax ténor,
Mathieu Leclair, sax alto, Jean-Marc Bouchard, sax baryton.

Quant a René Lussier, un artiste emblématique du FIMAYV depuis les débuts, eh bien il a fait du trés bon René
Lussier. On ne se refait pas dans la soixantaine et I’ex-Montréalais, installé dans les Bois-Francs depuis des
lustres, reste fidele a son jeu singulier a la guitare et surtout a une ceuvre complexe impliquant différentes source
populaires québécoises (folklore, country, etc.) ou universelles (jazz contemporain, bruitisme, musique
contemporaine, musiques pour dessins animés, notamment) a des structures cohérentes et parfois exigeantes pour
les interprétes fort bien préparés pour 1’occasion : Luzio Altobelli, accordéon, marimba, Samuel Blais,
saxophones, Guillaume Bourque, clarinettes, Alissa Cheung, violon, Julie Houle, tuba, Robbie Kuster, batterie,
égouine, Marton Maderspach, batterie, marimba, René Lussier, guitare et basse électriques, sans compter cette
séquence d’innombrables onomatopées produites par le chanteur japonais Koichi Makigami, créature unique en
son genre dont les recherches multiples sur les sons produits par le corps humain prennent trop souvent I’allure
d’une suite d’effets.

Mats Gustafsson avait décgu la veille lors d’un concert peu concluant avec David Grubbs, dont la guitare et le
chant avaient peu a voir avec le jeu du saxophoniste suédois et du collégue trompettiste et bidouilleur électro Rob
Mazurek. Mangue de cohérence et minceur de la proposition ont précédé une prestation dominicale nettement
plus vitaminée. Mats Gustafsson et son collegue américain Colin Stetson, trés connu des mélomanes quebécois
pour ses participations au supergroupe Arcade Fire et au Bell Ochestre lorsqu’il vivait a Montréal et qu’il
partageait la vie et la créativité de la violoniste Sarah Neufeld, avec qui il a fait de superbes duos. Saxophones
alto et basse cOté Stetson, sans compter la respiration circulaire et les micro-contacts, saxophone baryton c6té
Gustafsson, haute intensité, haute virtuosité, dialogue fervent.

D’autres programmes ont évidemment plu aux “congressistes” de Victo, mais nous n’en sommes plus a I’ére ou
il faut tout recenser vu I'immensité de I’offre musicale sur cette petite planéte. Quoi qu’il advienne, la petite
communauté mondialiste du FIMAYV existe toujours et partage des valeurs qui n’ont absolument rien a voir avec
ce qui mine I’humanité en cette période trouble : repli identitaire, nationalisme territorial, intolérance morale,
fermeture a I’ Autre.

Au FIMAV, comme c’est le cas pour des centaines d’autres subtiles manifestations culturelles consacrées aux
expressions différentes de celles privilégiées par les grands courants du divertissement planétaire, on ne nie certes
pas la culture locale, mais les valeurs universelles d’ouverture et d’échange I’emportent largement sur I’étroitesse
d’esprit.

Voila un de ces ilots de fraicheur dont I’humanité a cruellement besoin.

https://panm360.com/2022/05/23/la-communaute-mondialiste-du-fimav/
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I.G FIMAYV 2022 — Jour 4 : Pangea de Futura,
& ﬂt Colin Stetson & Mats Gustafsson et Gordon

ﬂu iti' Grdina par Louis-Philippe Labréche le 23 mai 2022

Ma visite annuelle dans la ville charmante de Victoriaville coincidait avec la quatriéme
journée du FIMAYV 2022.

Malgreé les annonces de pluie et peut-étre méme d’orages, la route était belle et calme sur la 20 alors que nous
roulions vers Victoriaville. En tout cas, ¢’était pas mal plus calme que les tornades de la veille! J’avais
particulierement hate de voir le duo de Colin Stetson et Mats Gustafsson, mais le FIMAV est toujours un
endroit de prédilection pour découvrir de nouveaux artistes aux démarches intéressantes.

Pangea de Futura

Ce collectif de musiciens montréalais a
été mis sur pieds par Eric Quach
(thisquietarmy). On y retrouve bien sar
sa guitare drone toujours aussi texturée,
mais aussi trois batteurs (Aiden Girt,
Eric Craven et Samuel Bobony),
Charles Bussieres aux claviers,
Véronique Janosy a la trompette et
basse électrique, Neboysha Rakic a la
trompette et voix ainsi que Reuel
Ordofiez au trombone et a la voix.

Le groupe nous a tranquillement
introduits dans son univers qui n’a
, \ cessé de prendre de ’ampleur. La
Pangea de Futura — Crédit photo : Martin Morissette T n QUitare etait accompagnée de certains
sons d’oiseaux, de claviers, de légéres
percussions et de chants de gorge de style tibétains de Rakic. Le tout donnait une certaine allure mystique a
I’orchestre. Plus on avancait dans le concert et plus les batteries prenaient de I’espace. C’est quand méme
quelque chose d’avoir trois trés bons batteurs qui font des motifs différents complémentaires. Disons qu’au
point de vue de la puissance, ¢’était assez convaincant. Les cuivres apportaient aussi quelque chose
d’intéressant dans le mix et se fondaient bien dans le reste de la trame qui était surtout composé des claviers,
percussions, voix et guitares. A mesure que les piéces progressaient, on sentait qu’on était dans le spectre du
métal particulierement a cause du jeu de Samuel Bobony.

C’¢était une performance bien intéressante du collectif.

Colin Stetson & Mats Gustafsson

Colin Stetson et Mats Gustafsson - Crédit photo : Martin Morissette



Regarder Colin Stetson et Mats Gustafsson jouer ensemble, ¢’est comme assister a une épreuve olympienne.
C’est impressionnant a tous les niveaux. Colin Stetson de son c6té avait deux saxophones, son classique
saxophone basse et un deuxiéme, tout petit, qui semblait étre un alto. En plus des deux instruments, il portait un
micro sur sa gorge. De son cdté Mats Gustafsson avait un saxophone (qui je crois était baryton), avait des
gadgets pour créer des textures sonores électroniques et une flQte traversiere.

Le duo est donc parti a ’aventure ensemble dans une discussion d’abord frénétique qui s’est transformée au
cours de la performance en échanges un peu plus calmes. L’aspect visuel de la performance était bien
intéressant aussi puisqu’une lampe placée de biais donnait des ombres folles sur le mur de droite. Ainsi, on
pouvait a un moment voir Colin Stetson immense qui jouait de son saxophone basse alors que Mats Gustafsson
¢tait tout petit avec sa flite traversiére. Un beau flash du concepteur d’éclairages.

Le duo a démontré pourquoi ils sont considérés comme des sommités mondiales dans la pratique de leur
instrument avec de nombreux tours de haute voltige sonore. D un c6té, Colin Stetson a une respiration circulaire
qui est tout simplement impressionnante et de I’autre Gustafsson est tellement dynamique et incarné dans son
jeu. C’¢était franchement un concert intéressant.

Gordon Grdina

Le dernier arrét de la soirée
était au Colisée Desjardins
pour le concert de Gordon
Grdina qui était présent
avec deux projets : The
Marrow et Square Peg. Le
premier des deux ensembles
est un quatuor ou Grdina
joue de I’oud et ou il est
entouré par un bassiste, un
percussionniste et un
violoncelliste. La formation
plonge dans des sonorités
moyen-orientales et fait
preuve d’une belle écoute

Gordon Grdina « The Marrow & Square Peg » - Crédit photo : Martin Morissette sur scene. Le bassiste Mark
Helias est particuliérement

impressionnant a voir jouer. Il a une polyvalence incroyable dans sa technique et un dynamisme
impressionnant. Le seul défaut du groupe était les intros parfois un peu trop longues.

Par contre, si on parle d’intros longues et inutiles, c’était beaucoup plus le cas avec Square Peg. Pour étre franc,
je n’ai pas aimé du tout. La grande partie de la demi-heure du groupe avait 1’air plus d’une harmonie de
secondaire deux qui peine a S’accorder, qui ne s’écoute pas avec un batteur qui n’arréte pas de jouer et qui
frappe des trucs autour de lui, juste parce qu’elles sont la. C’est probablement moi qui ne comprends rien, mais
j’ai trouvé ce chaos sonore d’un ennui total. Et pendant tout ce temps, le batteur fait des faces comme le bassiste
de GOB. Tout m’énervait.

The Marrow est revenu sur scéne pour se joindre a Square Peg pour deux derniéres pieces, mais encore une fois,
les longues introductions inutiles faisaient loi. Comme si, en plus du concert, on devait regarder la répétition. Je
sais que c’est plus nuancé que ¢a, mais ¢’était si long avant qu’un mouvement de groupe s’installe que j’en
perdais patience. Ceci €tant dit, c’est a ¢ca que ¢a sert la musique actuelle! Tester des approches.

Encore une fois, j’ai adoré mon passage au FIMAV. Ce festival qui ne ressemble a aucun autre au Québec
prouve chaque année sa pertinence grace a la qualité de sa programmation et I’audace des projets qui y sont
présentés. On se revoit 1’an prochain!

FIMAYV 2022 — Jour 4 : Pangea de Futura, Colin Stetson & Mats Gustafsson et Gordon Grdina - Le Canal Auditif

Le
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PAN m 360 FIMAV: L’avant-garde de

Beyrouth é. ViCtO Par Alain Brunet le 23 mai 2022

Crédit photo : Martin Morissette

La quéte texturale, I’improvisation libre, le bruitisme, le drone et les aventures ¢électroacoustiques ne sont plus
I’apanage de 1’Occident. Dans la région éprouvée du Levant, existe ce raffinement de 1’avant-garde mondialiste,

Malgré une crise prolongée ayant mis a mal la population libanaise, malgré I’explosion de Beyrouth (été 2020)
ayant fait déborder le vase des frustrations, il existe toujours des artistes valeureux et volontaires qui se relevent
et font avancer les choses.

Sharif Sehnaoui, guitariste, compositeur, improvisateur et promoteur du FESTIVAL IRJITAL, événement
relativement comparable au FIMAYV, persiste et signe. En tant qu’artiste, il se produisait samedi avec ses vieux
compagnons de route, le contrebassiste Raed Yassin et le trompettiste Mazen Kerbaj.

Les sonorités exploitées sont fines et linéaires, épais sédiments texturaux via lesquels on trouve des usages
inédits des instruments et de subtiles émanations sonores.

PAN M 360 : Qu’est devenu Irtijal depuis 1I’explosion de 2020?

SHARIF SEHNAOUI : Nous avons miraculeusement réussi a maintenir le festival annuellement malgré les
multiples crises qui ont affecté le pays. L édition 2020 fut la plus dure, une édition a 90% locale, deux jours de
concerts, la moitié en format secret pour contourner certaines restrictions relatives a la pandémie. En 2022, nous
sommes presque revenus a notre format habituel, ce qui fut un véritable bonheur.

PAN M 360 : Qu’es-tu devenu depuis ces sombres événements?

SHARIF SEHNAOUI : Je persiste avec le festival et 1’association qui I’organise. Alors que je m’en étais
¢loigné quelque peu au profit de ma pratique musicale, j’ai di m’investir plus que jamais dans le travail
d’Irtijal, pour combattre la crise et la morosité, et ainsi essayer de dynamiser la scene musicale libanaise autant
que possible.

PAN M 360: Comment t’es-tu adapté a cette pénible conjoncture?

SHARIF SEHNAOUI : Difficilement. Il y a eu des hauts et des (treés) bas, mais continuer a porter 1’association
a contre-courant était un défi de taille. Aussi, j’ai souvent été plus motivé que jamais lorsqu’il s’agissait de jouer
de la musique, de composer, de faire des concerts. J en ai aussi profité pour renforcer certaines choses dans ma
pratique que j’avais en téte depuis longtemps.

PAN M 360 : Quelles sont les perspectives pour la suite des choses, en tant que musicien, créateur et
organisateur culturel libanais ?



SHARIF SEHNAOQUI : On semble
revenir vers ce qu’on connait déja.
Quelles traces resteront de ce
passage dans 1’inconnu? Time will
tell.

PAN M 360 : Le trio crée-t-il ses
nouvelles propositions a partir de
Berlin?

SHARIF SEHNAOUI : Oui, nous
nous y retrouvons souvent et
essayons de renforcer nos idées,
d’incorporer des choses que nous
avons développées individuellement
de notre c6té. 11 faut dire que c’est
une chance de garder ce bonheur de
eseeee  jouer ensemble apres 20 ans et les
Sharif Sehnaoui - Crédit photo : Martin Morissette choses deviennent alors p|us Simp|es
a mettre en place.

PAN M 360 : Quelle est selon toi la particularité artistique de chacun dans ce trio? Quels sont les réles
respectifs, compte tenu des instruments joués et de I’approche musicale de chacun?

SHARIF SEHNAOUI : Il n’y a pas de rdles justement, nous avons chacun la liberté d’adopter n’importe quel
role. Le but pour nous est d’avoir un son unique et particulier a ce trio et de sonner a trois comme si nous ne
formions qu’un.

PAN M 360 : Quels sont les équipements de chacun au-dela de vos instruments de prédilection?

SHARIF SEHNAOUI : Trompette, guitare acoustique et contrebasse avec une multitude d’objets qui nous
permettent d’élargir notre palette sonore a I’extréme.

PAN M 360: Comment ce trio a-t-il évolué au fil du temps?

SHARIF SEHNAOQUI : En passant par le free jazz et le minimalisme, nous nous sommes établis dans une
approche qu’un écrivain suédois a un jour qualifié¢ de “textural swing”. Nous aimons cette expression. Nous
aimons aussi les collaborations avec des musiciens qui ont des approches différentes de la notre, ce qui nous
pousse a explorer de nouvelles régions sonores et musicales.

PAN M 360 : Vers ou et quoi cela se dirige-t-il?

SHARIF SEHNAOQUI : Nos improvisations sont beaucoup plus structurées et, depuis récemment, nous
explorons 1’usage de partitions graphiques et d’¢léments plus mélodiques, mais il nous arrive aussi de recourir a
I’improvisation la plus totale pour casser nos habitudes. Toutes ces approches sont également intéressantes pour
nous et aident le trio a rester créatif. L’essentiel pour nous est de maintenir le plaisir de jouer, tout passe par la.
Le jour ou I’ennui prendra le dessus, ce sera peut-étre la fin de ce trio mais heureusement nous en sommes trés
loin.

https://panm360.com/interviews-panm360/fimav-lavant-garde-de-beyrouth-a-victo/
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FIMAV: Programme entier pour
360 le compositeur Simon Martin

Par Alain Brunet le 22 mai 2022

PAN |

Le compositeur montréalais Simon Martin déborde
lentement et sGrement le cercle des initiés. Ses
collaborations avec des ensembles connus du circuit
occidental (Zinc & Copper, Musikfabrik, Quatuor Bozzini,
etc.), I’attribution en 2016 d’un prix Opus dans la catégorie
compositeur de I’année, ne sont que quelques indices des
avancées de Simon Martin vers la notoriété nationale et/ou
internationale.

Ce dimanche, 13h, Eglise Saint-Christophe d’Arthabaska,
le Festival international de musique actuelle de Victoriaville
offre aux mélomanes un programme complet, soit une
création : Musique d’art (2022) (et non 2021, titre d’une
autre ceuvre ici mise en ligne pour donner un apergu de
I’univers compositionnel) est la premiére ceuvre-concert de Simon Martin entiérement acoustique,
exécutée par un ensemble sous sa gouverne.

édit photo : Maxime Boisvert

D’ou cette conversation avec PAN M 360.
PAN M 360 : Pourquoi avoir precisément choisi ce projet au FIMAV?

SIMON MARTIN : J’ai discuté pour la premiere fois avec Michel Levasseur il y a quelques années, pour une
éventuelle collaboration. Il m’avait fait part de son intérét pour présenter une création, plutdt qu une reprise.
L’occasion se présente finalement le 22 mai 2022, presque dix ans jour pour jour apreés la premiére production
de ma compagnie Projections libérantes, le 25 mai 2012!

PAN M 360 : Comment 1’avez-vous congu a I’origine?

SIMON MARTIN : D’une fagon un peu inhabituelle en ce qui me concerne. En 2017 ou 2018, en travaillant des
harmonies pour un autre projet, j’avais observé des propriétés intéressantes pour certains enchainements
d’accords majeurs et mineurs lorsqu’ils sont séparés par des intervalles trés précis. J’ai da laisser de coté cette
idée sur le moment, avec I’intention d’y revenir plus tard. Lorsque j’ai débuté le travail pour Musique d’art
(2022), j’ai ressorti ce matériel pour m’y attarder.

J’ai constaté que ¢a ferait une piece intéressante, mais une pi€ce unique, je crois : certains procédés d’écriture
peuvent difficilement se développer autrement dans une ceuvre future. Par exemple, Musique d’art (2022)
débute par deux accords de si mineur superposes, deux accords identiques, mais séparés par un intervalle de 22
centiemes de demi-ton, c’est-a-dire un intervalle quatre ou cing fois plus petit que le demi-ton conventionnel.

Reproduire ¢a avec précision en musique électronique est simple, mais en musique instrumentale, ca demande
beaucoup d’attention. Cette prouesse d’interprétation est rendue possible par les harmoniques et les cordes a
vides des instruments. Ce type de matiere, une fois qu’on I’a exposé une fois, ¢a devient rapidement difficile
d’en faire autre chose. Mais le résultat est saisissant.

Musique d’art (2022) est une création, ¢’est 50 minutes de matériel entiérement nouveau! Son univers sonore,
qui repose sur les textures harmoniques et la durée, évoque parfois celui de Morton Feldman, sans s’y arréter. Et
MARTIN travaille uniquement 1’harmonie par les nombres. A bas la gamme tempéree!

PAN M 360 : Ce qui est inscrit dans le programme du FIMAYV vous décrit bien en ce sens?

SIMON MARTIN : De fagon générale, oui. Ma musique repose avant tout sur les textures harmoniques; c¢’est-a-
dire, non seulement I’harmonie elle-méme, mais son déploiement dans la durée, le registre, 1’intensité, etc.,
donc la texture.

Aussi, la durée de I’ceuvre, 50 minutes, n’est pas une donnée abstraite, elle fait partie de la dramatique. C’est
une dimension particuliérement réussie de Musique d’art (2022), je crois. Pour mes créations précédentes, la
durée était davantage le résultat de 1’épuisement des possibilités de développement du matériau. Cette fois,
I’auditeur se trouvera progressivement absorbé par le son et c’est la finale de 1’ceuvre nous révélera ce qui s’est
réellement passé.

Par contre, je ne dirais jamais moi-méme « A bas la gamme tempérée! » : ce systéme nous a procuré trop de
bonnes musiques pour qu’on puisse nier sa valeur. Mais, en boutade, comme le fait le FIMAYV, on peut le dire :
les auditeurs de ce concert seront a temporairement a I’abri du systeme d’intonation dominant a I’échelle
planétaire!



PAN M 360 : Comment Morton Feldman vous a-t-il marqué?

SIMON MARTIN : D’aucune fagon particuliere... Sur les plans du style et de la forme, nos ceuvres sont
relativement sobres et de longue durée. Sur le plan du contenu, la musique de Feldman est trés articulée,
paramétrée; tandis que la mienne se contente, pour I’instant, d’orienter la résonnance naturelle de instruments.
Mon approche se veut plus organique, moins abstraite.

« Ses ceuvres-concerts, qui s’intitulent toutes « Musique d’art » suivi de 1’année entre parenthéses, sont
entiérement composées a I’aide de proportions de nombres entiers. »

PAN M 360 : Pourriez-vous élaborer sur cette notion de « nombres entiers »?

SIMON MARTIN : Prenons le nombre 440. C’est le nombre de vibration par secondes qui sert de diapason, « la
440 Hz ». Si on divise cette fréquence par deux, on obtient 220 Hz. La proportion entre les deux fréquences est
de 1 pour 2, ou 1:2. Cette proportion correspond a I’intervalle d’octave. Tous les intervalles peuvent ainsi €tre
décrits par une proportion de fréquences de nombres entiers.

En ce sens, le nom des notes do, ré, mi, etc., représentent un degré d’abstraction supplémentaire par rapport aux
nombres, qui décrivent directement le phénomeéne sonore. Par exemple, les deux accords de si mineur
superposés qui débutent Musique d’art (2022) sont pour moi deux accords de proportions 10:12:15 séparés par
le facteur *81/80.

Toute cette théorie se retrouve dans le livre numérique que j’ai publié récemment, Traité : I’harmonie musicale
fondée sur le nombre. C’est le résultat de quatre ans de travail. J’en suis assez fier : les livres disponibles en
frangais sur ce sujet sont rarissimes.

« Ce choix, le méme qu’ont fait Harry Partch et une poignée d’autres compositeurs « microtonaux », requiert
I’adoption d’une approche radicalement différente de la musique et des interprétes de haut niveau. »

PAN M 360 : De quelle fagon abordez-vous la composition microtonale dans le contexte précis de I’ccuvre au
programme?

SIMON MARTIN : Dans le systeme temperé conventionnel, une seule note sert pour plusieurs fonctions. Par
exemple, la méme note si peut servir de quinte a ’accord de mi, ou de tierce a I’accord de sol. En harmonie
naturelle, différentes fonctions exigent différentes hauteurs entre lesquelles 1’écart est parfois si petit qu’on peut
parler d’une simple différence d’intonation.

Pour interpréter ma musique, les musiciens doivent apprendre a ne pas corriger leur intonation en fonction de
I’abstraction du systéme tempéré, comme ils 1’ont appris depuis toujours; ils doivent laisser leur oreille les
guider vers les proportions de fréquences simples, qui sont tout a fait perceptibles.

Cependant, 1I’expression « micro-tonale » s’applique plutdt aux systémes qui subdivisent le systéme tempéré,
par exemple, si on passe des demi-tons aux quarts de ton. L’harmonie naturelle est différente : certains
intervalles sont plus petits qu’a 1’habitude, d’autres sont plus grands. J’utilise ces différences d’intonation pour
obtenir des textures harmoniques singuliéres. Musique d’art (2022) est entiérement composée d’accords
majeurs et mineurs interprétés en harmonie naturelle, donc il y a un équilibre entre des sonorités familiéres et
d’autres qui le sont beaucoup moins!

« Musique d’art (2022) est la premicre ceuvre-concert de MARTIN & ne pas faire appel aux électroniques. C’est
aussi la premiere fois que le compositeur met sur pied son propre ensemble pour interpréter sa musique. »

PAN M 360 : L’expérience acoustique vous a-t-elle plu au point de répéter prochainement 1’expérience
compositionnelle ?

SIMON MARTIN : Si mes ceuvres pouvaient toujours étre interprétées dans un lieu adéquat, réverbérant, je
laisserais volontiers tomber 1’¢lectronique. Il y a tant de choses a explorer avec I’électronique, notamment la
spatialisation du son... Mais je préfére me concentrer sur I’essentiel, sur ce qui me fascine en premier lieu,
I’instrument acoustique et sa résonance. C’est une autre chose qui me rend fier, cette expertise que je développe
avec les musiciens, pour I’interprétation instrumentale de 1’harmonie naturelle. 1l reste encore énormément a
découvrir, personne ne sait encore jusqu’ou nous pouvons aller en ce domaine. C’est stimulant.

https://panm360.com/interviews-panm360/fimav-programme-entier-pour-le-compositeur-simon-martin/
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VSl 38 Part 2

by Irwin Block, May 22, 2022

VS

Victoriaville, Que. — Keeping it eclectic is one of the reasons this festival of new and off-the-wall music has
maintained a loyal following among North American fans.

Witness the five concerts Friday, Day 2 of the 38th Festival International de Musique Actuelle, and you have
the answer to why it continues to attract crowds to this quiet town 100 miles northeast of Montreal.
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Quasar - Friday May 20, 2022 at Eglise St-Christophe d'Arthabaska — Photo credit: Martin Morissette

It began in the beautifully renovated main sanctuary of a 19th century Roman Catholic Church where the
Montreal-based saxophone quartet Quasar performed in sterling fashion a program of contemporary classical.

Their horns — Marie-Chantal Leclair (soprano), Jean-Marc Bouchard (baritone), Mathieu Leclair (alto), and
André Leroux (tenor) — mirrored the gilded decor of the church and the immediacy of contemporary
composition.

Playing with precision and nuance, the ensemble worked through the program and its range of sounds, from tiny
to extreme, chosen to fit the acoustics of the space. Most memorable and having the fullest impact was XAS by
lannis Xenakis, a tonally and rhythmically varied piece that engaged us in its complexity and power.

Two of the composers, Canadian Wolf Edwards and American Donald J. Stewart, were in the audience and
came on stage to thank the musicians for playing their work — compositions that reflect contemporary
aesthetics.

Next was a show called No Hay Banda, a double-header featuring pieces by Montrealers Ida Toninato and
David Navab. They were similar in that both started as minimalist and developed into fuller sounds. The irony
in Navab’s case is that the band featured a huge reconfigured Casavant pipe organ at centre stage, yet we heard
nothing from it until the last five minutes or so of the concert when Navab released a fraction of its enormous
potential. The musicality of the show was enhanced, even rescued, with the improvised work on bass and
contrabass clarinets of veteran Montreal-based Lori Freedman, a frequent performer at Victo.

Drummer/composer Sean Noonan calls himself a rhythmic storyteller, and in his early evening show, with
electric guitarist Ava Mendoza, electric bassist Jamaaladeen Tacuma, and vocalist Malcolm Mooney performed
from their 2019 vinyl release, Tan Man’s Hat.



Mooney’s spoken-word role was to enrich the aural mix with the sound of his voice because even with two
mikes it was difficult to decipher the verbal content.

Noonan enjoys both a power-drumming role, at which he excels as he pushes the music forward, and that of a
jester, as he shouts out from behind his extensive kit, phrases like “long-distance call — intergalactic phone call.”

Mooney responded, “It’s impossible, Is it possible? Wrong direction, the direction we’re going.” The drumming
was powerful and intense, all the while Tacuma, a member of Ornette Coleman’s “harmelodic” ensemble, laid
out a deep and constant rhythmic canvass, as Mendoza’s guitar work becomes progressively more focused and
inventive.

The show should have ended when Noonan introduced the band, calling himself “William Shatner,” then called
the song The End of the Inevitable. Over-the-top, for sure, but Noonan’s show hit home with a crowd that
trooped out all smiles.

Quebec-based electric guitarist René Lussier assembled an octet and composed the music for his return to the
Victo stage — a mix of folk and country tunes with some quirky arrangements, featuring such accomplished
Quebec instrumentalists as Alissa Cheung (violin), Robbie Kuster (drums), Julie Houle (tuba), and Luzio
Altobelli (accordion).

It was a fun concert with catchy melodies, convincing one older gent to start dancing alone near the stage. For a
change of pace, Lussier called on Japanese improviser Koichi Makigami to liven things up with some of his
vocal pyrotechnics. Lussier earned a rare encore call and warm standing ovation.

Mopcut - Friday May 20, 2022 at Colisée Desjardins — Photo credit: Martin Morissette

The midnight show was the Noise Rock trio known as Mopcut, featuring American vocal improviser Audrey
Chen and Austrian drummer Lukas Konig, both also using synthesizers, and French electric guitarist Julien
Desprez.

Together they create walls of sound that have an orchestral scope and impact with Chen’s vocalizing contrasting
with the synth-driven soundscapes, the rhythmic drive and resonance provided by the drums, and Desprez’s
relentless guitar work. The last piece was all fire and brimstone for the ears, enhanced by orange and blue lights
that closed the show. It was great — a festival highlight!

https://avantmusicnews.com/2022/05/22/amn-reviews-fimav-38-part-2/




Le FIMAV retrouve ses airs
bruyants Par Philippe Renaud le 21 mai 2022

Aprés une édition annulée et une suivante amputée, le Festival international de musique actuelle de Victoriaville
retrouvait ses airs, son public et ses invités internationaux, pour une 38e édition qui se terminera dimanche soir.
Seule fausse note, le désistement de derniére minute de I’orchestre ukrainien Dakh Daughters, dont le concert
avait été programme en ouverture jeudi dernier, puis déplacé le vendredi, et enfin annulé.

« Une des artistes du groupe a connu des problémes avec 1’obtention de son visa », a indiqué au Devoir Jordie
Vézina Levasseur, directrice des communications du FIMAV. « En méme temps, les problemes de santé d’un
proche ont rajouté de la pression sur la musicienne, et c’est sans compter 1’inquiétude a propos de la guerre chez
elle. Nous avons di nous rendre a la conclusion que nous devions annuler le concert », dit-elle en ajoutant que
ce n’est que partie remise... pour une troisiéme fois : « Elles étaient a 1’affiche de 1’édition 2020 qui a été
annulée en raison de la pandémie, nous espérions les recevoir en 2021 aussi. » Un projet paralléle a celui des
Daughters, DakhaBrakha, doit se produire au Festival d’été de Québec le 15 juillet prochain.

Ami du festival, le compositeur, improvisateur et contrebassiste free-jazz William Parker a remplacé a pied levé
I’orchestre féminin, au plaisir des habitués du festival, qui ne déplore aucune autre annulation. La billetterie du
festival, en revanche, accusera encore les contrecoups de la pandémie, confirme Vézina Levasseur.

« Lorsqu’on a mis en vente les passeports du festival, on anticipait déja une baisse de 1’achalandage d’environ
25 % en raison de la pandémie et des difficultés de voyager qui viennent avec, et c’est ce qu’on ressent — autant
des spectateurs internationaux que Canadiens. » Le FIMAYV prévoit ainsi atteindre plus de 3000 spectateurs
payants, et plus de 12 000 visiteurs au circuit des installations sonores au centre-ville de Victoriaville.

Place a la musique

« On n’est plus habitués aux concerts de minuit, hein ? », a lancé Michel Levasseur, directeur et fondateur du
festival, au moment de présenter la performance du trio Mopcut dans la plus petite des deux salles du Colisée.
L’année derniére, le FIMAYV avait bricolé une édition minceur avec les musiciens de la scene québecoise. « Le
dernier concert de la journée débutait a 19 h 30 ; a 21 h 30 maximum, tout le monde se sauvait chez eux avant la
tombeée du couvre-feu... »

Personne n’a eu envie de quitter la captivante performance de ce trio qui, sur papier, s’annongait plus brutale
que ce que nous avons entendu et grandement apprécié. Certes capables de s’emporter, nous retiendrons surtout
les passages plus atmosphériques, minutieusement executés, du trio composé de la chanteuse Audrey Chen, du
guitariste électrique Julien Desprez et du batteur Luka Konig.



Chacun, a sa manicre, utilise des synthétiseurs ou des pédales d’effets ; Chen possede une voix aux mille
personnalités, tantot mélodieuse, plus souvent menacgante. Desprez extrait de son instrument des sonorités

étonnantes, se contentant moins de jouer des notes que de superposer des co

uches de sons, rappelant le travail

textural d’un Christian Fennesz. Le plus spectaculaire demeure Konig, qui joue souvent d’une seule main, la

seconde lui servant & manipuler son synthétiseur en temps réel. Le temps d’une premiere improvisation d’une
quarantaine de minutes, Mopcut a transporté le public de Victo.

compositions semblait réinterpréter en le theme apres avoir mis ses notes da

A 22 h, dans la grande salle du
Colisée, le compositeur et
guitariste René Lussier présentait,
avec son orchestre, la création de
Au diable vert, nouvelle ccuvre de
huit mouvements composee durant
la pandémie. Du pur Lussier,
ludique et rigoureux, synthése de
ses amours musicales, pour le free-
jazz, le rock, les musiques
d’Europe de I’Est, la musique pour
enfants, en plein cceur de la
performance, on aurait pu croire
qu’il a passé son confinement en
réécoutant de vieux épisodes des
Simpsons tant une de ses
ns le désordre.

La beauté d’Au diable vert reposait beaucoup sur la composition de I’orchestre. L’accordéon (Luzio Altobelli),
la section de cuivres (avec Julie Houle au tuba), le marimba (Marton Maderspach, qui secondait aussi Robbie

Kuster a la batterie), le violon (Alissa Cheung du Quatuor Bozzini) et bien s

ar Lussier aux guitares. Des timbres

¢clatants, des couleurs contrastées qui expriment avec justesse la partition dynamique du vétéran qui, s’est plu a
rappeler Michel Levasseur en lever de rideau, était de la toute premiére édition du FIMAV.

Toute autre ambiance en début de soirée au Carré 150 avec le quartet Pavees Dance dirigé par le compositeur,
batteur, chanteur et bout en train Sean Noonan. Un jazz-rock souvent trés pesant et aux harmonies intrigantes,
pas nécessairement original dans ce genre assez fluide, mais livré par d’experts musiciens : Jamaaladeen
Tacuma a la basse (collaborateur d’Ornette Coleman, pour ne nommer que lui), la guitariste €lectrique Ava
Mendoza — époustouflante ! — et nul autre que Malcom Mooney, chanteur original du groupe rock kosmiche
CAN qui, passé ses 75 ans, possede toujours une voix fringante. Noonan joue autant la batterie que le chef
d’orchestre, chante volontairement faux et fait des blagues tout au long de ce concert qui a démoli I’image

austere gue le grand public pourrait se faire des musiques actuelles.

La 38e édition du FIMAYV se poursuit ce soir et demain avec la performance attendue de la compositrice et

guitariste américaine Mary Halvorson et les deux concerts mettant en vedett

e le saxophoniste et compositeur

suédois Mats Gustafsson, une premiére fois ce soir en trio avec David Grubbs (guitare) et Rob Mazurek
(trompette, synthétiseurs), puis dimanche en duo avec un autre athléte du saxophone, Colin Stetson.

Le FIMAV retrouve ses airs bruyants | Le Devoir

LEDEVOIR
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MOPCUT A VICTO ET A SAGUENAY : EN
PAN h’ 'I 360 SAVOIR PLUS LONG APRES... UNE

MECHANTE CLAQUE !

Par Alain Brunet 21 mai 2022
B

MOPCUT : la chanteuse AUDREY CHEN, Américaine d’origine
taiwanaise, le guitariste JULIEN DESPREZ, Francais, le
percussionniste LUKAS KONIG, Autrichien. Les trois artistes
vivent en Europe et offrent un des projets les plus excitants de
I’heure. L approche vocale est fascinante, le jeu des pédales
d’effets du guitariste est brillant, le soutien rythmique est a la
hauteur de cette proposition extrémement puissante.

Vendredi au FIMAYV, sur le coup de minuit, on s’est pris toute une
claque !

Subtilité, sensualité, violence, douceur, tous les états intérieurs de
I’humain ont été tour a tour fréquentés par ces musiciens
extémement creéatifs, dont la rencontre produit une des meilleures
équations réunissant les variables drone, chant, bruitisme, avant-
jazz, post rock, ou hardcore. Deux albums en témoignent :
Accelerated Frames of References (2019) et JITTER (2021). Une
interview s’imposait sur place ! Les réponses ont été formulées par
les protagonistes de cette puissante proposition, alors qu’ils étaient
en direction de Saguenay ou ils se produisaient samedi, dans le
contexte d’une soirée spéciale produite par le Festival des
musiques de création.

Audrey Chen Crédit photo : Martin Morissette

PAN M 360 : Racontez-nous comment cela s’est passé. Comment vous étes-vous rencontres tous les trois et
qu’est-ce qui a motivé ce projet au départ.

LUKAS KONIG : Audrey et moi nous sommes rencontrés dans le groupe de Maja Osojnik ~ All the term we
are ” ou nous avons également joué a Victo 2017. Julien et moi nous sommes rencontrés a Londres en 2012.
2018 On m’a demandé de monter un projet spécial pour le Donaufestival Krems (Autriche), j’ai donc pensé a
monter ce trio.

JULIEN DESPREZ : Yeah !
PAN M 360 : Comment le son a été développé ensemble ?

LUCAS KONIG : En jouant, enregistrant, faisant des tournées et mangeant ensemble. Nous improvisons a
100%. Bien sir, un certain style d’utilisation de notre langage individuel a fagonné le jeu. Chacun d’entre nous
produit des sons tres spéciaux et concrets. Mais en jouant ensemble, nous avons appris a nous connaitre et a
agir, réagir et bouger avec 1’autre.

JULIEN DESPREZ : Avec Mopcut le son est sculpté par I’expérience de jouer ensemble.
PAN M 360 : Avez-vous eu des sources d’inspiration fortes dans ce domaine d’expression ?

LUKAS KONIG : En fait non. Nous croyons en la capacité de chacun a créer des sons d’une maniére spéciale
et nous voulons faire exactement cela sans nous pencher sur les idées d’autres personnes.

PAN M 360 : Pensez-vous que les concerts en direct donnent plus d’occasions au public d’absorber et
d’apprécier vos propositions sonores ?

LUKAS KONIG : C’est une expérience live trés spéciale, c’est siir, et ¢’est un excellent moyen pour nous de
nous exprimer et pour les gens de voir comment nous faisons ces sons. Les albums studio sont différents, parce
que vous voulez faire quelque chose de spécial. Donc tu réfléchis a des moyens de mettre tes improvisations
dans une forme produite. Avec le son, les longueurs, les graphiques. Tout va de pair

PAN M 360 : Pourquoi Mopcut, au juste ?

LUKAS KONIG : Au début, I’idée que je me faisais de ce groupe était de mettre autant de coupures et de blocs
que possible dans la musique. C’est ainsi que j’ai trouvé Mopcut adapté. Quand on le compare a une coiffure :
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MOPCUT est un style noise mi-long qui couvre la téte et les oreilles avec un bang vertical et une vague
horizontale. C’est un style populaire pour tous les ages, les sexes et les générations. Le style sonore doit étre
taillé uniformément sur toute la circonférence de sorte que le bruit a I’avant atteigne I’intérieur de 1’ceil tandis
que les vagues sur les cotés couvrent (ou couvrent presque entierement) les oreilles. Les battements a I’arriere
conservent la méme longueur que les échantillons a I’avant et sur les c6tés. Une fois le son global obtenu, on
procede a 1’¢élagage pour atteindre le minimalisme ou le maximalisme, selon le cas. L’improvisation, le bruit et
les rythmes électroniques fonctionnent bien comme arriére-plan pour le MOPCUT. Les appareils et dispositifs
électroniques peuvent étre utilisés pour donner un peu plus de volume & la MOPCUT, mais les effets peuvent
conduire a se tenir debout au lieu de s’accrocher bas.

La chanteuse AUDREY CHEN est passée maitre dans 1’art de tenir un public captif avec des bruits de bouche
quasi impossibles. Elle est active dans d’innombrables projets d’improvisation libre, notamment un puissant
duo avec I’¢électronicien Richard Scott (ils se sont produits au FIMAV en 2018).

PAN M 360 : Pouvez-vous nous raconter la facon dont vous avez construit votre propre langage ?

AUDREY CHEN : Ce serait une longue réponse, j’en ai peur, et j’ai donné/écrit quelques interviews récentes
qui peuvent répondre a cette question de maniere plus approfondie. Mais en bref, ma formation musicale a
beaucoup moins a voir avec ma pratique que mon histoire personnelle en tant qu’enfant d’immigrants chinois
taiwanais aux Etats-Unis, qui a trouvé dans la musique un moyen d’échapper a I’exclusion sociale due au fait
d’étre une minorité, et qui est devenue une mere célibataire a 1’age de 23 ans — le moment le plus transgressif de
ma vie, qui a formé mon age adulte et faconné mes choix a partir de maintenant. Depuis lors, pendant les 20
derniéres années, mon travail, continuellement en cours, a été influencé et formé par les choix que j’ai d faire
pour survivre et aussi dans une recherche constante d’une sorte de vérité personnelle et d’une esthétique
individuellement honnéte.

PAN M 360 : Avez-vous eu quelques modeles de rdles en tant que grande chanteuse et chanteuse sonore ?

AUDREY CHEN : Pas particulierement. Ma curiosité inhérente au son sous toutes ses formes m’a poussée a
élargir la dynamique et a repousser les limites de mon instrument.

PAN M 360 : Vous étes a ’aise dans toutes les expressions, du calme extréme a la violence extréme, donc faire
partie de Mopcut signifie tout le spectre des sentiments, n’est-ce pas ?

AUDREY CHEN : Je ne pense pas que le sentiment ait quoi que ce soit & voir avec mes expressions. Je suis
plutot ouverte aux états d’étre qui sont fluides et non linéaires. Avec Mopcut, cela devient amplifié dans ce
genre de pratique de groupe.

PAN M 360 : Quel est votre attirail sur scene au-dela de votre voix fantastique ?

AUDREY CHEN : J’interagis avec un petit synthétiseur analogique appelé “Fourses” construit par Peter
Blasser (Ciat Lonbarde)

PAN M 360 : Vous n’excluez jamais les phrases mélodiques dans votre métier. Cherchez-vous un équilibre
entre les paysages sonores bruitistes et la musique tonale/modale ? Ou peut-&tre que ce n’est pas une


https://www.youtube.com/watch?v=xE_oeeFqTm4

considération... mais je suis str qu’il y a une réflexion solide de votre part concernant vos choix esthétiques.
N’est-ce pas ?

AUDREY CHEN : Pour moi, tous les matériaux entendus, les textures, les sons de I’environnement, la parole et
les sons chantés sont de bonne guerre. En général, je préfére ne pas adhérer aux “régles” concernant le genre ou
I’esthétique.

Le batteur LUKAS KONIG est un touche-a-tout doué qui a accompagné au moins la moitié de la scéne
musicale expérimentale autrichienne, dont Maja Osojnik (au FIMAV en 2017).

PAN M 360 : Vous considérez-vous comme un ” touche-a-tout ”” de la scéne autrichienne d’avant-garde,
comme le suggere le programme de la FIMAV ?

LUKAS KONIG : Eh bien, je fais beaucoup de choses différentes, des groupes, des projets. J’accepte donc
heureusement ce terme. J’essaie de garder mes yeux/oreilles/esprit ouverts, de laisser entrer dans ma conscience
toutes sortes de musiques et de sons. J’ai étudié la batterie jazz, mais je me suis beaucoup ¢éloigné de ces études
pour me diriger vers ’art, la performance, 1’art sonore et la musique improvisée. Depuis peu, je joue de la
percussion dans un groupe pop a succes. C’est comme surfer sur la vague de différentes eaux. C’est comme ¢a
que ¢a reste croustillant pour moi.

PAN M 360 : Vous avez une batterie trés personnelle. Pouvez-vous la décrire brievement ? Et quels sont les
ajouts electroniques ?

LUKAS KONIG : La batterie en elle-méme est trés basique mais depuis que j’ai développé mon projet solo
“messing”, j’utilise une cymbale qui est amplifiée et passe par une chaine de pédales d’effets. De plus, j’ai des
pédales pour un synthé-batterie et un sampler avec des sons de basse.

PAN M 360 : Bien s(r, vous avez un passé de jazz et de post fusion, et votre propre éducation musicale vous a
conduit ailleurs. Ou en sommes-nous maintenant ?

LUKAS KONIG : Aujourd’hui, je peux en quelque sorte chérir les fleurs de tout. Je joue des concerts spéciaux
avec ce merveilleux groupe, nous voyageons dans le monde entier et nous gagnons notre vie en improvisant.
C’est vraiment génial.

JULIEN DESPREZ a livré une performance si impressionnante avec son groupe Abacaxi en 2019 que nous
n’avions qu’a le faire revenir, cette fois dans un contexte plus improvisé. C’est une étoile montante de la scene
francaise et I’'un des guitaristes les plus originaux de sa génération.

PAN M 360 : Peut-on résumer ton parcours vers ce que tu nous présente aujourd’hui? Y a-t-il eu des rencontres
ou influences cruciales dans la construction de ta personnalité musicale?

JULIEN DESPREZ: J’ai commencé la guitare assez tard a ’age de 16 ans. Il n’y avait pas de musiciens dans
ma famille et je suis tombeé sur cet instrument par hasard. N’ayant pas réellement choisi de jouer de cet
instrument, quelques années plus tard je me suis rendu compte que je ne I’aimais pas tant que ¢a.

J’ai donc décidé de trouver un chemin pour en sortir et ¢’est & ce moment la que j’ai commence a développer ce
jeu avec mes pieds. Considerer mes pédales comme des vrais instruments plutot que quelque chose qui modifie
le son a été le point de depart.

Coté rencontres et influences, un artiste comme Arto Lindsay m’a beaucoup touché et m’influence toujours
aujourd’hui. Sa fraicheur, sa fragilité et sa multiplicité m’ont beaucoup apporté.

PAN M 360 : Ton pedalboard en dit long sur ton expression, ton jeu de pieds avec les boutons au plancher est
une part importante de ton jeu. Alors comment as-tu construit cette expression entre jeu de guitare et jeu des
pédales d’effets?

JULIEN DESPREZ: Jai construit ce langage pour sortir de la guitare. Me mettre a jouer avec mes pieds a été
somme toute assez naturel. Cette construction s’est faite également autour d’une déconstruction de I’instrument
en lui-méme. Comment le séparer en plusieurs éléments (cordes, manches, micros, sélecteur de micros,
cordier..) afin de pouvoir les agencer d’une nouvelle manicre.

Puis lors d’un long voyage au Brésil, j’ai travaillé avec les Coco Raizes De Arcoverde au Pernambuco . Ils
m’ont transmis leur pratique du tap dance avec des claquettes en bois. Depuis cela m’a définitivement fait sortir
de la guitare en me permettant de jouer avec mon corps tout entier.

A partir de ce moment 1a j’ai cessé de penser comme un guitariste. Ce qui m’a permis d’aborder I’instrument
encore d’une nouvelle maniére. Comme si je le regardais d’un nouveau point de vue.

PAN M 360: Quels sont les autres aspects de ton jeu qui selon toi te rendent distinct de tes collégues guitaristes
?



JULIEN DESPREZ: Je dirai que ce qui me distingue des autres guitaristes est que je ne me sens plus guitariste.
Ce n’est plus un instrument que je joue aujourd’hui mais que j’utilise. Ce qui me permet une certaine plasticité
autour de mon jeu de guitare. Je le remets en question tres régulicrement et 1’adapte en fonction de la musique
que j’ai envie de jouer. Un peu comme si la guitare était un sampler ou un instrument €lectronique. Ce
sentiment me pousse a toujours apprendre de nouvelles techniques afin d’arriver a la musique que j’entends.

PAN M 360: Ton jeu avec Mopcut différe-t-il de ton jeu dans d’autres contextes?

JULIEN DESPREZ: : En quelque sorte. Dans un groupe comme Abacaxi, la musique se construit autour de
difféerents calques qui se superposent. Les rythmiques tenues avec la guitare avec en opposition le jeu au pied.
Ces deux calques créent du contraste et de la dynamique. Dans Mopcut, je congois plus mon dispositif
instrumental comme une palette de peinture, de couleur et de sculpture. La musique se construit comme un
tableau éphémere et le son se sculpte comme on jetterait de la peinture sur une toile!

MOPCUT (live at Donaufestival) pt.1 Y ~»
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https://panm360.com/interviews-panm360/mopcut-a-victo-et-a-saguenay-en-savoir-plus-long-apres-une-
mechante-claque/
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VICTORIAVILLE, Que. — Organizers of the 38th Festival International de Musique Actuelle kicked off their
most varied and extensive lineup since the start of the COVID-19 pandemic, but there were a few bumps in the
road.

Still, there was a major buzz among fans of this highly-regard showcase for bold and innovative music at
opening night, free of mandatory restrictions such as mask-wearing and well-spaced seating. The city is 98
miles northeast of Montreal and over the years has featured a who’s who of innovators, from Cecil Taylor and
Anthony Braxton to John Zorn and Evan Parker.

While trumpeting more international content than in last year’s all-Canadian program, one of the star attractions
— the six-member Ukrainian “punk cabaret” troupe called Dakh Daughters — had to be cancelled at the last
minute because of a visa issue and a family illness affecting one of its members. They had been living as
refugees in Vire, France.

The festival program had been printed,
but with only a day’s notice, festival
artistic director called bassist William
Parker in New York City to sub, along
with Cuban expat drummer Francisco
Jose Mela, who flew in from Boston, and
drafted electric guitarist Ava Mendoza,
who was here for another gig, to perform
as a trio.

With almost no rehearsal time, the
Parker trio presented what turned out to
be an engaging free-jazz and improvised
music session for a full 80 minutes — the
opening night highlight.

After an exploratory beginning, driven by Parker’s big sound and forward drive, the group developed a cohesive
attack propelled by the relentless and varied drumming of the Cuban-born and trained Mela. In mid-concert,
Mendoza emerged more prominently injecting avant-rock riffs into the mix.

Thinking of the massacre of mainly Black shoppers in Buffalo, N.Y., one could have expected a note or two of
protest, but Parker put down his bass, picked up an Indian sounding flute and played some simple melodies,
then chanted repeatedly, “Joy, joy, joy,” then repeated the enigmatic phrase, “His hands were like
sandpaper...He doesn’t want to sand my table.” He invited spectators to his dressing room for an explanation,
but this spectator declined, eager to get a coffee before the last show.

The first show featured the vocals of Egyptian-born Hadah el Shazly, now a Montreal resident, in a session of
ambient Arabic experimental music, backed by a four-member string section of Sarah Pagé (harp), Jonathan
Fortune (bass), Radwan Ghazi Moumneh (buzuk), and Sam Shalabi (electric guitar).

Most of the pieces were moody and
mournful, delivered by el Shazly with
emotion yet also projecting a sensory
aspect. The last song was called Sweet
Lullaby, played with a haunting
sweetness.

The midnight show featured the American
electric guitar quartet called Dither —
Taylor Levine, Joshua Lopes, James
Moore, and Gyan Riley. They played a
series of originals by band members,
including Curling for Four, composed by
John Zorn, built around long tones.

My favourite was Renegade by Taylor Levine — a fast-paced, intense, and multi-layered piece that even at 1
a.m. captured our full attention.
AMN Reviews: FIMAV 38 Part 1 — Avant Music News
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PAN r“ 360 FIMAYV — Eric Quach a I’ceuvre sur
un su percontinent Par Alain Brunet 20 mai 2022
A P’image de la Pangée, supercontinent qui
regroupait presque toutes les terres émergées
de notre planete il y a plus de 300 millions
d’années avant de se scinder en plusieurs
continents distincts, PANGEA DE FUTURA

réunit les territoires émergés et émergents de
nos musiques exploratoires.

Les plaques tectoniques sont a I’ceuvre, le
guitariste et compositeur montréalais Eric
Quach donne un nouvel apercu de ce projet
ambitieux s’inscrivant parmi ses nombreuses
initiatives sous le pseudo This Quiet Army.

Sans faire de bruit hors des salles ou il se
produit, ce musicien est a se tailler une
réputation internationale dans les réseaux qu’il investit, ce qui inclut celui de ladite « musique actuelle »,
une expression toujours chére au festival de Victoriaville qui la met de I’avant pour une 38e année
consécutive dans les Bois-Francs.

Puisqu’il est a devenir un incontournable des musiques exploratoires de culture post-rock, PAN M 360
veut en savoir plus long sur ’ambitieux projet Pangea de Futura.

PAN M 360 : Y a-t-il a ajouter sur la métaphore de la Pangée?

ERIC QUACH : C’¢était lorsque j’avais créé la fiche technique pour les configurations possibles sur scéne pour
le concert a La Sala Rossa et que j’avais séparé les trois formations a 1’aide de couleurs découpées, qu’Eric
Craven s’est exclamé: “Ca me rappelle la Pangée!”, et Véronique Janosy d’y répondre: “Nous sommes le super-
continent!” et ¢’est ainsi que plusieurs GIFs et vidéos de la Pangée se sont enchainés pour valider 1’idée de ce
groupe-concept qui n’avait pas encore joué¢ une note ensemble. Mais comme la Pangée, a travers le fil du temps,
ce projet est de nature évolutive et exploratoire, tout simplement.

“PANGEA DE FUTURA est la créature du guitariste ERIC QUACH, mieux connu sous son pseudo
Thisquietarmy (qui a ravi les amateurs de rock bruitiste au FIMAV 2021 en duo avec Michel « Away »
Langevin). Celui-ci s’est entouré des membres de trois formations expérimentales de la métropole : Some
Became Hollow Tubes, Black Givre et BLD.”

PAN M 360 : Quels sont tes liens avec ces trois formations?

ERIC QUACH : Je joue évidemment dans SBHT avec Aidan depuis 2017, nous nous Sommes rencontrés
lorsque nous partagions la méme affiche, soit avec sa formation Exhaust, Please Don’t Put Charles On The
Money ou 1-Speed-Bike/OSB en solo (2009-2016). Avec Sam/Black Givre, j’avais déja collaboré avec lui pour
une performance dans un contexte multidisciplinaire du festival Ibrida Pluri au Eastern Bloc (2017) et on se
connaissait déja en s’échangeant nos disques dans le cadre du Salon du disque et des arts underground du
festival Under The Snow. Quant a BLD, les membres Charly et Rediel étaient dans la formation Squalor dont
j’ai également collaboré sur disque et en live (2014-2015), de plus ils m’ont également accompagné comme
musiciens de scéne pour mes concerts Thisquietarmy en format “full band” (2017-2018). Neb joue egalement
avec eux en tant que Maggot Breeder, avec qui j’ai partagé 1’affiche plusieurs fois depuis 2007; de méme Véro
joue dans Darkwinds et Delorca avec qui j’ai partagé I’affiche (2018-2019). Avec Eric Craven, nous étions en
contact depuis 2014, on s’échangeait également de disques et j’ai surtout admiré son jeu dans Hanged Up et un
des albums de Silver Mt. Zion, mais nous avons toujours manqué de temps pour collaborer ensemble.

“SBHT, c’est QUACH et le batteur AIDAN GIRT de Godspeed You! Black Emperor en mode post-rock
bourdonnant. SAMUEL BOBONY, d’Avec le Soleil Sortant de sa Bouche se produit depuis plusieurs années en
solo batterie-électroniques sous le nom Black Givre. Quant au quintette BLD, il réunit une ligne de cuivres
(REUEL ORDONEZ, le tromboniste le plus psychédélique du Québec, plus les trompettistes VERONIQUE
JANOSY et NEBOYSHA RAKIC) aux claviers de CHARLES BUSSIERES (Charly Buss d’En Fer) et & la
batterie d’ERIC CRAVEN de Hrsta.”

PAN M 360 : Comment as-tu recruté les musiciens de ces formations?

ERIC QUACH : Ce n’était pas tant un recrutement qu’une idée de monter un spectacle avec ces trois formations
en plein hiver de Janvier (2019). A Montréal, il y a normalement un temps mort aprés la période des fétes
lorsque la ville n’est pas sur-saturée de concerts et de groupes en tournée. C’est aussi a ce moment-1a, Si nous ne



sommes pas adeptes aux sports d’hiver, que nous sommes plus disponibles a tenter des expériences en
laboratoire. Il est vrai que j’ai peut-étre choisi les formations dont je connaissais déja et dont je respectais déja
le travail, donc j’imaginais déja une bonne complicité avec tous les membres de ces formations.

L’idée de faire un set en collaboration apres nos trois sets respectifs était également motivée par mon
expérience avec Hypnodrone Ensemble, un collectif de musiciens que j’ai cofondé avec Aidan Baker (Nadja) a
Berlin 1a ou il réside. Cette ville est devenue mon deuxiéme chez moi, je prends souvent le temps de m’y arréter
en tournée, et je m’y suis créé un bon réseau d’amis et de musiciens. Avec Aidan Baker, 1’idée est partie d une
fascination du projet multi-batterie des Boredoms fusionné avec I’inspiration musicale dont puise notre collectif
qui est composé d’expatrié de plusieurs pays vivant a Berlin, est beaucoup plus issue d’un emprunt a leur pays
de résidence, soit le Krautrock. Ce groupe a toujours eu une énergie excitante car nous avions toujours au moins
trois batteurs qui jouent avec nous sur scéne; le groupe a su batir une réputation locale qui est tres motivante au
projet. Je m’y pose souvent pour quelques semaines a la fois car il fait bon d’y vivre, mais aussi pour contribuer
a ce projet qui existe déja depuis 2014. Lorsque je suis revenu de tournée a la fin de I’automne 2018, ce collectif
me manquait de ce c6té de ’océan, donc je me suis dit que I’expérience de la Pangée, également avec trois
batteurs, serait peut-&tre un moyen de me faire revivre cette méme energie.

PAN M 360 : Comment as-tu travaillé avec ces musiciens?

ERIC QUACH : Avec mon tout premier groupe Destroyalldreamers, on se rencontrait deux fois par semaine
pendant cing ans pour un résultat de deux albums parus, car nous ne cessions de structurer les morceaux et de
les pratiquer jusqu’a la limite de nos capacités. C’était un rythme de travail normal tout a fait normal pour un

groupe typique.

Cependant je trouvais qu’il y a eu tant d’idées qui n’ont pas pu se concrétiser car elle n’existait que le temps du
jam et la magie se perdait a chaque fois qu’on essayait de les apprivoiser. Depuis cette formation, j’essaye de
tout enregistrer, que ce soit en solo ou avec un collaborateur. Je préfére passer a ’action plutot que de gaspiller
du temps a la réflexion de la création, a la discussion d’un concept philosophique, a I’analyse de ce qu’il devrait
étre ou de ce qu’il sera. Le but c’est de s’installer, d’improviser et de capter le résultat qui sera ce qu’il sera. Les
résultats sont souvent surprenants car il y a souvent de 1’alchimie improbable des les premiers moments et
conséquemment. Dans mon cas, la fusion de I’improvisation avec mon style de guitare électrique “drone” est un
¢lément clé dans cette recette, ou beaucoup de sonorités peuvent s’y greffer assez facilement. Par la suite, il y a
la possibilité de travailler les enregistrements en post jam, de choisir les bons bouts, de les modifier, les
manipuler en des morceaux concrets qui existeront sous une forme finale quelconque.

Avec ces musiciens de la Pangée, c’est pareil, méme que 1’application de cette philosophie est d’autant plus
entamée. J’initie peut-&tre beaucoup de projets et méme certaines idées de base en création, mais je laisse ces
événements déclencheurs prendre leur cours de fagon organique. Je préfére la voie intuitive et improvisée, et
J’essaye plutdt d’inspirer la confiance aux autres pour qu’ils puissent également contribuer a leur plein potentiel
au projet. Je défie les autres de s’y lancer et d’étre libre de leur choix d’expression sonore, d’y apporter leurs
idées, d’y aller avec son intuition, de prendre des risques — le but étant d’atteindre ce moment ou tout clique
ensemble et de garder cette invraisemblance en jeu le plus longtemps possible, jusqu’a ce que ¢a aboutisse. Il
est rare que je veuille dicter a quelqu’un quoi jouer, car moi-méme, je ne fonctionne pas ainsi. Dans Pangea De
Futura, comme dans beaucoup de collaborations, je ne prépare pas de riffs et je n’emmeéne pas de compositions
pré-établies sur la table.

PAN M 360 : Quel est la structure de la
composition et la latitude laissée a chacun pour
I’exécution live?

ERIC QUACH : C’est tres libre comme
processus. Chacun pourrait, a tout instant,
proposer une structure, une atmosphére, un point
de départ, un point de repere, des indices, pour
que les morceaux soient assez différents 1’un des
autres. Tout le monde est trés ouvert aux
suggestions et aux idées différentes, il n’y a pas
de leadership du point de vue de la composition
ou de I’exécution. Seulement quelqu’un qui, de temps en temps, fera le tri des suggestions et des souhaits de
chacun, ainsi que le tri des enregistrements et de la fagon de présenter le résultat pour qu’on puisse tous
réécouter le dénouement du projet sur une base commune, avec des reperes identifiés. Il pourrait y avoir un
travail d’arrangement, de décortication, d’intellectualisation des sonorités pour déterminer quels genres de
structures on pourrait reprendre en live.

Nous pourrions par exemple décider de commencer un morceau de fagon trés brusque et foudroyante, avec les
trois batteries et les cors extra-déchainés pour ensuite déconstruire le chaos et se poser sur les nappes de synthés



et de guitares bourdonnantes, pour ensuite rebatir le morceau de fagon intuitive et I’emmener ailleurs. Ou bien
I’inverse, une montée atmosphérique tres lente ou chacun s’octroie beaucoup plus d’espace, avec les batteries
qui entrent progressivement et qui transportent le tout vers une destination quelconque. Bref, peu importe la
forme de la structure, nous y allons plutdt a I’instinct, aux réactions face a ce que I’autre joue. Certains
pourraient avoir tendance a se préter plus au risque de s’exprimer avec son instrument de fagon plus prononcée,
alors que d’autres écoutent et attendent le bon moment de s’y plonger.

PAN M 360 : Quelles sont les consignes données aux musiciens pour 1’exécution?

ERIC QUACH : Aucune, je fais confiance a tout le monde: j’ai choisi les ingrédients qui viennent avec leurs
qualités et leur défauts, et je laisse le tout mijoter. Je dirais simplement de s’écouter et de laisser la place aux
autres, mais on le sait déja car nous sommes tous tres a 1’aise avec 1I’improvisation.

A vrai dire, nous n’avons pas encore parlé de ce que Pangea De Futura devrait étre. Nous n’avons pas encore
fait assez d’exercices ensemble a ce jour pour définir notre identité sonore. Ca prendra plusieurs essais en
répétition, en live, en enregistrement pour commencer a analyser les résultats. Il pourrait y avoir de la
concrétisation, autant en groupe, qu’au niveau individuel, lorsque nous écoutons ce que nous faisions — par
exemple, qu’un musicien se dit “peut-étre que je devrais en faire moins, peut-étre que je devrais étre moins
timide, peut-étre que je pourrais prendre les devants a tel moment opportun, etc.”. Il est aussi trés facile de s’y
perdre sur le moment, au point de ne pas savoir ce qu’il en est. Le but n’est pas de jouer quelque chose de trop
précis et pré-planifié, simplement d’explorer ce que ¢a peut donner comme résultat, peu importe le résultat.

Aprés, on pourrait aussi se demander si les notes dissonantes sont acceptables ou pas, si Pangea est un groupe
qui devrait sonner plus ou moins harmonieux, si les mélodies sont valorisées ou étre a éviter, si les crescendos
sont trop clichés ou pas, si on recherche de la polyrythmie a tout prix, des rythmes plus rock, plus groovy, ou
free jazz, si la musique devrait étre plus accessible ou non. A priori, toutes les réponses sont bonnes.

PAN M 360 : Quelle est la part d’improvisation dans ce concept?

ERIC QUACH : Improvisation totale dans un sens, surtout a nos débuts. L’ajustement des balises se fait a
chaque fois qu’on retente I’exercice. Nous nous familiarisons avec le jeu de chacun avec chaque expérience. Je
crois que nous sommes sur la bonne voie mais nous sommes encore loin d’avoir atteint le niveau ou nous
sommes confiant que nous sommes capables d’assurer a chaque fois. Mais peut-étre qu’au final, ce n’est pas le
but non plus.

Depuis ses débuts en 2019, I’ensemble a travaillé sporadiquement, pandémie oblige. Gageons qu’il piaffe
d’impatience de monter sur nos planches!

PAN M 360 : L’enregistrement de la Sala Rossa, No More Fucking Pipelines Leave It In The Fucking Ground,
est-il le seul disponible pour I’instant sur Bandcamp ?

ERIC QUACH : Sur Bandcamp, oui. D’ailleurs, nous ne I’avons que mis sur Bandcamp pour la visibilité — en
fait, nous préférons grandement la vidéo live avec le méme audio que nous avions mis sur Youtube ou notre
page Facebook, qui a été généreusement filmé par Roxane De Koninck en sa quasi-totalité. Nous avons
enregistré le concert avec quelques enregistreuses portables, que j’ai mixé en paralléle avec le montage vidéo ou
J’ai di ajouter quelques scenes 1a ou il manquait des images. Le seul autre concert était a La Vitrola pour le
Suoni Per Il Popolo de la méme année 2019, que nous n’avons pas documenté.

Nous devions enregistrer ensemble au printemps 2020, mais nous n’avions pu entamer une partie de la
production qu’a I’hiver dernier, soit 18 mois plus tard, et ce, limité par de petits groupes de musiciens a la fois.
En enregistrant les trois batteurs en méme temps, Charly et moi-méme avons pu créer le squelette des maquettes
et par la suite, enregistrer les cors et plus de guitare. Le but était de finir la production de cet album pour le
présenter au FIMAV, et il est en train de se finaliser, mais ¢a ne nous laisse pas le temps de trouver un plan pour
le diffuser. 1l y aura peut-étre une surprise sur notre table de « merch », une édition limitée FIMAV, un apercu
de I’album, un extrait en ligne... Bref, a une semaine du concert, ¢’est encore en déroulement a cette heure.

Nous prévoyons déja retourner en studio cette année, un souhait étant d’aller enregistrer avec Radwan
Moumneh a Hotel2tango, mais il se peut aussi que nous choisissons une autre voie moins contraignante que la
pression du studio professionnel, voire plus relaxe et plus expérimentale comme processus d’enregistrement. La
démocratisation a ce sujet est également en cours, a suivre.

PAN M 360 : Quel est le plan de match pour le concert du FIMAV?

ERIC QUACH : A Montréal, les concerts de musique improvisés ou avant-gardistes sont sous forme d’actions
courtes et succinctes, souvent d’une durée qui se situe entre 20 et 40 minutes car au-dela de ¢a, le public perd
intérét, et il faut aussi laisser du temps aux autres groupes sur 1’affiche. Nous sommes donc plutét habitués a ce
format, de présenter des performances de fagon succinctes et de laisser le public sur sa faim. Le FIMAV, au



contraire, ne présente que des tétes d’affiche en exclusivité, donc il attire plutot un public dévoué qui vient
souvent de I’extérieur de la ville, et celui-ci s’attend a des performances de longue durée.

Le plan de match est encore en discussion. En vérité, nous nous rencontrons tous ensemble que 2 jours avant le
concert, pour discuter de la forme finale de la performance et I’essayer pour déterminer ce qui sera envisageable
pour le concert. Nous partageons souvent des idées sur la messagerie du groupe a ce sujet; tout est encore
hypothétique et le sera jusqu’a la derniére seconde. C’est comme si on s’entrainait mentalement pour un
marathon.

L’inquiétude serait plutdt de ne pas trop trainer, de ne pas partir en fleche, de conserver notre endurance, de ne
pas atteindre 1’apogée trop tot. Pour un set de plus de 70 minutes d’improvisation, nous sommes tous d’accord
que ¢a demandera beaucoup de retenue de la part de chacun; il ne faut pas s’y lancer, s’y perdre et recommencer
ca 4 ou 5 fois. Nous avons songe a laisser la place a des duos ou des trios au milieu du set, avant de tous revenir
jouer ensemble. Nous avons aussi songe a élaborer une partie trés ambient et atmosphérique pour laisser
souffler les batteurs. Nous avons également parlé d’emmener du renfort a notre arsenal créatif. De plus, avec
I’album presque terminé, nous avons également une bonne idée de notre potentiel, de notre son, ainsi que nos
capacités et de nos limites.

Enfin, nous ne voyons pas le concert du FIMAV comme 1’aboutissement de notre projet, mais plutot comme
une étape dans son évolution, et nous remercions le FIMAYV de nous présenter a cette 38e édition.

PAN M 360 : Comment peux-tu situer ce projet ambitieux parmi tes nombreux projets? Que t’apporte-t-il?
Qu’apporte-t-il a ton ceuvre?

ERIC QUACH : Il est difficile pour moi de prendre du recul sur tout ce qui a été accompli lors des 20 derniéres
années en tant qu’artiste, car je me nourris de projets pour « rester en vie » et lorsqu’il y en a un qui termine, je
passe au suivant. D’ailleurs, je jongle souvent avec plusieurs projets a la fois, donc je n’ai pas trop le temps
d’observer son impact une fois aboutie. Malgré la pandémie, le capitalisme interne en moi ne cesse de prévaloir,
non pas parce que je veuille constamment produire de la nouvelle matiere a tout prix, mais parce que je ne laisse
pas beaucoup d’opportunité de création, de collaboration, de performance ou de voyage s’échapper, par peur
que tout ne s’arréte un jour. (En fait, tout s’est arrété pendant deux ans, on y était proche).

Je me trouve chanceux d’avoir eu la capacité de pouvoir m’investir en solo pendant des années pour avoir
accompli une ceuvre qui est déja surprenante, autant avec mes nombreuses parutions que mes tournées a travers
le monde. Je me retrouve ainsi dans une position modeste, dans le contexte de cet espace niche de création de la
musique expérimentale, ou mes propositions suscitent de plus en plus d’intérét.

Pangea De Futura n’est pas qu’un autre projet de plus. Chaque projet comme chaque rencontre représente une
complicité unique avec des artistes exceptionnels. Ces partenariats, qui s’ajoutent 8 mon empreinte prolifique,
valident aussi mes choix de carriere dans un contexte qui est strictement li¢ a 1’art dans son intégrité, en dehors
des médias, des critiques ou des institutions. Il représente aussi I’anti-projet solo, I’autre c6té de I’extréme de
créer seul, I’anti-thése de la misanthropie et donc une communauté unie de pairs qui échangent des idées, qui se
soutiennent, qui batissent une entité encore a déefinir. Ce projet est encore a ses débuts, donc il y a encore
beaucoup de possibilités, et il pourrait y avoir encore beaucoup de chemin a parcourir. Le terrain inconnu est ce
qu’il y a de plus fascinant a explorer, et on espére pouvoir voir comment les morceaux de la Pangée se
disperseront sur la carte du monde.

FIMAYV - Eric Quach a I'ceuvre sur un supercontinent - PAN M 360

PAN Jak 360
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La NOUV ||e Malgré tout, le 38e FIMAV est

u n Ion COMMENCE par Manon Toupin le 20 mai 2022

Ce ne sont pas les émotions qui
auront manque avant méme
P’ouverture du 38e Festival
international de musique actuelle
de Victoriaville (FIMAV) qui a eu
lieu hier soir (jeudi). En effet,
I’organisation a di se retourner
rapidement puisque le groupe
ukrainien, Dakh Daughters, n’a
finalement pu faire le voyage a
Victoriaville pour présenter son
spectacle tant attendu.

Lors du cocktail d’ouverture, le
directeur général et artistique du
FIMAV, Michel Levasseur, a
résume la situation. « On a eu une
grosse semaine », a-t-il lancé en
faisant référence au spectacle du
groupe ukrainien qui, au départ, a été déplacé du jeudi soir au vendredi aprés-midi, avant d’étre tout simplement
annulé. Il a expliqué que plusieurs instances avaient travaillé fort afin qu’une des artistes du groupe, qui habite
désormais en France, puisse obtenir un visa d’entrée au Canada, sans succes. Une grande déception pour
plusieurs puisque ce spectacle est celui du festival pour lequel le plus grand nombre de billets avaient été
vendus. Il était planifié¢ bien avant le début du conflit entre la Russie et I’Ukraine, mais avec les événements,
plusieurs étaient curieux de venir voir et entendre ce groupe musical.

Michel Levasseur est tout de méme parvenu a trouver un spectacle pour remplacer celui qui a di étre annulé, et
ce, en quelques heures seulement. « Hier aprés-midi, j’ai appelé William Parker a 13 h. Il a pris 1’avion ce matin
(jeudi) de New York et son batteur (Francisco Mela) a aussi pris I’avion de Boston. Ils sont arrivés a 16 h 30 »,
a-t-il raconté. lls étaient en spectacle a 22 h au Colisée Desjardins et ont présenté le projet intitulé « Mayan
Space Station » en trio avec la guitariste, qui était déja sur place pour le festival, Ava Mendoza.

Les deux hommes devraient repartir aux Etats-Unis aujourd’hui (vendredi) s’ils obtiennent un test négatif a la
COVID-19 avant de monter dans I’avion. « Ce n’est pas fini la pandémie. Mais on va passer a travers. Ce qui
peut nous sauver tous, ce sont les arts, la musique », a rappelé M. Levasseur.

Pheto-MartinMorissette, FIMAV 2022



Il a également mentionné la présence du japonais Koichi Makigami qui, a un mois du festival, a accepté de
remplacer I’artiste espagnole Fatima Miranda qui n’a pu entrer au Canada parce que, pour des raisons de santg,
elle ne peut se faire vacciner contre la COVID-19. « Notre programme était alors a I’'imprimerie. On a arrété la
production pendant une semaine. Encore des démarches avec le ministére... et finalement c¢’était impossible »,
a-t-il expliqué. Michel a d’ailleurs demandé a M. Makigami, qui était présent au cocktail, de lancer les
premicres notes de son spectacle, question de se mettre dans 1’ambiance.

Premier spectacle

Le premier spectacle du FIMAV 38 a permis d’entendre Nadah el Shazly et ses musiciens. Son spectacle était
présenté au cabaret Guy-Aubert du Carré 150 et la salle était remplie de spectateurs, dont quelques-uns qui ont
préféré garder le masque.

La chanteuse égyptienne était accompagnée de la harpiste Sarah Pagé, de Jonah Fortune (contrebasse), de
Radwan Ghazi Moumneh (buzuk, électroniques) et de Sam Shalabi (oud, électroniques). Le groupe a présenté
une heure de spectacle pendant lequel I’artiste sonore a envoiité la salle avec sa voix et son chant. Parfois en
complainte, d’autres fois en cris, Nadah a su charmer I’audition qui était attentive et partageait ses émotions
vocales.

Ensuite, William Parker s’est amené sur la scéne du Colisée pour présenter le spectacle que les gens présents
pour I’occasion ont apprécié. Avec ses acolytes musiciens, il a présenté le projet « Mayan Space Station » qui a
permis de voir a I’ceuvre des virtuoses de leurs instruments respectifs. Chacun a présenté son talent et savoir-
faire musical. Le tout joint ensemble pour offrir une prestation remarquable.

Le FIMAV se poursuit jusqu’a dimanche soir. Outre les spectacles musicaux, une programmation cinéma est
proposée et les Installations sonores au parc Sainte-Victoire se poursuivent également.

Malgré tout, le 38e FIMAV est commencé - La Nouvelle Union et L'Avenir de I'Erable
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MATS GUSTAFSSON : EXPLOSIONS
PAN h 360 AUPROGRAMME
Par Alain Brunet, Publié le 19 mai 2022

C’est I’'un des véritables successeurs du grand saxophoniste
Peter Brotzmann, mais en 2022, on ne peut pas vraiment le
qualifier de successeur a 57 ans! En fait, c’est un véritable
leader international de I’improvisation libre et de la
composition d’avant-garde, au-dela du free-jazz. Mats Olof
Gustafsson est un saxophoniste né en 1964 a Umea, en
Suede. Depuis le debut de sa carriére internationale, au
milieu des années 80, il a ajoute la clarinette, les claviers et
I’¢lectronique a sa boite a outils.

Mats Gustafsson est connu pour son style explosif. Nous
avons pu constater son talent dans de nombreux contextes,
avec des artistes comme Gunter Christmann, Peter
Brotzmann, Joe McPhee, Paul Lovens, Barry Guy, Derek
Bailey, Hamid Drake, Michael Zerang, Ken Vandermark,
Magnus Broo, Otomo Yoshihide, Jim O’Rourke, Thomas
Lehn, Evan Parker, Misha Mengelberg, Zu, The Ex, Sonic
Youth, Merzbow, Fire! ou The Thing.

Gustafsson parle aussi admirablement bien de son métier. PAN M 360 partage ses commentaires avant ses
performances au FIMAV ce week-end. Samedi, il partagera la scéne avec Rob Mazurek et David Grubbs, puis
formera un puissant duo avec Colin Stetson.

Tout d’abord, quelques questions sur le concert en trio :

« Tous trois ont fait avancer la scéne musicale expérimentale de Chicago dans les années 1990 : MATS
GUSTAFSSON avec plusieurs groupes de free-jazz et en tant que membre du Tentet de Peter Brétzmann, lors
de son séjour aux Etats-Unis; DAVID GRUBBS au début du mouvement post-rock dans Gastr del Sol, son duo
avec Jim O’Rourke; ROB MAZUREK dans une approche multistylistique sous diverses itérations de son projet
Chicago Underground. »

PAN M 360 : Pouvez-vous nous rappeler ce qui vous a conduit a David Grubbs, avec qui vous avez enregistré
le duo Off Road? Comment avez-vous construit cette relation musicale?

MATS GUSTAFSSON : Nous nous sommes rencontrés a Chicago au milieu des années 90 par I’intermédiaire
de mes bons amis John Corbett et Jim O Rourke. Nous avons immédiatement commencé a travailler et a trainer
ensemble. J’ai joué avec Gast et d’autres choses avec David, sur ses disques solos jusqu’a ce que nous décidions
d’enregistrer Apertura, notre premier duo, suivi d’une tournée suédoise et des enregistrements de Off Road. Ce
n’est pas encore fini!

PAN M 360 : A propos de Rob Mazurek, le 3e interpréte de ce concert & Victoriaville, méme question :
comment vous étes-vous rencontrés? Comment avez-vous joué ensemble? Qu’est-ce qui a déja été construit ou
qu’est-ce qui va I’étre?

MATS GUSTAFSSON : Il y a aussi le lien avec Chicago. C’est important. Chicago débordait d’énergie et de
créativité¢ au milieu et a la fin des années 90. Et c’est toujours le cas. Mais cette période se distingue. Nous
avons joué quelques trucs ad hoc et nous avons continué a nous rencontrer dans toutes sortes d’endroits, ailleurs
dans le monde. Et quand I’occasion s’est présentée de jouer en trio, nous avons sauté dessus! La pandémie a
freiné tous les projets, mais nous redemarrons. Tout est ouvert.

« lls ont travaillé de nombreuses fois ensemble, mais jamais tous les trois en méme temps, étonnamment. C’est-
a-dire jusqu’en mai 2019. Ils ont sauté sur la proposition du journaliste John Corbett de jouer en trio pour un
engagement de deux jours au club The Underflow a Athénes, en Gréce. »

PAN M 360 : Ce trio est-il une étape importante pour trois d’entre vous? Comment pourriez-vous décrire ce qui
s’est passé en Grece?

MATS GUSTAFSSON : Aucun mot ne peut décrire ces choses. C’était de la pure créativité et du pur partage.
Aussi simple que cela. Quand 1’alchimie fonctionne, tant sur le plan musical que social... Qu’est-ce qu’on peut
faire? Juste suivre le courant. Ce trio est trés important pour moi, c’est sir!

« The Underflow : une musique actuelle qui explore une large gamme de dynamiques, a la croisée de
I’acoustique, de 1’¢lectrique et de I’électronique. »


https://www.fimav.qc.ca/fr/mats-gustafsson-david-grubbs-rob-mazurek

PAN M 360 : Sinon, que pouvez-vous ajouter pour nous faire comprendre le langage élaboré entre vous?

MATS GUSTAFSSON : Ayez une écoute ouverte et vous serez récompensé. Il y a de tout et de rien la-dedans.
Comme cela devrait toujours étre. Toutes les possibilités. Toutes les regles. Toutes les non-régles. Toutes les
perspectives. Nous apportons toutes nos expériences au mélange. Et lorsque les gens sont préts a partager, le
public le ressent. Ecoutez librement. Pensez librement. Agissez librement, ¢’est aussi simple que cela.

« Ils s’approprient le nom de la salle, et leur premier album, issu de ces concerts, sort début 2020, suivi d’un
second enregistré juste avant la premiere vague de confinement. Ces albums témoignent de la riche histoire
entre ces trois maitres. »

PAN M 360 : Pouvez-vous voir la progression entre les premiéres séances live et les deux séances
d’enregistrement suivantes?

MATS GUSTAFSSON : Je peux entendre quelque chose. Qu’est-ce que c’est? Je n’en ai aucune idée. Une
progression? Je n’en ai aucune idée. Un développement? Je n’en ai aucune idée. Nous avangons. Nous faisons
face au passé, a nos expériences, individuellement et collectivement. Et nous partageons. Quand c¢’est vrai...
Quelque chose se passe. On peut appeler ca comme on veut. Mais nous voulons le partager sur scéne. Et avec le
public. De nouvelles choses se produiront. Et encore, et encore, et encore.

PAN M 360 : Le concert de Victoriaville offrira-t-il de nouvelles choses apres ce qui a été réalise? Est-ce que ce
sera a peu pres la méme chose ou méme plus?

MATS GUSTAFSSON : Espérons que de nouvelles choses surgiront! Je suis presque persuadé, puisque nous
avons attendu deux ans pour jouer de nouveau ensemble, que ce sera une explosion jamais entendue auparavant.
Suivie de quelques implosions de mauvais godt! Et si nous survivons a cela, nous essayerons de jouer quelque
chose de completement différent a la fin du concert. Soyez sur vos gardes!

Deuxiémement, quelques questions sur votre duo avec Colin Stetson :

« Deux géants du saxophone vont partager la scene, combinant leurs approches diamétralement opposées et
pourtant totalement complémentaires. COLIN STETSON a développé une technique tres originale au
saxophone basse ou il subvocalise tout en jouant de son instrument (sa voix étant amplifiée par un transducteur).
En solo, il privilégie les notes longues, multiphoniques, en boucle, qui tissent des ambiances incroyables. Avec
d’autres musiciens, il peut devenir fébrile et percutant, comme notre public a pu I’entendre en 2017 avec la
performance de son groupe Ex Eye. »

PAN M 360 : Avec Colin Stetson, que nous connaissons bien a Montréal, que recherchez-vous?

MATS GUSTAFSSON : 1l s’agit de partage, aussi bien en trio qu’avec ce duo. Je n’en peux plus d’attendre.
Tout est ouvert : saxophones et électronique, wham-bam thank you mam! J’attends avec impatience ce qui va
arriver, ce qui peut arriver. Et j’attends avec impatience le moment suivant. Tout le temps.

« STETSON et GUSTAFSSON ont joué en duo pour la premiere fois a Vancouver en 2011, une performance
relatée sur leur seul album, Stones (2012). lls ont croisé le saxo quelques fois depuis, approfondissant leur
relation musicale. »

PAN M 360 : Gardons cette question au programme : « Ou en est cette relation onze ans plus tard? VVous devrez
étre la pour le découvrir. »

MATS GUSTAFSSON : Exactement. Il faut étre 1a pour comprendre. Nous allons utiliser tout ce qui s’est passé
depuis onze ans sur scéne. Ensemble, dans une expérience de partage. La seule vraie différence, cette fois-ci, est
que nous utiliserons aussi des éléments électroniques. L’album Stones est acoustique. Ce sera différent.

PAN M 360 : Les deux approches sont distinctes, pouvez-vous voir ou et comment elles se rejoignent en duo?
MATS GUSTAFSSON : Le partage. Et le partage! Si nous partageons, le public le saura.
PAN M 360 : Avez-vous des projets d’enregistrement? D’autres concerts?

MATS GUSTAFSSON : Oh, oui. Il faut que les enregistrements se fassent. Et il y en aura. Tout est en cours de
planification. La prochaine étape consiste a inviter Colin a €tre soliste dans ma prochaine grande ceuvre de
composition, Hidros 9, qui sera créée le ler octobre 2022 a Varsovie, en Pologne. Colin sera soliste aux cotés
de Hedvid Mollestad, Anders Nyquvist et Per ake Holmlander, en interaction avec Dieb13 et Jerome Noetinger et
un ensemble de chambre de 18 musiciens. Ce sera fou!

Mats Gustaffson : explosions au programme - PAN M 360
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René Lussier : La retraite ? Pas
vraiment !
Par Jean-Christophe Laurence, Publié le 18 mai 2022

Le plus inventif des guitaristes québécois se
« replogue » au Festival de musique actuelle de
Victoriaville.

René Lussier vient d’avoir 65 ans. On ne les lui
donnerait pas. Hormis la barbe grisonnante, le
guitariste extraordinaire a toujours I’air d’avoir
29 ans, comme au temps du Trésor de la langue,
son ceuvre la plus connue.

Soixante-cinq ans, ¢’est souvent 1’age de la retraite.
Pas pour lui. Retiré dans ses terres appalachiennes,
René Lussier poursuit son insatiable exploration des
sons, des rythmes et des tons, en multipliant les
projets fous — qui passent souvent inapergus, mais
que voulez-vous, ¢’est comme ¢a quand on choisit de
consacrer sa vie a la musique expérimentale.

Crédit photo : Frangois Roy

Son plus récent delire sera présenté le 20 mai au
Festival de musique actuelle de Victoriaville (FIMAYV), dont il fut d’ailleurs I’un des premiers invités en 1983. Il s’agit
d’un spectacle a huit musiciens, baptisé Au Diable vert, comme dans ce lieu reculé ou il habite avec sa blonde depuis
2003, prés de Saint-Jacques-le-Majeur et loin de tout le reste.

« Au Diable vert pour moi, c’est ou je vis. Je suis un excentrique. Je vis dans un rang. C’est un cul-de-sac avec une route
en terre battue, dans les Appalaches. C’est un territoire vaste, qui est encore inconnu. Dans ma musique, je pense que
c’est ¢a qui ressort. » - René Lussier

Cette description vaguement rurale pourrait faire croire que notre homme verse désormais dans le country. Il n’en est rien.

Ses nouvelles compositions creusent toujours le sillon de la musique d’avant-garde, avec grooves syncopés, sons
trafiqués, guitares tordues et fuzzées, ruptures de rythme, accordéon non traditionnel, tuba, double batterie et
improvisations ponctuelles sur des structures non conventionnelles issues du free jazz ou du rock progressif.

Sans oublier I’humour, aspect fondamental de 1’ceuvre du plus original des guitaristes québécois.

Lussier revient avec ses fameux
calquages voix-guitare, une

« gimmick » (c’est lui qui le dit) qui
est un peu devenue sa signature
depuis le succés du Trésor de la
langue. Il s’amuse avec les sons, les
bruits, cligne des yeux, tire la langue
et nous balance des titres aussi
comiques que Westernopode ou
Dindons assassins. Méme s’il est
désormais admissible a une carte de
I’age d’or, le musicien n’a
manifestement rien perdu de son
coté ludique et émerveillé, autant de
qualités qui lui permettent de se
renouveler sans cesse, dans le cadre
assez « lousse » de la musique

René Lussier, photographié en 2007 pour la sortie de son album Les trésors de la langue. d’avant-garde.
Crédit photo : Martin Chamberland

« Je suis joueur. Dans le sens enfantin. Je suis toujours en mouvement », confirme le musicien, 1’ceil brillant derriére ses
petites lunettes d’intello.

Actif depuis 1974...
Voila qui explique peut-étre que sa musique ne vieillit pas. Ni lui, d’ailleurs.

Et pourtant. Malgré ce c6té résolument juvénile, René Lussier est loin d’étre né de la derniére pluie.



Pendant nos deux heures de conversation, le guitariste revient par séquences sur sa carriere qui, mine de rien, remonte a
1974.

Il nous parle de son premier groupe, Arpeges (!), avec lequel il gagnait déja sa vie dans les bars. Puis de 1’expérience
Conventum, rare groupe québécois d’avant-garde dans les années 70, dont les deux albums ont, soit dit en passant, fort
bien vieilli.

Dans les années 80, la musique actuelle connait un essor au Quebec. Le Festival de musique actuelle est fondé, tout

comme I’étiquette de disques Ambiances Magnétiques, sous laquelle Lussier va enregistrer jusqu’au début des années
2000, avec ses potes Jean Derome, Robert Marcel Lepage ou Martin Tétrault.

C’est une époque faste pour le guitariste, qui tourne partout dans le monde et collabore avec plusieurs grands noms
internationaux de la musique d’avant-garde, dont le batteur Chris Cutler, le violoncelliste Tom Cora, le guitariste fou
Eugene Chadbourne et surtout le cultissime Fred Frith, avec qui il jouera épisodiquement pendant 14 ans, au sein du
groupe Keep the Dog et du Fred Frith Guitar Quartet. A I’entendre, I’aventure ne s’est pas trés bien terminée, méme si
Lussier admet avoir « appris énormément » auprés du maitre anglais de la six cordes expérimentale.

Le tourbillon semble s’étre calmé depuis quelques années. Retranché dans ses terres, Lussier a trouvé un autre rythme,
loin des circuits habituels. Il produit la plupart de ses albums a son compte, avec une régularité qui force I’admiration.

« Chaque jour je joue. Je me leve tot, je lis mes journaux, je chauffe mon atelier et je m’y mets. Quand j entre dans la
piéce, je punche avec mes castagnettes. » - René Lussier

Comme pour beaucoup d’artistes, la pandémie n’a pas facilité son travail de collaborations et réduit ses possibilités de
performances en direct. Il ne cache pas son « excitation » de transposer son octette sur scene et espére que cette premiére
mondiale ne sera pas 1’affaire d’un seul soir. Le cas échéant, il a déja d’autres projets dans sa manche, comme un « power
trio » de musique libre, qu’il aimerait bien trimballer dans les salles, en souhaitant que « I’embouteillage » post-COVID
dans les espaces culturels finisse par se résorber.

A bon entendeur, salut... Nattendez pas qu’il prenne sa retraite pour de vrai.
René Lussier. Au Diable vert. Premiére mondiale au Colisée des Bois-Francs, vendredi 20 mai a 22 h.

https://www.lapresse.ca/arts/musique/2022-05-18/rene-lussier/la-retraite-pas-vraiment.php
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FIMAYV / Mary Halvorson sur le
360 concert Amaryllis & Belladonna

Par Alain Brunet publié le 18 mai 2022

Eléve surdouée, elle est devenue compositrice exceptionnelle, redoutable improvisatrice, guitare héroine
de I’avant-jazz et de ses zones périphériques. L’ Américaine Mary Halvorson a acquis la réputation des
pointures de ladite musique actuelle.

En témoigne une discographie, soit plus d’une cinquantaine de de collaborations et une douzaine
d’albums a titre de leader. Elle cumule les éloges et les honneurs avec le trio Thumbscrew et ses autres
ensembles, elle a obtenu la prestigieuse bourse MacArthur. Un de ses récents projets inclut une rarissime
collaboration du quasi mythique Robert Wyatt, ¢’est dire son pouvoir attractif.

On la connait au FIMAYV depuis ses premiers concerts donnés dans les ensembles d’Anthony Braxton,
qui fut son professeur a ’université Wesleyenne (Connecticut). Elle a, par la suite, offert plusieurs
performances dans les Bois-Francs et celle qui vient se consacrer a ses deux plus récents projets,
Amaryllis & Belladonna, sous étiquette Nonesuch, qui ont d’ores et déja ravi la critique internationale.

Bien qu’elle fusse d’abord associée au jazz contemporain, méme si le son de sa guitare s’inscrit dans la
tradition jazzistique, sa musique s’avére aujourd’hui post-genre car elle inclut une vaste palette
stylistique, du songwriting consonant de I’indie folk a la musique contemporaine atonale.

Au faite de ses possibilités, la musicienne de 41 ans nous cause généreusement de ce diptyque dont elle
vient défendre la matiere dans les Bois-Francs, ce samedi 21 mai, 22h, au Colisée de Victoriaville.

“Amaryllis & Belladonna 7 est son projet le plus ambitieux a ce jour, et il met en valeur ses talents de
compositeur. (Night Shift, Vidéo)

PAN M 360 : Etes-vous d’accord avec ces notes dans le programme du Festival international de musique
actuelle de Victoriaville ?

MARY HALVORSON : En termes d’envergure, il est vrai que c¢’est le plus grand projet pour lequel j’ai €crit,
avec dix musiciens lorsque Amaryllis et Belladonna sont combinés. C’était un défi nouveau et intense pour moi,
d’écrire pour un quatuor a cordes plus un tout nouveau sextuor, et c’est définitivement une composition lourde,
bien qu’il y ait aussi beaucoup d’improvisation. J’ai beaucoup de chance de jouer avec tous ces merveilleux
musiciens et de pouvoir me produire au Festival de Victoriaville cette année.

PAN M 360 : Vous avez été a la téte de tant de projets... Avez-vous des réalisations préférées ? Qu’est-ce qui
vous a rendu vraiment fier en tant que leader / compositeur ? Peut-étre ne pensez-vous pas en ces termes.

MARY HALVORSON : Je ne pense pas vraiment en ces termes. J’aime me mettre au défi d’explorer de
nouveaux mondes musicaux, et de ne pas faire le méme disque encore et encore. Chaque projet est unique et
j’essaie de m’immerger complétement dans ce qui se passe actuellement — dans ce cas, Amaryllis et Belladonna.

PAN M 360 : Les peintures sur les pages web de votre double projet sont assez belles. Pouvez-vous commenter
leur choix ?

MARY HALVORSON : Les peintures ont été réalisées par le musicien et artiste DM Stith, quelqu’un que je
respecte et admire beaucoup. Son concept pour les peintures était basé sur I’idée de la fleur vénéneuse
Amaryllis Belladonna. Je voulais que les tableaux expriment cette dualité : quelque chose de beau et de
vénéneux a la fois. J’avais de grands espoirs pour les dessins et il a réussi a les dépasser !


https://www.youtube.com/watch?v=_rPxO3EzjJA&t=1s

” Le concert sera divisé en deux parties. Belladonna est
un ensemble de six compositions pour guitare électrique
et quatuor a cordes. Elle s’associera a un ensemble
américain tres réputé, le MIVOS QUARTET. “

PAN M 360 : Pourriez-vous expliquer les aspects
cruciaux de ces compositions pour guitare + 4tet de
cordes ? Que cherchiez-vous principalement dans ce
domaine spécifique ?

MARY HALVORSON : J’ai toujours aimé le son de la
musique pour quatuor a cordes. Quand elle est bien faite,
elle sonne comme un instrument énorme, une force. J’ai
envisagé d’écrire pour un quatuor a cordes seul (sans
guitare), mais finalement, je voulais faire partie de ce
son et j’ai fini par m’y inscrire. De plus, je pense que la
guitare avec un quatuor a cordes est un son magnifique,
qui n’a pas été suffisamment exploré.

PAN M 360 : Comment se passe le mariage entre une
guitare amplifiée et un quatuor acoustique ? Comment
avez-vous développé cette relation avec le Mivos
Quiartet, excellent ensemble sans aucun doute ?

MARY HALVORSON : J’admire le Mivos Quartet
depuis longtemps et je I’ai entendu jouer dans de nombreux contextes différents. L une des choses qui m’ont
attirée chez eux, outre leur excellence musicale, ¢’est leur ouverture d’esprit et leur capacité a jouer de manicre
fluide a travers tant de styles différents de musique moderne. J’ai senti qu’ils avaient compris ce que j’essayais
de faire dés la premiére minute de la premiere répétition — ils ont tout de suite été a la hauteur.

PAN M 360 : De votre point de vue, y a-t-il une narration du ler au 6eme morceau ? Quels sont les liens entre
eux?

MARY HALVORSON : En théorie, I’ordre des compositions peut étre modifié ; en d’autres termes, les
morceaux ne doivent pas nécessairement étre joués dans 1’ordre de 1’album, et ils ne le seront peut-étre pas ce
samedi, je n’en suis pas encore stre. Les morceaux s’additionnent pour créer un récit, et lorsque j’ai compos¢ la
musique, j’ai certainement pensé a la fagcon dont les morceaux contrastent et se complétent pour créer un
ensemble plus vaste. Pourtant, I’ordre peut changer légerement d’une représentation a I’autre. J’ai cependant
certains morceaux avec lesquels j’aime commencer et terminer.

PAN M 360 : Comment décrire votre propre évolution en tant que guitariste ces dernieres années ? Aussi en
tant que soliste/improvisatrice ? Comment avez-vous travaillé sur 1’aspect textural de la guitare, le son, les
pédales, etc.

MARY HALVORSON : C’est I’objectif de toute une vie de devenir meilleur a la guitare, d’améliorer ma
technique, mon oreille et mon aisance sur I’instrument, et d’¢largir le champ de ce que je peux exprimer et
communiquer. J’ai entendu un jour Bill Frisell décrire ce processus comme le fait d’ébrécher un bloc de bois, et
je m’y suis vraiment identifiée. Il est difficile de déterminer avec précision sa propre évolution, car elle est
presque toujours progressive, mais je m’efforce constamment de m’améliorer, et pendant la pandémie, j’ai eu
plus de temps que d’habitude pour m’asseoir avec I’instrument, réfléchir a mes faiblesses et a ce que je veux
améliorer. Ce type de pratique est probablement ce sur quoi je travaille le plus, et le développement de la
texture, des pédales, de I’improvisation se fait davantage pendant les concerts, les sessions, etc.

Amaryllis est son nouveau sextet d’improvisateurs, qui interpréte ici ses compositions, dont certaines incluent
également le MIVOS QUARTET. Ce qui signifie qu’il y aura dix musiciens sur scéne a un moment donné. La
musique d’HALVORSON n’a jamais atteint une telle ampleur auparavant !

PAN M 360 : Patricia Brennan (vibraphone), Nick Dunston (basse), Tomas Fujiwara (batterie), Jacob Garchik
(trombone) et Adam O’Farrill (trompette) jouent également sur le disque et se produiront au FIMAV. Ilya
donc une approche spécifique avec ce line-up. Pouvez-vous expliquer ce qui vous a conduit a cet ensemble ?

MARY HALVORSON : J’avais un engagement d’un week-end a 1’été 2020, au Brooklyn Stone (aujourd’hui
disparu). Je voulais faire quelque chose de complétement nouveau pour ces représentations, et j’ai pensé aux
musiciens du sextet, curieuse de savoir a quoi ressemblerait ce regroupement de joueurs. Ce sextet est une
combinaison d’anciens et de nouveaux amis : tous des musiciens et des improvisateurs incroyables que j’admire
beaucoup, et dont je savais qu’ils exécuteraient la musique avec a la fois précision et témérité. J’ai écrit un tas
de musique pour ces concerts de Brooklyn Stone, et comme la plupart des évenements de cette annee-13, ils ont



fini par étre annulés. Mais a ce moment-1a, j’étais tellement excité par la musique et le groupe que j’ai continué,
en me disant que je finirais par y arriver.

PAN M 360 : Bien sir, I’aspect rythmique d’ Amaryllis est plus 1i¢ au jazz, toute 1’esthétique de ce disque est du
jazz de chambre. Pouvez-vous décrire briévement le ceeur de ces compositions ?

MARY HALVORSON : Je ne pensais pas spécifiquement au jazz lorsque j’ai écrit ces compositions — ni a
aucun autre genre d’ailleurs — j’entendais simplement les sons des différents musiciens dans ma téte et
j’essayais d’imaginer une musique qui fonctionnerait pour cette combinaison, indépendamment du style. J’écris
souvent de maniére intuitive et improvisée, sans réfléchir et en voyant ce qui sort, en essayant d’exprimer
I’humeur ou I’énergie que je ressens sur le moment. Il n’y avait pas de concerts quand j’ai écrit cette musique,
donc une partie de ce qui m’a fait tenir pendant cette période était la joie d’écrire des compositions pour ces
groupes, et d’imaginer a quoi la musique pourrait ressembler. Cela m’a donné quelque chose a attendre avec
impatience.

PAN M 360 : Envisagez-vous d’enregistrer a nouveau avec cet ensemble ?

MARY HALVORSON : Je n’ai pas encore réfléchi a ’avenir et je n’ai pas encore de projet précis, mais j’ai
déja écrit de la nouvelle musique pour le sextuor et je dirais qu’il est probable que j’enregistre a nouveau.

PAN M 360: Ou se situe la dualité d’Amaryllis & Belladonna ?

MARY HALVORSON : J’aimais I’idée d’avoir deux projets qui peuvent exister séparément ou ensemble. La
musique est différente mais il y a des points ou elle se chevauche. Il n’est pas toujours possible, d’un point de
vue logistique et financier, de se produire avec un groupe de dix musiciens, et je suis reconnaissant de
I’occasion qui m’est donnée. Il y aura aussi des moments ou je me produirai avec le sextet seul, ou juste avec le
Mivos Quartet. Mais lorsque c¢’est possible, le tentet peut se réunir pour une performance a grande échelle.

PAN M 360 : En ce qui concerne votre précédent projet, Artlessly Falling avec Code Girl, comment avez-vous
pu convaincre Robert Wyatt de chanter sur quelques morceaux ? Un tour de force !!

MARY HALVORSON : Faire chanter Robert Wyatt sur Artlessly Falling était un réve devenu réalité. Je suis
une fanatique de Robert Wyatt depuis mes vingt ans et il est I’un de mes héros musicaux. Je suis également en
contact avec lui depuis de nombreuses années, échangeant de la musique et des e-mails périodiquement. J’ai
donc tout simplement demandé s’il était intéressé. Je n’arrive toujours pas a croire qu’il a dit oui ! Travailler
avec lui a été une expérience incroyable, tout comme le fait d’avoir la chance de composer de la musique
spécialement pour lui. Non seulement il est ’'un de mes musiciens préférés de tous les temps, mais c’est aussi
une personne merveilleuse, un plaisir de travailler avec lui, et il a vraiment donné vie a ces chansons.

https://panm360.com/interviews-panm360/mary-halvorson-on-amaryllis-belladonna-concert/
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ltelOtidieIl Soirée contrastee pour le Festival
~ NUMERIQUE des musiques de creation

Publié le 17 mai 2022 par Daniel C6té

L’une des belles
traditions du Festival des
musiques de création
réside dans son
partenariat avec le
Festival international de
musique actuelle de
Victoriaville. Méme si
I’événement saguenéen se
déroule désormais a
I’automne, il demeure
fidele a cette pratique
grace a laquelle de grosses
pointures se font entendre
hors des grands centres.

C’est ce qu’illustrera le
plateau double proposé a
compter de 20h, le 21 mai.
Les mélomanes a I’oreille
aventureuse n’auront qu’a
Nadah El Shazly ouvrira la soirée du samedi, au C6té-Cour de Jonquiére se présenter au Coté-Cour

de Jonquiére pour découvrir
la musique soyeuse, mais pas banale du tout, de I’artiste Nadah El Shazly. Elle occupera la scene pendant une
heure, avant de céder la place au trio de choc baptisé Mopcut.

Le contraste entre les compositions éthérées de la chanteuse originaire du Caire, en Egypte, et les piéces trés
dynamiques de la formation basée en Europe sera on ne peut plus saisissant. D’un c6té, des airs laissant filtrer
un parfum d’Orient, sur lesquels il sera facile de se laisser envolter. De 1’autre, un goftit prononcé pour
I’exploration sonore, avec pour locomotive la guitare acérée de Julien Desprez.

« Nous devions recevoir Mopcut en mai

2020. La pandémie nous a empéchés de

le faire, puis nous avons déplacé notre
. événement a I’automne, ce qui n’avait
' pas permis au groupe de venir ici.
Comme ce qu’il fait est treés poussé,
nous sommes contents de le recevoir ce
printemps », a signalé Dario Larouche,
directeur général du Festival des
musiques de création, lors d’une
entrevue accordée au Quotidien.
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A propos de Nadah El Shazly, il s’agit
d’une découverte que ’homme de

e concert avec ses partenaires de Victoriaville, le Festival des muques de création spectacles fera en méme temps que le
recevra le trio Mopcut dans le cadre d’un programme spécial tenu samedi. Quant a la pUb“C. « Elle ouvrira avec du dOUX,
prochaine édition, elle aura lieu du 20 au 23 octobre a Jonquiére, Lac-Kénogami et Arvida.

tandis qu’on finira la soirée avec du plus
pointu », résume-t-il. Les billets trouvent preneurs depuis quelques semaines, mais il en restera pour les
personnes qui préférent attendre a la derniére minute pour s’en procurer.

Une enveloppe de métal

Avant de pénétrer au Coté-Cour, les membres de ’assistance verront a quel point le batiment plus que
centenaire a changé de look, dans les derniers jours. Une infrastructure en métal s’est en effet superposée a la
jolie brique rouge de 1’ancienne salle communautaire. Sa présence est justifiée par les travaux menés sur la
toiture, lesquels devraient s’étaler sur deux ou trois mois.



Puisqu’il s’occupe également de cette salle, dont la programmation prendra fin en juin, Dario Larouche doit
constamment rassurer les personnes qui croient — a tort — que ce chantier empéche la tenue de spectacles. Oui, il
est bruyant, mais les soirs et les fins de semaine, tout redevient normal. « La cohabitation demeure possible »,
confirme le directeur général.

Depuis quelques jours, telle est 'apparence épousée par le Cété-Cour de Jonquiere, en
raison des travaux menés sur la toiture. Ils n"'empéchent cependant pas la tenue des
spectacles, puisque ceux-ci ont lieu quand le chantier est fermé.

Preuve en est que cet été, le Théatre 100
Masques présentera une piece de commedia
dell’arte inspirée par une ceuvre de Goldoni.
Cette production aura pour titre Bas les
masques, ce qui ne constitue pas une
référence a la pandémie, faut-il préciser. « Il
s’agira d’une adaptation fort québécoise, je
dirais méme, fort saguenéenne », laisse
entrevoir Dario Larouche.

Quant a la programmation d’automne du
Coté-Cour, qui sera dévoilée le 9 juin, elle
marquera une étape de plus vers le retour a
la normalité. Hormis le premier rendez-
vous, celui qui mettra en vedette Alaclair
Ensemble, on n’y trouvera aucun report.
Juste de nouvelles choses, dont certaines qui
annoncent gros. « Ce sera notre premiere
programmation normale depuis 2019 », met
en relief le directeur général.

Soirée contrastée pour le Festival des musigues de création | Arts | Le Quotidien - Chicoutimi
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LEDENOIR 222z
tournee plutot que Pexil

Par Philippe Renaud le 17 mai 2022

La pandémie a empéché les Dakh
Daughters de se produire au
Festival international de musique
actuelle de Victoriaville (FIMAV)
en 2020, mais Vladimir Poutine ne
les arrétera certainement pas en
chemin vers les Bois-Francs. Le 19
mai, I’ensemble féminin qui met a
jour le folklore et les chants
populaires ukrainiens en les
mariant a la musique de cabaret, au
jazz et a la musique contemporaine
ira défendre son pays avec ’art,
assure |’actrice, chanteuse et
violoncelliste Natalka Halanevych
lors d’une entrevue accordée au
Devoir depuis la Normandie, ou les

Le travail des Dakh Daughters est d’autant plus urgent aujourd’hui qu’il vise précisément a .
revaloriser cette culture ukrainienne que le pouvoir russe cherche tant a oblitérer de I’histoire par Daughters montent non pas un, mais

la guerre. Crédit photo : Igor Gaida deux nouveaux spectacles.

Le premier, celui qu’elles présenteront au FIMAYV, a été baptisé Ukraine en feu (Ukraine on Fire), « une version
adaptée du concert que nous présentions depuis la sortie du dernier aloum » Make Up, paru en février 2021.
Cette nouvelle version, qui tient forcément compte de I’invasion menée par 1’armée russe depuis le 24 février,
comprend des chansons de leurs trois aloums — If (2016) et AIR (2019) et le plus récent — et de nouvelles
musiques accompagnant des textes inédits récemment écrits par les musiciennes.

Le travail des Dakh Daughters est d’autant plus urgent aujourd’hui qu’il vise précisément a revaloriser cette
culture ukrainienne que le pouvoir russe cherche tant a oblitérer de 1’histoire par la guerre qu’il fait subir au
peuple du pays.

« Puiser dans le répertoire traditionnel et folklorique de 1’Ukraine souligne la dimension spirituelle de notre
démarche, précise Natalka. Nous cherchons a faire revivre des textes écrits il y a longtemps, mais dans un
contexte contemporain. Pas pour en changer le sens, mais pour lui en redonner un. Et si on adapte des textes
d’ailleurs — ceux de Kipling, par exemple — sur des musiques d’Ukraine, ¢’est pour souligner les liens qui
nous unissent avec les autres peuples européens. Une chose tres importante que cette guerre démontre, ¢’est
combien il est essentiel de faire preuve d’humanité entre les peuples, parce que nous partageons les mémes
valeurs que ceux qui nous soutiennent. »

Un front artistique

L’autre production sur laquelle travaille aujourd’hui Dakh Daughters se nomme Danse macabre et sera
présentée en premicre le 16 juin, au Théatre de ’Odéon, a Paris. « C’est un projet auquel on réfléchit déja
depuis un an, explique celle que I’on surnomme Bida. Nous réfléchissions déja a ce concept d’ceuvre a propos
de notre attitude face a la mort. Avant le 24 février, nos réflexions étaient plutét abstraites ; évidemment, elles
se sont précisées face aux événements tragiques qui se déroulent dans notre pays. »

« On peut dire que ce spectacle est devenu beaucoup plus documentaire que ce que nous avions imaginé
auparavant, bien que cela demeure un geste artistique », poursuit Natalka, expliquant avoir composé de
nouvelles chansons a partir de leurs textes et de messages que leurs proches ont publiés sur Facebook ces
derniéres semaines « dans lesquels ils témoignent des événements affreux et tragiques qu’ils vivent. C’est
important pour nous de raconter cette guerre a travers I’art ; pour le moment, nous vivrons I’expérience avec le
public européen, mais on espere pouvoir bient6t présenter ce spectacle en Ukraine ».

Chanter, danser et jouer ne se fait pas en vain pour ces artistes d’Ukraine. « Evidemment, il y a une dimension
militante dans tout ce qu’on fait, puisque, avant d’étre comédiennes, nous sommes citoyennes, souligne
Natalka. Nous faisons de I’art engagé, nous constituons un front artistique, car lorsqu’on voit comment notre
armée se bat contre un ennemi dix fois plus important en nombre, on ne peut rester indifférentes. » Fondé il y a
une dizaine d’années par des musiciennes et actrices membres de la compagnie théatrale Dakh, au cceur de



Kiev, Dakh Daughters a I’habitude de mener plusieurs projets artistiques de front : une des musiciennes fait
également partie du groupe punk Perkalaba, une autre du collectif folk fusion DakhaBrakha (en spectacle le 15
juillet au Festival d’été de Québec), auquel collabore aussi le mari de Bida, Marko Halanevych, présentement
en tournée aux Etats-Unis pendant qu’elle prépare les concerts des Daughters et s’occupe de leurs deux jeunes
filles. Le théatre Dakh, inauguré au milieu des années 1990, est le port d’attache artistique de tous ces projets.

« On forme une grande famille, dit Natalka. Ensemble, nous avons traversé trois moments importants de notre
histoire commune : la révolution Orange [2004-2005], la révolution de la place Maidan [2014], et maintenant
cette guerre » qui donne du poids a leur mission : défendre I’Ukraine avec 1’art. Pour I’instant, le théatre a été
épargné par les bombes, confirment Bida et son ami traducteur Oleg Soshov, responsable des projets culturels a
I’Institut francais de I’Ukraine, invité a se joindre a notre conversation. « On vit des hauts et des bas dans la
capitale, dit-il pour résumer ce qu’il traverse a Kiev depuis le 24 février. La situation s’est tout de méme
stabilisée ; on entend des sirenes de temps en temps pour nous prévenir des attaques aériennes, mais je reste
chez moi en ce moment. »

Oleg sert de passerelle entre le milieu culturel ukrainien et francais, car c’est lui qui a organisé¢ les premiers
concerts des Dakh Daughters a Paris, il y a plusieurs années. Le 24 février dernier, Lucie Berelowitsch,
directrice du Préau, le centre dramatique national de Normandie-Vire, a contacté le directeur du Dakh, Vlad
Troitskyi, et chacune des musiciennes des Daughters pour leur offrir un refuge et mettre le Préau a la
disposition des artistes. Cinq d’entre elles travaillent aujourd’hui en Normandie, une autre ira les rejoindre apres
la tournée américaine ; la septieme, Tanya Havrylyuk, a choisi de demeurer au pays, aupres de sa famille.

Les parents de Bida, eux, n’ont pas voulu quitter leur maison. « Malheureusement, ils vivent sur un territoire
temporairement occupé [par I’armée russe] au sud du pays, mais heureusement, la situation n’y est pas aussi
affreuse qu’elle 1’a été a Boutcha, plus au nord, ou a Marioupol. C’est le calme relatif, mais ¢a doit tout de
méme étre terrifiant. »

« Aider ’Ukraine »

« Pour moi, ce fut une décision douloureuse de quitter 1’Ukraine », poursuit Natalka en retenant ses larmes et en
précisant avoir écrit un texte a ce propos pour Danse macabre, « méme si ¢’est un sentiment difficile a décrire
avec des mots. Pour chacune d’entre nous, ce fut une décision complexe qu’on n’a pas prise a la 1égere. Nous
avons toutes quitté 1’Ukraine au méme moment, mais sans emprunter le méme chemin, chacune par des
frontieres différentes ».

« L’essentiel, c’est qu’on est aujourd’hui en sécurité et qu’on peut exercer 1également notre métier, étre des
artistes et parler de nos vies. Ce sentiment qu’on ne quitte pas 1’Ukraine pour se réfugier, mais pour travailler,
étre utile, aider I’Ukraine autrement, ¢’était important pour nous tous. Bien évidemment, nous nous sentons
toutes coupables, comme le ressent chaque citoyen ukrainien qui croit ne pas en faire assez et se demande ce
qu’il pourrait faire de plus. Mais tout ce travail devant nous et ces projets qu’on meéne nous aident a atténuer ce
sentiment de culpabilité qui nous habite et nous convainc que nous sommes aussi en train de défendre
1’Ukraine, a notre maniére. »

Dakh Daughters sera au FIMAV le 19 mai. La 38e édition du festival se déroule a Victoriaville du 16 au 22
mai.

https://www.ledevoir.com/culture/musique/712002/musique-dakh-daughters-la-tournee-plutot-que-1-exil
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Dakh Daughters
Resister, loin de I’Ukraine

Par Jean-Christophe Laurence publiée le 17 mai 2022

Réfugié en France, le groupe de « cabaret freak » ukrainien se produira jeudi en
ouverture du 38e Festival international de musique actuelle de Victoriaville.

(Paris) Ce n’est pas parce qu’elles ont
fui I’Ukraine qu’elles ont cessé de se
battre. Au contraire. Pour les Dakh
Daughters, ’exil est désormais
synonyme de résistance. La preuve
sur scéne jeudi, en ouverture du 38e
Festival international de musique
actuelle de Victoriaville (FIMAV).

Il'y a plus de deux mois, maintenant,
que les six musiciennes ont quitté Kyiv.
Accompagnées de leurs enfants, de leurs
meres et de leurs belles-meres, elles se
sont réfugiées a Vire, en Normandie,
dans un petit théatre qui leur a offert le
gite, tandis que leurs peres, leurs freres
et leurs maris sont demeurés en Ukraine
pour faire la guerre.

Crédit photo : Olga Zarevska

Situation dramatique, comme pour des millions d’autres familles ukrainiennes qui ont quitté le pays en
catastrophe.

On ne sent pourtant aucun découragement chez les deux membres de ce groupe musical atypique que 1’on
rencontre cet aprés-midi-1a dans un café parisien sans charme. Plus guerrieres que victimes, Ganna Nikitina et
Ruslana Khazipova serrent les poings, lévent I’index, maudissent Vladimir Poutine et jurent qu’un jour, elles
rentreront a la maison.

Certes, il y a de I’inquiétude. Elles admettent consulter leur téléphone « cent fois par jour » pour avoir des
informations. Mais les nouvelles sont rarement bonnes. Quatre jours avant notre entrevue, elles ont appris
comme tout le monde les atrocités commises par I’armée russe a Boutcha et en sont visiblement secouées.

Mais pas question de pleurer sur leur sort. Il y a chez elles un feu qui brile, celui de I’optimisme et du désir de
justice. Un feu que rien, apparemment, ne pourra éteindre.

« Nous sommes un peuple digne... La résistance est dans notre code génétique », lance tout bonnement Ruslana,
la batteuse du groupe, sous son petit chignon, ses lunettes hip et son manteau de designer ukrainien.

Se battre a ’extérieur

On imagine a peine les tiraillements et
les cas de conscience quand est venu le
temps de s’exiler. Quitter son pays en
temps de crise est une chose déchirante,
surtout quand on laisse derriere soi une
partie de sa famille...

Mais aprés deux semaines d’hésitation,
a sentir monter la peur et a peser le pour
et le contre, il est devenu clair pour les
Dakh Daughters que la meilleure fagon
de participer a I’effort de guerre serait

de se produire sur les scenes étrangeres.
Crédit photo : Tetiana Valysenko Dont acte.




« Nous avons une voix. Et si nous avons une possibilité de dire au monde toutes les horreurs qui ont lieu dans
notre pays, nous devons le faire », lance Ganna, la guitariste.

Ruslana va plus loin. Pour elle, les Dakh Daughters ne sont rien de moins que des combattantes culturelles
appelées a se battre sur le « front artistique ». Elles ne manipulent pas les armes comme leurs compagnons, mais
compensent par des chansons explosives et des performances blindées dévouees a la cause ukrainienne. « Les
soldats protégent notre pays de I’intérieur. Nous le protégeons de 1’extérieur », résume-t-elle.

Cet engagement n’a rien de neuf. Nées en 2012 de la cuisse de I’emblématique Théatre Dakh a Kyiv, les Dakh
Daughters ont toujours eu la fibre militante.

Mais leur formule, unique, s’est radicalisée
au fil du temps et des événements. D’abord
pendant la révolution pro-européenne de
2013, puis avec I’invasion russe de 1’Ukraine.

« Comment faire autrement ? demande
Ruslana. Si tu veux changer quelque chose
avec ton art, ¢’est impossible de ne pas étre
politique. »

Leurs chansons puisent dans le terroir
ukrainien, ce qui est en soi une prise de
position. Les textes, réadaptés a la sauce
contemporaine ou empruntés a divers poeétes,
parlent de démocratie, de liberté, d’amour et
de haine ou de I’avenir d’une nation en quéte
Ganna Nikitina et Ruslana Khazipova, des Dakh Daughters d’émancipation. Les musiques s’inspirent du
Crédit photo : Jean-Christophe Laurence . . . ,

folk local, mais aussi du jazz, de I’avant-
garde, du rock.

Concerts éclatés

Quant a leurs concerts live, situés a mi-chemin entre musique et théatre, ils sont souvent décrits comme des

« cabarets freak » ou se mélangent le Berlin des années 1930, I’esprit punk des Sex Pistols, I’ancien, le
nouveau, les coups de gueule et les visages fardés de blanc. « On ne sait pas ou est la frontiére. On est ouvertes
a toutes les nouvelles possibilités, a toutes les nouvelles portes », résume Ruslana.

On verra bien ce que ¢a donne jeudi au FIMAYV, pour ce spectacle déja reporté I’an dernier a cause de la
pandémie. Les deux musiciennes annoncent une version adaptée de leur concept, avec montages sonores et
vidéos d’art se référant explicitement a I’actualité.. Nul doute que leur message portera haut et fort.

Et ensuite ? Ensuite, les Dakh Daughters amorceront une tournée des Etats-Unis, avant de retourner en Europe,
ou leur calendrier est rempli jusqu’a 2023.

A plus long terme, en revanche, ¢’est encore I’inconnu. Tant que cette guerre durera, les Dakh Daughters
continueront de mener leur guerre « de 1’extérieur ».

« On est habituées a étre sur la route. Mais c¢’est la premiére fois que nous allons en tournée en tant que
réfugiées, dit Ganna. Normalement, on sait toujours quand on va rentrer a la maison. Mais cette fois-ci, on ne
sait pas. C’est horrible... »

Consultez le site du Festival international de musique actuelle de Victoriaville

https://www.lapresse.ca/arts/musique/2022-05-17/dakh-daughters/resister-loin-de-1-ukraine.php
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union signe du vent et de la méditation

16 mai 2022 — par Manon Toupin

Ce sont neuf ceuvres présentées en premiere mondiale que le Festival international de musique actuelle de
Victoriaville (FIMAV) propose cette année dans le cadre des Installations sonores dans I’espace public.

Le commissaire de cette exposition qui s’est installée pour toute la semaine
(jusqu’au 22 mai) en différents lieux du centre-ville, Erick d’Orion, a expliqué
qu’une sensibilité face aux éléments de la nature, le vent en particulier, était
remarquée dans les différentes ceuvres d’art sonore exposées cette année. Le
theme semble avoir été adopté (sans étre imposé) par la majorité des créateurs
invités, tout comme 1’aspect méditatif qu’inspire chacune des ceuvres.

La visite commence a la bibliothéque Charles-Edouard-Mailhot avec « L’étang de
vibrations » de Marie-Douce St-Jacques. L’ceuvre installée a ’intérieur est
constituée de deux cercles de 150 feuilles imprimées au risographe qui forment un
effet d’optique. Sont dissimulés sous ces feuilles (qui ne sont pas collées), des
enceintes qui diffusent des voix, notes (do pur et do diése) et manipulations
¢électroniques. Deux ceuvres semblables installées au sol et deux pistes
enregistrées qui sont synchronisées. Le tout forme une ceuvre inspirante et
relaxante.

. | -

L’agora derriére la bibliothéque accueille la deuxieme ceuvre, « De
face », signée par Joél Lavoie. Il s’agit d’une premicre installation
sonore pour le compositeur et preneur de son, qui se veut une étude sur
le vent. Des morceaux de bois percés ont un résonateur qui diffuse a
des haut-parleurs dissimulés dans I’espace. Un banc, au centre,
accueille le spectateur, et vibre au gré du vent.

La troisiéme installation,
située tout preés de la piste
cyclable, est une création
de Caroline Gagné et
s’intitule « Saule fragile ».
11 s’agit d’une serre dans
laquelle I’artiste a installé un vieil iPhone qui joue une composition faite a
partir de sons d’arbres qui frottaient sur son hangar. Le téléphone recoit les
données d’un capteur de vibrations et les tremblements ainsi captés, lorsqu’on
s’assoit ou frappe la caisse de bois, sont transférés aux images.

i)

i

Anne-F Jacques présente « Température » au kiosque a musique. Cette fois,
des thermostats de caloriféres et éléments faits maison sont installés au soleil
ou a I’ombre, créant des séquences qui varient constamment. Un orchestre de
cliquetis (bruits des clignotants de voiture) en résulte. « Elle travaille
| beaucoup avec la récupération, avec des piéces qui n’ont aucune valeur
! individuellement. Son travail est associé au mouvement « Do it yourself »,

2 \ % donc détourner
des objets de ce qu’ils sont censés faire », explique Erick.

0

La cinquiéme installation sonore s’intitule « Dyschronie » et
a été réalisée par Léa Boudreau et Etienne Legast. Au
premier coup d’ceil, on ne voit rien d’autre que I’affiche
expliquant I’installation. Le visiteur devra porter attention
afin d’entendre la musique, une composition multiphonique,
inspirée de paysages sonores. Celle-ci est présentée par des
enceintes cachées dans I’espace.

La rue de la Gare, pour sa part, propose deux ceuvres de
Pascale Leblanc Lavigne. Les deux sont installées dans des
conteneurs, dont les portes peuvent se refermer le soir venu.
« L’an dernier, nous avons installé des ceuvres pour la




premiére fois dans la rue. Ca nous a convaincus. Il a fait une température incroyable et avons vu que le lieu était passant.
Avec le couvre-feu I’an dernier, pas besoin de surveillance pour ces ceuvres non plus. On a voulu profiter a nouveau du
lieu, mais en protégeant le travail des artistes », indique Erick.

« Les fours & micro-ondes sont-ils bannis en Russie? » est la
premiere ceuvre présentée dans la rue piétonne. On y voit ainsi
huit micro-ondes blancs (sur un fond jaune) dans lesquels se
retrouvent autant de plats de spaghetti (avec quelques
éclaboussures de sauce), formant une chorale de « bip », de
plateaux qui tournent et de lumiéres qui s’allument. Avec
humour, I’artiste se questionne sur les rapports ambivalents
avec les technologies du quotidien avec cette ceuvre.

Un peu plus loin, dans le conteneur peint en rose a I’intérieur,
on retrouve 1’ceuvre intitulée « Les belles tuiles a plafond ».
Cette fois, deux tuiles de plafond suspendu accotées sur le mur
sont usées par deux néons qui balayent le tout grace a un
mouvement motorisé assez rudimentaire. Avec le temps, la
maticre des panneaux s’effrite et la structure des dispositifs se fragilise, générant de nouvelles formes et sonorités.

Puis dans la vitrine de Gérald Musique directement sur la rue ﬂ
Notre-Dame, 1’ceuvre « Le songe d’artisan », de Fortner F'
Anderson, Geneviéve Letarte, James Schidlowsky et
Alexandre St-Onge, s’est installée. Il s’agit d’une machine a
produire des sonnets. Ainsi des citations tirées de la poésie
guébécoise moderne et contemporaine sont assemblées par un
logiciel. Il s’agit d’un poéme donc, en construction
continuelle qui suit la structure syntaxique et le schéma de
rimes du poéme d’Emile Nelligan, « Réve d’artiste ». Un
logiciel lit le poéme ainsi créé et est accompagné de musique
qui suit le méme principe. « Ce sont plusieurs essais,
juxtaposés. La piéce n’existe pas, elle se construit », explique
le commissaire.

Finalement, le parcours se termine au Centre d’art Jacques-
et-Michel-Auger du Carré 150. C’est a cet endroit que
Patrick Bergeron présente « Souvenirs ébroués ». L’ceuvre
est constituée d’une vidéo projetée dans un cadre sur deux
écrans qui tournoient en activant un orgue a vent qui joue
une note qui s’amplifie selon la vitesse du tournoiement.
S’ajoute une vidéo intitulée « Stéréo Cassette » ou le son
est li¢ au mouvement de 1’image. Une expérience qui dure
en tout 12 minutes.

Les visiteurs pourront apprécier tout au long de la
semaine ces neuf créations sonores, réalisées
spécifiqguement pour le FIMAV.

L

https://www.lanouvelle.net/culture/des-installations-sonores-sous-le-signe-du-vent-et-de-la-meditation/
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Echapper a 1’orthodoxie —
Entrevue avec Mats Gustafsson

16 MAI 2022 PAR LOUIS-PHILIPPE LABRECHE

Crédit photo : Johan Bergmark

Dimanche prochain, le Canal Auditif présente une nouvelle rencontre sur scene entre Colin Stetson et Mats
Gustafsson dans le cadre du Festival Musique Actuelle de Victoriaville. Nous avons discuté avec le second pour
nous préparer a ce concert!

Ce n’est pas la premiére fois que Mats Gustafsson et Colin Stetson se rencontrent sur scéne. La premiere fois,
c’était dans le cadre du Festival de Jazz de Vancouver et leur performance avait été enregistrée et sortie sur
album en 2012 sous le titre Stones. Encore une fois, les deux musiciens se lanceront dans une improvisation,
mais Gustafsson m’indique que ce ne sera pas exactement dans la méme veine. « Ca fait une éternité! Je te
dirais que c’est trés excitant parce qu’on a gardé contact au cours de ces dix ans et nous avons essayé
d’organiser des spectacles, mais la pandémie et plein d’autres choses se sont mises dans notre chemin. Et juste
avant la pandémie, nous avons pu nous réunir a Ottawa et j’ai apporté mon matériel électronique avec

moi. Stones était entierement acoustique. »

C’est donc un concert différent que nous proposerons et Gustafsson ne tarit pas d’¢loges pour son collégue :
« Colin est I’'une des rares personnes, peu importe 1’ instrument, qui apportent quelque chose de nouveau; un
nouveau vocabulaire, une nouvelle couleur, je suis toujours trés excité de travailler avec lui. » Les deux ont pu
explorer un tout petit peu déja avec le matériel électronique et Gustafsson précise que ¢a rejoint davantage ou
ils sont rendus maintenant comme musiciens et ¢’est mieux arrimé a sa pratique actuelle que Stones.

Une amitié et un profond respect

Une des choses qui m’a le plus marqué en discutant avec Mats Gustafsson est le grand respect qu’il a pour
Colin Stetson : « Je suis un disqu-aholic et j’essaie de me garder a jour dans ce qui se fait. Son travail m’a
simplement tué. Arrivant en plus de la musique indie-rock plutot que la scéne de free jazz et d’improvisation
comme moi, méme si la scéne punk-rock et garage m’a influencée beaucoup, son travaille me parle beaucoup
quand méme. » Il compare sa réaction a la premiere écoute de Colin Stetson comme lorsqu’il a écouté Evan
Parker pour la premiere fois, un autre saxophoniste spécialiste de la respiration circulaire.

Mats Gustafsson croit que Colin Stetson a chamboulé des choses dans ce qu’il appelle la communauté des
« jazz bears », des hommes qui ont la quarantaine avec des barbes et qui s’attendent a un certain type de
musique quand ils vont voir un concert de jazz. Stetson avec son approche peu orthodoxe y a créé de la
commotion et ¢a plait beaucoup a Gustafsson.


https://lecanalauditif.ca/auteur/louis-philippe-labreche/
https://lecanalauditif.ca/artistes/mats-gustafsson/
https://lecanalauditif.ca/artistes/colin-stetson/

Méme si les styles des musiciens sont différents, il y a plus de ressemblances que ce que I’on croit : « On
m’étiquette comme le gars bruyant parce que j’en ai fait beaucoup dans ma jeunesse. C’est slir qu’avec Sonic
Youth et Merzbow, ¢’était trés dynamique comme musique, mais j’aime aussi les choses plus calmes et
minimalistes. J’aime m’adapter a I’autre, sans perdre mon langage. C’est une conversation, ¢’est comme toi et
moi en ce moment. »

L’improvisation et ses dangers

Quand je demande a Gustafsson comment il approche I’improvisation, il me répond qu’il adore le risque, mais
qu’il faut faire trés attention de rester dans le moment pendant qu’on joue. Le trac ne semble pas faire partie de
sa vie, mais il m’explique qu’une certaine tension existe avant de jouer. Pour lui, la préparation est la chose la
plus importante pour bien se comporter. Il m’explique que Stetson passe une heure a faire du yoga avant de
monter sur scéne.

Le plaisir de jouer a un festival comme le FIMAV

Il compare le travail de Michel Levasseur a celui de Ken Pickering. « C’est la maniére de faire de la curation
dans un festival ». Oser aller plus loin et donner des coudées franches a des musiciens pour qu’ils créent des
ceuvres qui sortent de I’ordinaire. Le FIMAYV I’a fait a maintes reprises par le passé et continue ici en offrant
une page blanche aux deux musiciens.

Méme si leurs horaires ne concordent pas aussi facilement que la premiére fois ou cette rencontre devait avoir
lieu, les musiciens ont I’intention de passer en studio aprés le concert. Ca va prendre un peu plus de
planifications, mais la volonté des deux musiciens de pousser plus loin I’aventure est présente. Ce sera donc, la
chance d’entendre le concept se développer.

Pour vous procurer un billet pour le concert, ¢’est par ici.

Echapper a I'orthodoxie — Entrevue avec Mats Gustafsson - Le Canal Auditif



https://lecanalauditif.ca/artistes/sonic-youth/
https://lecanalauditif.ca/artistes/sonic-youth/
https://www.fimav.qc.ca/fr/colin-stetson-mats-gustafsson
https://lecanalauditif.ca/chroniques/echapper-orthodoxie-entrevue-mats-gustafsson/
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Au diable vert : René Lussier brilera les
planches du FIMAYV (20 mai)

Claude Thibault
10 mai 2022

Au diable vert est influencé par le quintette du guitariste/compositeur René Lussier qui était passé avec beaucoup
de bruit au FIMAYV 2017. Mais depuis, I’écriture a pris une tangente, et les idées ont foisonné. Pour cette premiere
mondiale Au diable vert est composé de deux batteries (Marton Maderspach et Robbie Kuster, d’un tuba (Julie
Houle), d’un accordéon (Luzio Altobelli) et d’une guitare (René Lussier), ainsi qu’un saxophone (Samuel Blais),
une clarinette (Guillaume Bourque) et un violon (Alissa Cheung).

Au diable vert— idéal pour peaufiner les
compositions

A quoi René Lussier a-t-il passé la pandémie ?
A profiter du « luxe du temps », isolé dans sa
campagne, « au diable vert », pour peaufiner
un ensemble de compositions dignes de tout ce
qu’on peut attendre de mieux de sa part. Il faut
dire qu’a I’approche de 1’age de la pension de
retraite, René Lussier est au sommet de sa
forme. L’an dernier, il a publié un disque
époustouflant, Complétement  marteau, et
son Trésor de la langueest a nouveau
disponible, tous deux chez ReR Megacorp,
rien de moins!

Au diable vert, ¢’est une ballade en 4X4 a
travers les champs de la musique actuelle,
sans ceinture de sécurité!

René Lussier : guitare et basse électriques
Luzio Altobelli : accordéon, marimba

Samuel Blais : saxophones

Guillaume Bourque : clarinettes

Alissa Cheung : violon

Julie Houle : tuba

Photo: Martin Morissette, FIMAV 2021

Marton Maderspach : batterie, marimba
Robbie Kuster : batterie, égouine

renelussier.bandcamp.com

René Lussier — Au diable vert

Vendredi le 20 mai 2022

22h-409%

Colisée Desjarins du FIMAV 2022

400 Boul. Jutras E, Victoriaville (QC) G6P 4T1


https://renelussier.bandcamp.com/

Les artistes du 38 FIMAYV (16-22 mai)

Nadah El Shazly (Egypte, Québec, Liban et Canada)

Dakh Daughters (Ukraine)

Dither (Etats-Unis)

Quasar (Québec)

No Hay Banda / Ida Toninato / Navid Navab (Québec, Canada, France, Iran et Colombie)
Sean Noonan’s Pavees Dance — Tan Man’s Hat (Etats-Unis)

René Lussier — Au diable vert (Québec)

Mopcut (Etats-Unis, France et Autriche)

Koichi Makigami (Japon)

Mats Gustafsson / David Grubbs / Rob Mazurek — The Underflow (Suéde et Etats-Unis)
Mazen Kerbaj / Sharif Sehnaoui / Raed Yassin — A Trio (Liban)

Franck Vigroux — Forét (France et Japon)

Mary Halvorson — Amaryllis & Belladonna (Etats-Unis, Mexique et Autriche)
Bloodmist (Etats-Unis)

Simon Martin — Musique d’art (2022) — (Québec)

Pangea de Futura (Québec, Canada et Philippines)

Fire Music — The Story of Free Jazz (Etats-Unis)

Colin Stetson / Mats Gustafsson (Etats-Unis et Suéde)

Gordon Grdina — The Marrow & Square Peg — (Canada, Etats-Unis, Iran, et Allemagne)

+ deux programmes de films expérimentaux

En plus de tous ces concerts, le 38e FIMAV propose deux programmes de films expérimentaux. Le long
métrage The Great Flood de Bill Morrison (musique de Bill Frisell) sera projeté au premier programme et une
série de courts métrages titrée Ombres Electriques sera présentée au deuxiéme programme : Steven Woloshen &
Alexandra Grimanis —Rhythm In The Backstroke (musique de Fred Frith), Michaela Grill —under the
microscope (musique de Sophie Trudeau), Julie Tremble — Explosion no 3, Sabrina Ratté — House of Skin»
(musique de Roger Tellier-Craig), Joost Rekveld — #57 et Peter Tscherkssky — Train Again.

Pour en savoir plus :
https://www.facebook.com/musiqueactuellevicto
https://www.fimav.qc.ca/

https://sortiesjazznights.com/au-diable-vert-rene-lussier-brulera-les-planches-du-fimav-20-mai/

sorties JAZZnights.com


https://www.facebook.com/musiqueactuellevicto
https://www.fimav.qc.ca/
https://sortiesjazznights.com/au-diable-vert-rene-lussier-brulera-les-planches-du-fimav-20-mai/

DOWNBEAT

Jazz, Blues & Beyond Since 1934

Victoriaville Goes Live, Again, from the Edge

BY JOSEF WOODARD | MAY. 3, 2022

Like virtually every other jazz
festival in the world, the
venerable, adventure-leaning
FIMAYV festival in
Victoriaville, Quebec, got the
shutdown order in March 2020.
Founding Artistic Director
Michel Levasseur and team
worked hard to mount a
traditional festival in 2021, but
had to settle for a pared-down
model with Canadian — and
mostly Quebecois —
musicians. The show had to go
on, and Levasseur insisted on it
being live versus a streaming or
hybrid format.

“I think this was one of the first
live festivals to happen
anywhere,” Levasseur said. “I
was very pleased with that.”
Live and “in the moment” are
key imperatives here.

Mats Gustafsson is scheduled to perform at the Festival de Musique Actuelle de Victoriaville, which is set i i
to resume operations May 18-22 in an almost back-to-normal fashion. (Photo: Martin Morissette) FIMAYV (Festival du Musique

Actuelle de Victoriaville)
resumes operations May 18-22 in an almost back-to-normal fashion for its 38th edition. Over four concentrated
days and nights in this modest-sized city in Quebec’s agricultural region, there will be 20 concerts, with one slot
now turned over to a relevant film, Tom Surgal’s 2018 Fire Music, about the birth of free-jazz in America).
Among the featured artists are Mary Halvorson, Mats Gustafsson and Colin Stetson.

One item of special interest this year is the appearance by Ukrainian vocal group Dakh Daughters, brought to
Levasseur’s attention by his daughter Jordie, a next-generation part of the festival’s machinery in recent years.
Despite the propitious timing of the show, on the festival’s opening night, they had originally been booked in
2020, canceled in 2021 due to travel restrictions and finally slated for this year. Even so, Levasseur says he has
a “plan B” in case anything interrupts their arrival.

Most of the group left home in Kiev to live in the small French village of Cavados, which has an experimental
theater related to Kiev’s Dakh Theatre, where the “Daughters” have worked.

“They moved (to France) with their kids and grandmothers,” Levasseur explained. “The men stayed to fight in
Ukraine. It’s the first time I’ve worked with musicians in war.”

This will also be the first time a film has landed a FIMAV concert slot, although experimental films have been
featured as peripheral program, along with a strong and dedicated sound art component in the city for many
years now. Fire Music, directed by Surgal (also a drummer, who played the festival with Thurston Moore and
William Winant years back), showcases such iconic avant-garde figures as Cecil Taylor, Bill Dixon and Sun



Ra. “We’re very close to that music, and many of the musicians have been to Victoriaville and have been on our
label,” Levasseur pointed out.

The label in question is the festival-linked Victo, celebrating its 35th anniversary earlier this year with the
album Printemps 2021, recorded live at the 2021 festival. Apart from its musical virtues, the album serves as a
memento of a fragile period. “It was such an emotional time,” Levasseur said. “All of the musicians — Lussier,
Robbie Kuster, Erick d’Orion, Martin Tetrault — had not played in front of an audience for 16 months. This
was really the first live concert in the province in a long time.”

A bold and significant forum for improvisational, experimental and other non-mainstream avenues of jazz and
other music in North America, the Victoriaville festival has established itself as a vital player in the
international jazz festival circuit, avant-garde division.

“We’re still trying to present a very wide program,” Levasseur said. “Not many festivals are like this, around
the world. We think it’s very important for musicians and audiences, also, to widen their spectrum of
possibilities in the music. If there might be 100 people representing musicians and festivals, walking towards a
new area. | feel like we’re in the first row. That’s my hope. We’re not ahead, not far ahead of the others, but
we’re in the first row.”

Deep into its legacy, FIMAYV seeks to continue balancing maintaining a sense of history it has helped to nurture,
while seeking out new sounds and figures in the music. “We represent some history now, which was not the
case in the first 10 or 15 years,” Levasseur said. “We have some history, but we still represent the actuality,
also. That’s the challenge.

“You have to have some history, but to keep an open mind. The danger is to become history. I’m still hoping to
discover a few things in music and doing work in getting this music a little bit better known than it is.

“All the great musicians have been like this.” Levasseur cited the example of reedist-composer Anthony
Braxton, who has often appeared at the festival and recorded on the Victo label. “Braxton has deep history in
the music, but he’s always searching and always going further. That’s the idea there, to represent that kind of
music and those kind of musicians.”

Victoriaville Goes Live, Again, from the Edge (downbeat.com)
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Le 38¢ FIMAY salue le retour des artistes internationaux

Le 27 avril 2022
Par Manon Toupin
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Michel Levasseur, directeur général et artistique du FIMAV (Photo : www.lanouvelle.net)

L’an dernier, contre toute attente, le Festival international de musique actuelle de Victoriaville (FIMAYV)
a été le premier au Québec a oser la formule traditionnelle des spectacles en salle, en présentiel. Cette
année, les organisateurs reviennent encore davantage a la normale en accueillant des artistes
internationaux afin de faire connaitre leur musique, comme c’est la marque de commerce de I’événement

depuis ses débuts.

En entretien, le directeur général et artistique du FIMAV, Michel Levasseur, a indiqué, d’entrée de jeu, que les
mesures sanitaires de cette année, qu’on entend suivre a la lettre bien entendu, ne peuvent étre pires que celles de
I’an dernier. En effet, le FIMAV avait alors di, on s’en souvient, jongler avec plusieurs obligations sanitaires,
dont le couvre-feu, les 2 métres de distanciation, un maximum de spectateurs, bref des conditions extrémes.

« Cette année, ce n’est pas si simple non plus. Il nous faut travailler avec les effets de deux ans de pandémie »,
commence-t-il. Par exemple, des fournisseurs ont fermé leurs portes, d’autres ont changé de personnel, les heures
d’ouverture ont été modifiées a cause de la pénurie de main-d’ceuvre, etc. « Le milieu du travail est bouleverse »,
souleve-t-il.

Mais cela n’empéchera pas la 38° édition du Festival qui accueillera de nouveau (aprés la pause forcée de I’an
dernier ou seuls des artistes du Canada avaient pu participer) des musiciens et chanteurs provenant d’autres pays.
« Et le public de I’extérieur du Québec est également de retour », annonce-t-il avec fierte.

Malgré tout, le directeur général reste bien conscient que cela ne signifie pas que I’événement retrouvera son
achalandage prépandémique. « Des gens ont changé leurs habitudes et il y a actuellement une trés grosse offre
culturelle. De plus, le public n’est pas si prét que ¢a a revenir », croit-il.

Ainsi, plusieurs attendent a la derniére minute pour acheter leurs billets ou méme décider d’assister ou non a un
événement culturel. « Alors, si on peut rattraper 70% du public de 2019... », espére-t-il. A ce moment, on
comptabilisait environ 4500 spectateurs en salle pour le FIMAV alors que, I’an dernier, ce sont environ 1000
personnes qu’on a accueillies pour les concerts (dont le nombre de places était limité).

Tout le travail d’organisation de I’équipe du Festival est donc devenu plus complexe et difficile, notamment avec
I’¢laboration de plans B, C et D afin de parer a toutes éventualités. La mise en marché des 20 concerts a également
été modifiée. « Il y a toujours une incertitude qui plane parce que la pandémie n’est pas terminée », dit-il encore.



Dr’ailleurs, pour une premicere fois, il a fallu modifier la programmation puisque Fatima Miranda a dii annuler sa
présence quelques semaines avant 1’événement. Elle sera remplacée par Koichi Makigami.

Cela n’empéche pas les artistes de nombreux pays, dont I’Ukraine, a venir a Victoriaville. A ce sujet, Michel
Levasseur indique que le groupe ukrainien Dakh Daughters devait participer au FIMAV en 2020 et que, depuis
ce temps, il gardait le contact avec ce groupe de femmes qui a déménagé ses pénates de Kiev jusqu’en France
(dans le Calvados), au mois de mars, afin de poursuivre son art. Des artistes qui vivent donc directement les effets
de la guerre et les doutes qu’elle entraine qu’on pourra entendre a Victoriaville. D’ailleurs, ¢’est ce concert qui
actuellement connait la meilleure vente de billets. Il faut dire que le groupe féminin vient au Canada seulement
pour deux concerts. Un premier a Victoriaville puis un second & Toronto. Une rare occasion donc de les voir a
I’ceuvre.

Le groupe‘Dakh Daughters (Photo : Igor Gaida)

Le FIMAYV accueillera également des projets musicaux du Liban, de la France, de 1’ Autriche, du Japon, de la
Suéde, mais également plusieurs artistes des Etats-Unis (le pays le moins susceptible de fermer ses portes
aériennes et terrestres), de méme que plusieurs Québécois. Une programmation diversifiée et de multiples
origines. « De tres haut niveau », résume le directeur artistique.

S’ajoute a cela le désormais traditionnel circuit des installations sonores qui propose cette année neuf ceuvres.
Les films expérimentaux sont aussi de retour avec, en nouveauté, une projection du film « Fire Music », de Tom
Surgal en lieu et place d’un concert. « Il s’agit d’un documentaire sur la naissance du Free Jazz, un style dont le
FIMAYV est proche et dont plusieurs artistes sont déja venus a Victoriaville », rappelle Michel Levasseur.

Avec I’expérience de 1’édition 2021, I’organisation du FIMAV indique que toutes les régles sanitaires en vigueur
lors de la présentation de I’événement du 16 au 22 mai seront respectées. Au moment d’écrire ces lignes, on ne
savait toujours pas si, a ce moment, le port du masque sera toujours exigé ou non.

Pour tous les détails des concerts, il suffit de visiter la page Facebook du FIMAV ou son site Internet du
www.fimav.qc.ca.

https://www.lanouvelle.net/culture/le-38e-fimav-salue-le-retour-des-artistes-internationaux/
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LA A Victo, un peu de bruit,
LS de folie et d’Ukraine...

Jean-Christophe Laurence, 1°" avril 2022

>

Le groupe ukrainien Dakh Daughters sera a Victoriaville ce printemps.

Le Festival de musique actuelle de Victoriaville est de retour pour la 38°¢ fois, avec une
programmation internationale intrigante.

On P’avait presque oublié, le festival de musique actuelle de Victoriaville.

COVID-19 oblige, I’événement a dii étre annulé en 2020. Puis réduire fortement sa capacité en
2021, en raison des mesures de distanciation draconiennes. En raison de la fermeture des
frontiéres, le menu s’était alors limité a des artistes canadiens et québécois.

Cette année, le festival renoue avec la programmation internationale qui a fait sa force et sa
réputation. Pas de grosses pointures du type John Zorn, Cecil Taylor ou Thurston Moore, mais
des musiciens américains, francais, suédois, iraniens, allemands et méme ukrainiens.

« C’est une programmation trés égale, de haute qualité, avec un peu plus de musique
contemporaine, écrite, alors qu’on est souvent associés a l’improvisation », résume Michel
Levasseur, programmateur en chef du FIMAYV depuis les tout debuts.

Difficile d’ignorer la présence du groupe ukrainien Dakh Daughters, en ouverture de festival le
jeudi 19 mai.

Michel Levasseur souligne le coté tres performatif de cette formation toute féminine issue
du théatre Dakh a Kyiv, qui propose une sorte de cabaret apocalyptique ou le folklore
ukrainien est présenté a la sauce moderne, avec costumes et maquillages idoines. Au total,
on peut retrouver jusqu’a 15 instruments sur scene.

Fait a noter : les Dakh Daughters étaient programmees a Victo dés 2020, mais le spectacle avait
été reporté pour cause de COVID. Cette nouvelle performance sera vraisemblablement teintée
par ’actualité, puisque ses membres ont dii trouver refuge en France a la suite de I’invasion de
leur pays par la Russie.



Retour en grand

Plus pres de chez nous, ’ineffable René Lussier présentera un nouveau projet a huit musiciens
(Au Diable Vert), dans lequel il poursuit ses explorations sonores et guitaristiques entamées il y
a plus de 40 ans. Ce sera I’'une des cinq premiéres mondiales du festival, avec les spectacles de
I’Américain Sean Noonan (fulgurant bazar punkifiant), de No Hay Banda (musique
contemporaine), de Simon Martin (musique contemporaine) et de Gordon Grdina (jazz actuel).
On soulignera par ailleurs le retour des installations sonores un peu partout a Victoriaville et le
volet de films expérimentaux, qui s’est ajouté depuis cinq ans au festival.

Le FIMAYV en sera, mine de rien, a sa 38° édition. Qui I’elt cru ? Michel Levasseur regrette que
la musique actuelle n’ait plus la méme visibilité dans les médias aujourd’hui. « Un phénomene
mondial », constate-t-il. Mais il se réjouit de voir de nouvelles générations de musiciens émerger,
malgré un certain rétrécissement du circuit.

« Le monde de la musique est en constante évolution, conclut-il. Ca demande que le FIMAV
essaie d’ouvrir a ces musiciens-la ».

Les 5 choix du programmateur

Dakh Daughters

Le gros morceau du festival. On aurait sans doute aimé les voir
dans d’autres circonstances, vu ce qui se passe chez elles en
Ukraine. Mais leur spectacle n’en sera que politiquement et
socialement plus engagé.

Jeudi 19 mai, a 22 h

Colin Stetson + Mats Gustafsson

Deux saxophones free pour le prix d’un. « Ca va sortir
trés noise, avec une intensité du son », prévoit Levasseur.
Dimanche 22 mai, a 20 h

Pangea de futura

Un projet parallele du guitariste
montrealais Eric Quach (thisquietarmy),
avec huit musiciens... dont trois
batteurs ! « Quand on parle de nouvelles
génerations, en voila qui amenent toute
une autre dimension dans la nouvelle
mouvance montréalaise. Une musique
rock metal noise et bouleversante. »
Dimanche 22 mai, a 15 h




No Hay Banda

Jeune ensemble de musique contemporaine
montréalais avec projets de la saxophoniste Ida
Toninato et 1’inclassable Navid Navab, avec orgue a

| tuyau « rescapé d’entre les morts ». « Des défricheurs,

des chercheurs. Trés ouverts a risquer, nous dit Michel

| Levasseur. C’est intéressant de voir comment ils sont

préts a faire des choses que personne d’autre n’a faites.
Ca donne envie de continuer ce métier-la. »
Vendredi 20 mai, 17 h

Franck Vigroux

Avec Forét, 1’électroacousticien francais Franck
Vigroux propose un spectacle multimédia a haute
teneur  symbolique, entre  musique et
performance, avec projections, décor ambitieux,
danseuse d’inspiration butd. « Tres technique,
mais avec une dimension organique, animale »,
résume Levasseur, en évoguant une parenté avec
le festival Mutek.

Samedi 21 mai, 20 h

https://www.lapresse.ca/arts/musique/2022-04-01/a-victo-un-peu-de-bruit-de-folie-et-d-

ukraine.php
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Remix folklorique

Les Ukrainiennes de Dakh Daughters
réfugices en France: Vire et revenir

Par Anne Diatkine, envoyée spéciale a Vire et photos Florence Brochoire.
publié le 20 mars 2022 a 18h59

Ces musiciennes ont fui la guerre avec mere et enfants, et ont trouvé refuge au Préau, dans le
Calvados. Un centre dramatique ou elles n’ont pas attendu un jour avant de se remettre a jouer. Apres
1’Odéon, elles sont ce lundi au Monfort théatre.

Et les voici arrivés a Vire, cette petite
ville du Calvados dont on n’aurait jamais
soupconné qu’elle puisse devenir I’un des
points de ralliements des artistes
ukrainiens qui ne se disent pas en exil, car
oui, le doute ne leur est pas permis, ils
reviendront au plus vite dans leur pays, et
cette pensée suffit a bannir de leur
vocabulaire le moindre mot qui laisserait
supposer une installation au long cours.
On accorde la phrase au masculin alors
que les 19 Ukrainiens qui viennent de trouver refuge au Préau, un des plus petits centres dramatiques nationaux
de France, dirigé par Lucie Berelowitsch, sont ultra majoritairement des femmes, dont les musiciennes et
actrices des Dakh Daughters, qui redonnent vie a de trés anciennes chansons du folklore ukrainien qu’elles
remixent avec leurs propres textes et pléthores d’instruments a cordes et leur énergie de guerricres.

A chacune son point de départ, d’un abri dans le métro de Kyiv, d’un appartement prété a Lviv, d’'une maison
dans la banlieue de Kyiv et encore d’ailleurs. A chacune sa route, par la Pologne ou la Hongrie en traversant
les Carpates, et en passant par I’ Allemagne. Toutes ont suivi un long chemin avec leurs enfants, parfois des
bébés, parfois leur mére et belle-mére, bien que la plupart des personnes agées aient préféré ne pas quitter leur
demeure malgré les bombardements, parce qu’elles sont chez elles en Ukraine, parce qu’il est trop tard pour
tout abandonner, et parfois parce qu’elles redoutent d’étre un « fardeau » pour celles et ceux qui partent, comme
nous 1’expliquait dans son journal le metteur en scéne et inventeur du Dakh théatre — dakh signifiant toit mais
aussi refuge —, Vlad Troitskyi. Comme elles, I’imposant metteur en sceéne a rejoint le théatre Le Préau. Une
seule du groupe est restée a Kyiv, si bien que les six Dakh Daughters ne sont plus que cing et qu’il leur manque
une musicienne aux claviers.

« Protéger I’Ukraine mais a I’extérieur »

Pour Vlad Troitskyi également, le départ n’a pas été prémédité, mais s’est imposé durant une nuit
d’insomnie, ou il lui est apparu que les Dakh Daughters et le Dakha Brakha seraient plus utiles en dehors des
frontieres ukrainiennes qu’en restant les bras croisés, dans un appartement ou un abri antimissile. Et qu’il leur
fallait de toute urgence créer ce que le metteur en scene de 57 ans nomme un « front art », sorte de « front de
résistance artistique » qui voyage en Europe et en Amérique pour raconter la culture ukrainienne, dans ce
moment d’anéantissement et de négation de leur pays. Que leur devoir était « de continuer a protéger |’Ukraine
mais a l’extérieur », insistera-t-il.

Déroutant d’étre en Normandie ? Sans doute plus qu’on ne I’imagine, car ce qui reprend, avec une irréalité a
rendre fou, c’est la vie telle qu’elle était presque prévue, avec des concerts, des répétitions organisées de longue
date des Géants de la montagne, 1’ultime piéce inachevée de Pirandello, écrite qui entre 1928 et 1936. Lucie
Berelowitsch se remémore le petit mot qu’elle avait envoyé le 24 février, lors de 1’invasion, a chacune des Dakh
Daughters : « Je suis la pour vous. Venez si vous le souhaitez. » Elle connaissait VVlad Troitskyi, « metteur en
scene et fédérateur de troupes de génie » mais plus intimement chacune des actrices-musiciennes pour avoir
monteé avec elles, en ukrainien et russe, Antigone d’aprés Sophocle et étre partie en tournée ensemble pendant
plusieurs années. « Non merci, c’est trés gentil mais notre place n’est pas en France. Elle est ici en Ukraine,
méme sous les bombes », avaient-elles décliné.


https://www.liberation.fr/theatre/2015/07/20/le-cabaret-freak-et-eclectique-des-dakh-daughters_1350953/
https://www.liberation.fr/theatre/2015/07/20/le-cabaret-freak-et-eclectique-des-dakh-daughters_1350953/
https://www.liberation.fr/idees-et-debats/vlad-troitskyi-jai-decide-cette-nuit-de-partir-20220307_ZJRKBPMOC5D7XDEFSHOUM4SCOM/
https://www.liberation.fr/idees-et-debats/vlad-troitskyi-jai-decide-cette-nuit-de-partir-20220307_ZJRKBPMOC5D7XDEFSHOUM4SCOM/

Les Dakh Daughters a Vire, le 15 mars. Ces actrices et
musiciennes ont trouvé refuge au Préau, un des plus petits
centres dramatiques nationaux de France, dirigé par Lucie
Berelowitsch, accueillies avec leurs enfants. (Florence
Brochoire/Tendance Floue pour Libération)

Lorsqu’on arrive dans le hall carré du Préau en fin de
matinée du 15 mars, seule Ruslana Khazipova, 1’une des
Dakh Daughters, est déja la, malgré 1’épuisement, sur le
front de I’information, qui inlassablement s’adonne a
rendre tangible la spécificité de cette guerre a des
journalistes. Lunettes carrées, souriante, voix chaleureuse,
phrasé lent et pédagogique, et, tout d’un coup, une trouée
d’émotions qui la submerge quand elle nous salue, on avait
conversé ensemble sur Facetime quand elle était & Lviv.
Ruslana met mille soins pour raconter son voyage
précisément, décrire 1’élégance de gens « qui avaient mis
leurs plus beaux vétements comme pour narguer la guerre
malgré leur ventre vide » qu’elle voyait marcher dans une
file dense jusqu’a la frontiere polonaise. Elle-méme faisait
du surplace au volant avec son fils de trois ans, sa mere et
sa belle-meére, effectuant trois kilométres en seize heures.

Elle relate I’appel impromptu a sa propre meére quand Vlad
I’a convaincue de fonder ce « front art »: « On quitte
["Ukraine, tu as une heure pour prendre toutes tes affaires
dans le plus petit sac possible et le train jusqu’a Lviv. On
t’attend. » Ruslana et sa famille n’ont pas dormi une seule
nuit a ’hotel durant leur périple, car a chaque étape, des gens, qu’elle ne connaissait pas ou des amis d’amis,
leur ouvraient leur chambre a coucher. Ruslana se tient trés droite, en décrivant cet accueil des réfugiés inédit
en France, qui permet aux Ukrainiens de monter dans le train gratuitement et de bénéficier de protections
temporaires qui leur donnent 1’asile pendant six mois. Non, elle n’a rien a demander au gouvernement francais,
car « c’est a chacun de décider comment soutenir les Ukrainiens », puis se ravise. Si elle a une requéte, ce
serait que tous les réfugiés — les Afghans, les Syriens — puissent étre accueillis avec les mémes droits, avec la
méme chaleur et empathie que les Ukrainiens.

—— ’

Au centre Natalia, la mere de Ruslana Khazipova
membre du groupe, s'occupe des enfants. Pendant
que les meéres répetent au théatre, les grands-meres
et leurs petits-enfants se retrouvent chez Lucie ou
une partie des familles ukrainiennes est
hébergée. (Florence Brochoire/Tendance Floue
pour Libération)

Elle n’est pas dupe : elle sait bien que si le prix de
I’essence monte, que si la guerre dure, la belle
solidarité pourrait s’étioler. Aparté de Lucie
Berelowitsch: le théatre du Préau accueille
¢galement depuis aolt dernier un couple d’Afghans
cinéastes, tous deux en grand danger de mort dans
leur pays, puisque la femme venait, a I’arrivée des
Talibans, de tourner un documentaire sur le droit des femmes en Afghanistan, et que lui organise un festival de
cinéma sur les droits a Kaboul. Et c’est, répete Lucie Berelowitsch, la grande différence avec les Ukrainiens,
qui pour leur grande majorité quittent un pays qui les rendait « tres heureux ».

Ne pas rompre avec leur vie d’avant

Une vingtaine de personnes a la charge d’un établissement sans moyens importants, dont 7 enfants de 1 an a
15 ans, ce n’est pas négligeable, et pourtant, pour I’instant, le petit CDN Le Préau s’organise quasiment seul.
Deux familles logent chez Lucie Berelowitsch, trois autres sont hébergés dans les deux appartements destinés
aux artistes en residence, une dans un appartement mis a disposition par la ville. La semaine prochaine, la
municipalité devrait mettre a disposition un deuxieme appartement, et les collectivités devraient bientdt
s’associer au soutien. Les Virois ne cessent d’apporter des jouets, des vétements. Plus tard et trés vite, viendra
la question des titres de séjour. Les questions d’intendance sont de chaque instant, mais elles ne pésent pas.
Pour I’instant, tout ce monde vit a la fois dans 1’instant présent, et en Ukraine, I’ceil rivé aux nouvelles de la
guerre. Impossible de se projeter. Le théatre offre aussi sa salle de répétition et le conservatoire municipal préte
ses instruments ! Car oui, a peine arrivés, les Dakh Daughters entrent en répétition. La toute premiere qui signe
leurs retrouvailles aura d’ailleurs lieu dans un quart d’heure.



Répétition pour le groupe dans la salle de répétition
du Préau. (Florence Brochoire/Tendance Floue pour
Libération)

Et voici Bida, I'une des Dakh Daughters, qui franchit
le seuil du hall. Traits tirés, teint blafard, on le serait
a moins, et souriante, elle vient de chercher sa fille de
quatre ans, déja scolarisée a la maternelle, « il est plus
facile pour un tout-petit de s’intégrer en maternelle
ou la pédagogie est plus ludique et gestuelle ». Les
enfants plus &ges ont classe par zoom, dans une
Ukraine ou chacun est éparpillé a mille lieues mais ou
le groupe classe demeure. C’est le seul moyen pour
eux de ne pas rompre complétement avec leur vie
d’avant, et d’avoir des nouvelles de leurs amis, de
leurs profs, et surtout de garder 1’espoir que tout
redevienne comme avant. « C’est tellement étrange de reprendre le travail, de se retrouver comme convenu
pour donner un concert a Amsterdam, avant d’étre a Paris pour une grande soirée de soutien au théditre de
1’Odéon a I'Ukraine »Y murmure ’une d’elles. Le mari de Bida, lui, est accueilli comme d’autres membres
des Dakha Brakha, au Monfort théatre, chez Laurence De Magalhaes et Stéphane Ricordel, les découvreurs
historiques en France des deux émanations du Dakh théatre.

Un chant tres doux, presque murmureé

Elles descendent dans la salle de répétition, découvrent les instruments, les accordent, se mettent en arc de
cercle, tandis que Vlad Troitskyi est assis au centre. Elles doivent réorganiser entierement leur show, sans Tania
aux claviers. Pas maquillées, pas coiffées, avec de gros sweats a capuche d’ado, elles ne sont pas show off pour
un sou. Elles discutent en ukrainien sur le répertoire qu’elles ont reconstitué¢ de longue date, en écumant des
villages reculés de leur pays. Et tout d’un coup, un rythme anodin au départ s’amplifie, s’accroche au tempo de
la parole qui devient un chant trés doux, presque murmuré, puis choral et une contrebasse entre en action. Une
joie tangible survient, de ce travail collectif, et du plaisir de s’accorder, avec des essais, des erreurs et des
reprises, de la recherche. Vlad Troitskyi, a I’afflit des nouvelles sur son portable, intervient peu, elles décident
ensemble de I’ordre des chansons. Le visage de Bida, si fatigué, s’éclaire, tandis qu’elle commence a chanter,
d’abord en chuchotant. Et il y a Zo, aussi, dont les traits se pacifient, qui propose un nouveau texte. Plus tard,
elle nous dira qu’elle aimerait bien faire connaitre le poéte et romancier VVassyl Barka en Europe, résistant, dont
les écrits racontent notamment 1’extermination des Juifs d’Ukraine, et auteur du Prince jaune, sur la grande
famine organisée par 1’Etat soviétique en 1933.

Mais qu’est-ce qui nous prend ? On quitte les répétitions pour aller chez Lucie. On toque, et c’est Lukia, 12
ans, la fille de Bida, qui nous ouvre, et nous accueille, nous offre un verre d’eau, jeune fille parfaite dans la
maison du bonheur. Des petits enfants jouent, les grands-meéres s’occupent d’eux, le soleil remplit la piéce.
Lukia a envie de témoigner de la guerre. Mais voila que les mots défilent, patinent, explosent en sanglots
intenses et irrépressibles. C’est elle qui nous questionne : « J'ai laissé mes amis, mes grands-parents en
Ukraine. Pourquoi ils sont bombardés ? Pourquoi ils veulent nous tuer ? Qu’est-ce qu’on a fait ? Je suis
contente que ma famille soit saine et sauve et j 'aimerais dire merci a Lucie. Mais je ne peux plus voir a la télé
des images de gens mourir dans la rue en Ukraine. Je me sens coupable d’étre en vie. » Depuis son arrivée a
Vire, Lukia parvient de nouveau a dormir en pyjama au lieu de rester tout habillée pour descendre s’abriter au
plus vite en prévision d’un bombardement nocturne.

DL undi 21 mars : soirée de soutien a 1’Ukraine a 1’Odéon avec notamment les Dakh Daughters, et la lecture
d’une piece inédite en France, « Mauvaise route » de Natalka VVorojbyt.

28 mars : concert des Dakhabrakha au Monfort theatre, 106 Rue Brancion (75015).
2 avril : Concert des Dakh Daughters au Préau a Vire (Calvados).

https://www.liberation.fr/culture/les-ukrainiennes-de-dakh-daughters-refugiees-en-france-vire-et-revenir-
20220320 VCLMPO55FZHYPHDZIJBVUOEZWCM/
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! Le 38° FIMAYV du 16 au 22 mai

Claude Thibault, 14 mars 2022

Le 38° FIMAV (Festival International de Musique Actuelle
de Victoriaville) présentera une centaine d’artistes d’une
quinzaine de pays du lundi le 16 mai au dimanche le 22 mai 2022 sur les scénes du Colisée Desjardins, du Carré
150 et de I’Eglise St-Christophe d’ Arthabaska. Du groupe Dakh Daughters (Ukraine) en passant par le quatuor
de saxophones Quasar (QC) et du duo de saxophonistes Colin Stetson (Etats-Unis) / Mats Gustafsson (Suéde)
découvrez toute la programmation sur fimav.qc.ca

Dakh Daughters (Ukraine)

Dakh Daughters est un groupe entiérement
féminin de 1’Ukraine qui propose un spectacle
haut en couleur ou les genres s’emmélent :
musique traditionnelle ukrainienne, jazz et
chanson francaise de la belle époque
rencontrent des sensibilités tout ce qu’il y a de
plus actuelle. Les 7 chanteuses-musiciennes-
performeuses étaient invitées pour une
premiére fois au Québec dans le cadre du 36e
FIMAV 2020, qui a été annulé en raison de la
pandémie mondiale de COVID-19. Depuis,
I’équipe du FIMAYV n’a pas laché le morceau et
compte enfin les accueillir a Victoriaville au
38e FIMAYV 2022!

‘_ﬂ_p Dakh Daughters - Rosy (Live on KEXP)

Regarder sur (2 Youlube

https://dakhdaughters.com/

Quasar (Québec)
Passionné par la musique de son temps, le [ e 112
quatuor de saxophones Quasar se consacre a la :
création et a la promotion de la musique
contemporaine. Musique instrumentale,
électronique, improvisation, théatre
instrumental, nouvelles lutheries; autant
d’avenues pour explorer dans toute sa richesse
I’univers du son au XXle siecle. Seul ou
accompagné d’un orchestre symphonique,
acoustique ou branché, Quasar se distingue par
sa sonorit¢ unique, 1’audace de sa
programmation et par son engagement |[AEEEE—_—G—_G Wwww.quasar4.com

exceptionnel a 1’égard des compositeurs

contemporains. L’ensemble est lauréat de 9 prix Opus décernés par le Conseil québécois de la musique, dont celui
d’«Interpréte de I’année». Quasar présente une série de concerts a Montréal et se produit réguliérement en tournée
sur la scéne nationale et internationale. Avec Marie-Chantal Leclair, Mathieu Leclair, Jean-Marc Bouchard et
André Leroux.

https://quasar4.com/fr

Colin Stetson (Etats-Unis)
Mats Gustaffson (Suede)
Les saxophonistes Colin Stetson et Mats g ey e e
Gustafsson étaient également invités a jouer a |
Victoriaville dans le cadre du 36e FIMAV
2020, mais comme pour les Dakh Daughters, ce
fut finalement un rendez-vous manqué. Au
printemps 2022, le public du 38e FIMAV aura
enfin ["occasion d’assister au premier concert
en sol québécois de ces deux geéants du
saxophone, qui partageront la scéne afin de
combiner leurs approches diamétralement
opposées, mais 6 combien complémentaires!

Regarder sur (3 YouTube



https://www.fimav.qc.ca/
https://dakhdaughters.com/
https://quasar4.com/fr

Les artistes du 38¢ FIMAV (16-22 mai)

Nadah El Shazly (Egypte, Québec, Liban et Canada)

Dakh Daughters (Ukraine)

Dither (Etats-Unis)

Quasar (Québec)

No Hay Banda / Ida Toninato / Navid Navab (Québec, Canada, France, Iran et Colombie)
Sean Noonan’s Pavees Dance — Tan Man’s Hat (Etats-Unis)

René Lussier — Au diable vert (Québec)

Mopcut (Etats-Unis, France et Autriche)

Fatima Mirand — Living Room Room (Espagne)

Mats Gustafsson / David Grubbs / Rob Mazurek — The Underflow (Suéde et Etats-Unis)
Mazen Kerbaj / Sharif Sehnaoui / Raed Yassin — A Trio (Liban)

Franck Vigroux — Forét (France et Japon)

Mary Halvorson — Amaryllis & Belladonna (Etats-Unis, Mexique et Autriche)
Bloodmist (Etats-Unis)

Simon Martin — Musique d’art (2022) — (Québec)

Pangea de Futura (Québec, Canada et Philippines)

Fire Music — The Story of Free Jazz (Etats-Unis)

Colin Stetson / Mats Gustafsson (Etats-Unis et Suéde)

Gordon Grdina — The Marrow & Square Peg — (Canada, Etats-Unis, Iran, et Allemagne)

PASSEPORT FESTIVAL EN PREVENTE MAINTENANT

QUASAR

SEAN NOONAN'S
PAVEES DANCE

38° énITION FATIMA MIRANDA «Tan Man's Hat »
«Living Room Room »
16 AU 22 MAI FRANCK VIGROUX
2022 SIMON MARTIN «Forét»
«Musique d’art (2022) »
DITHER
MATS GUSTAFSSON
SRS ST,
The Underflow »
i F;::T;‘\;g;“ pA':G:A ;:;;:uu DAKH DAUGHTERS
i o % NO HAY BANDA REqNS' Lt}l, e
«Au diable vert»
MUSIQUE A MARY HALVORSON
ACTUEIiII“EE NAVID NAVAB «Amaryllis & Belladonna »
VI AV MAZEN KERBAJ
CTORL SHARIF SEHNAOUI GORDON GRDINA
RAED YASSIN « The Marrow & Square Peg »
«A Trio » MOPCUT
FIRE MUSIC
« The Story of Free Jazz » BLOODMIST
——— “g Cungy O Desiordins @ SEE atoll Lebpom Lhewele @Yool ckpi oy chr B B 0N

+ deux programmes de films expérimentaux

En plus de tous ces concerts, le 38e FIMAV propose deux programmes de films expérimentaux. Le long
métrage The Great Flood de Bill Morrison (musique de Bill Frisell) sera projeté au premier programme et une
série de courts métrages titrée Ombres Electriques sera présentée au deuxiéme programme : Steven Woloshen &
Alexandra Grimanis —Rhythm In The Backstroke (musique de Fred Frith), Michaela Grill —under the
microscope (musique de Sophie Trudeau), Julie Tremble — Explosion no 3, Sabrina Ratté — House of Skin»
(musique de Roger Tellier-Craig), Joost Rekveld — #57 et Peter Tscherkssky — Train Again.

Pour en savoir plus :

https://www.facebook.com/musiqueactuellevicto
https://www.fimav.qc.ca/

https://sortiesjazznights.com/le-38e-fimav-du-16-au-22-mai/

sortiesJAZZnights.com



https://www.facebook.com/musiqueactuellevicto
https://www.fimav.qc.ca/
https://sortiesjazznights.com/le-38e-fimav-du-16-au-22-mai/

) ICI Estrie

Le groupe engag¢ ukrainien Dakh Daughters
invité a Victoriaville
Jean-Francois Dumas — Radio-Canada

Dimanche 12 mars 2022

Le Téléjournal Estrie

Les organisateurs du Festival international de musique actuelle de Victoriaville (FIMAV) tentent d'aider des
artistes ukrainiennes a entrer au Canada.

Bien avant le début du conflit armé en Ukraine, il était prévu que des artistes du monde entier participent au
FIMAYV, qui se déroulera du 16 au 22 mai.

Mais la venue d'artistes européens est maintenant plus qu'incertaine. Particulierement celle du groupe
ukrainien Dakh Daughters, composeé de sept chanteuses et musiciennes.

En quarante ans, on n'a jamais vécu des échanges avec des musiciens en pleine guerre. Donc, c'est assez lourd, se
désole le directeur général et artistique du FIMAV, Michel Levasseur, qui accompagne les musiciennes dans leur
démarche.

« Il'y a une volonté extraordinaire derriere leur art. Elles ne veulent pas sortir de leur pays. Elles veulent
s'exprimer. Elles sont prétes a prendre un avion a Varsovie. On fait des plans la. »

— Une citation de Michel Levasseur, directeur géneéral et artistique du Festival international de musique actuelle
de Victoriaville

D'autant plus que le groupe Dakh Daughters est reconnu pour ses chansons engagees, ou elles mélangent I'art et
la politique.

Selon I'agent du groupe, le propriétaire de Riotartists, Bill Smith, les artistes ont bien I'intention d'étre présentes
pour leurs concerts prévus a Victoriaville et a Toronto, ce printemps. Il ajoute cependant que plusieurs membres
de Dakh Daughters se trouvent encore a Kiev, ou la situation est précaire.

Méme son de cloche du coté des organisateurs du FIMAV, qui sont déterminés a accueillir a Victoriaville la
totalite de la centaine d'artistes invités, répartis dans une quinzaine de pays, dont plusieurs en Europe. Pour Michel
Levasseur, il s'agit de faire honneur aux arts vivants.

https://ici.radio-canada.ca/nouvelle/1868730/groupe-ukrainien-dakh-daughters-victoriaville

https://ici.radio-canada.ca/tele/le-telejournal-estrie/site/episodes/613523/episode-du-13-mars-2022



https://ici.radio-canada.ca/nouvelle/1868730/groupe-ukrainien-dakh-daughters-victoriaville
https://ici.radio-canada.ca/tele/le-telejournal-estrie/site/episodes/613523/episode-du-13-mars-2022

Le FIMAV annonce deux spectacles
pour sa programmation de 2022

PAR MYRIAM BERCIER
3 MARS 2022

Le Festival international de musique actuelle de Victoriaville (FIMAV) annonce deux nouveaux
spectacles pour leur 38°¢ édition. Il s’agit de Dakh Daughters et de Colin Stetson et Mats
Gustafsson.

Avant de dévoiler officiellement sa programmation le 9 mars prochain, le FIMAYV a décidé de
titiller son public avec I’annonce de deux spectacles. Le groupe entierement féminin ukrainien
Dakh Daughters sera de passage a Victoriaville au mois de mai 2022. La formation devait étre
de la 36¢ édition, mais pour les raisons qu’on connait, cela n’a pas eu lieu.

Au fil des ans, le FIMAV a acquis tout un flair pour dégoter des artistes provocateurs qui
transgressent les frontiéres géographiques et musicales, mais dont la musique demeure
accessible a tous et a toutes. Dakh Daughters [...] propose un spectacle haut en couleur
ou les genres s 'emmélent : musique traditionnelle ukrainienne, jazz et chanson frangaise

de la belle époque rencontrent des sensibilités tout ce qu’il y a de plus Musique Actuelle.
— Le FIMAV

Une autre présence reportée de la 36° a la 38°¢ édition? Celle de Colin Stetson (qui signe la plus
récente bande sonore du reboot de Massacre a la trongonneuse) et Mats Gustafsson. « Au
printemps 2022, le public du 38° FIMAYV aura enfin 1’occasion d’assister au premier concert en
sol québécois de ces deux géants du saxophone, qui partageront la scene afin de combiner leurs
approches diamétralement opposées, mais 0 combien complémentaires! », indique le
communiqué de presse.

Restez a I’affiit, la programmation du FIMAV 2022 sera révélée le mercredi 9 mars 2022.
https://lecanalauditif.ca/actualites/fimav-annonce-deux-spectacles-pour-programmation-2022/

(mon’ Un peu d’Ukraine au FIMAV. Peut-étre.
V I Cto PAR ALEX DROUIN -3 MARS 2022

Il pourrait y avoir une touche ukrainienne lors du prochain Festival international de musique
actuelle de Victoriaville.

Une partie de la programmation a été dévoilée jeudi et le groupe féminin Dakh Daughters,
d’Ukraine, en fait partie. La direction a indiqué que depuis deux ans qu’elle tentait de les faire
venir a Victoriaville, mais la pandémie en a décidé autrement. Malgré la guerre en ce moment
dans ce pays, la direction espéere toujours les voir sur scene a Victoriaville.

La 38e édition se tiendra du 16 au 22 mai.
https://monvicto.com/un-peu-dukraine-au-fimav-peut-etre/

DAKH DAUGHTERS COLIN STETSON / MATS GUSTAFSSON

Crédit Igor Gaida Crédits Martin Morissette
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