Vendredi 18 octobre 2024 / Friday, October 18, 2024

9:00 -10:30 Welcome, You'’re Among Friends! / Bienvenue, vous étes entres amis!
Festival Theatre Stage

Moderators/Modérateurs: Mark Adam & Fabrice Marandola
University of Manitoba Percussion Ensemble -

Manuel Lopez Tovar & Crystal Kim * Shawn Mativetsky

10:30 - 10:45 Pause café/ Coffee break - Hall d’entrée / Lobby

10:45 - 12:10 From Concept to Concert/ Du concept a la scene
Festival Theatre Lobby

Modérateur/Moderator: Darrell Bueckert
Ryan Drew * Marvin Burock * Adam Patrick Bell + Matthew Lau

12:10 - 13:30 Pause diner / Lunch break

13:30 - 14:30 Marimba Me? I Marimba you! / L’dme des lames
Festival Theatre Stage

Modérateur/Moderator: Nick Papador
McGill Percussion Ensemble * Gina Ryan * Matthew Coley

14:30 - 15:30 Poster Session / Session d’affiches de recherche - Hall d’entrée / Lobby

15:30 - 17:00 Vibraphonio
Festival Theatre Lobby

Modératrice/Moderator: Kristie Ibrahim

Breanna Stewart & Brydone Charlton * Ignacio Corrales *
Jérémie Carrier * Bevis Ng
17:15 - 18:15 Keynote Presentation / Conférence principale
Festival Theatre Stage

Modératrice/Moderator: Gina Ryan

Denis Martin - Recording Percussion: Assembling a variety of production techniques
to form a flexible sound aesthetic

Enregistrer la percussion, ou I’art de combiner des techniques de production variées pour
créer une esthétique sonore flexible

18:30 - 20:00 Pause souper / Supper break

20:00 - 21:30 Architek Percussion Ensemble
Festival Theatre Stage

Modérateur /Moderator: Mark Morton



Samedi 19 octobre 2024 / Saturday, October 19, 2024

9:30 - 11:15 Weaving the Past into the Future / Entrelacer le passé dans le futur
Festival Theatre Lobby

Modérateur/Moderator: Manuel Lopez Tovar
Jérémie Carrier * Matthew Coley * Joseph Chang -
Michel Deschénes * Shawn Mativetsky

11:15 - 11:30 Pause café/ Coffee break - Hall d’entrée / Lobby

11:30 - 13:10 Innovations in Rhythmic Expression / Innovations dans l'expression
par le rythme

Festival Theatre Stage
Modérateur/Moderator: John Beck

Simon Chioini & Jodo Catalao * Stuart Marrs * Kairos Percussion Quartet * Kristie
Ibrahim, Gina Ryan & Victoria Sparks

13:10 - 14:45 Pause diner / Lunch break

14:45 - 15:15 Rhythm and Renewal - Health & Wellness / Se ressourcer par le
rythme - Santé et bien-étre
Festival Theatre Lobby

Modératrice/Moderator: Nadia Azar
Nadia Azar * John Beck * Matthew Lau

15:20 - 16:00 Interactive Sessions (Running concurrently) / Sessions interactives
(en paralleéle)

Festival Theatre Stage (Beck) Festival Theatre Lobby (Lau)
Adapting the Drum Circle for Effortless and Relaxed Playing
Research, Recreation, and Rhythmic Through Yoga Alignment
Reinforcement Knowledge

Adapter les cercles de tambours a la Jouer sans effort et de maniere détendue
recherche, a la récréation et au grdce d la connaissance de 1'alignement
renforcement rythmique au yoga

16:00 - 17:00 Poster Session / Session d’affiches de recherche - Hall d’entrée / Lobby

17:00 - 20:00 Pause souper / Supper break

20:00 - 21:30 CPN Orchestra & OMBAK Gamelan Ensemble
Festival Theatre Stage

Modérateurs/Moderators: Victoria Sparks & Mark Adam



Welcome to Acadia University in the heart of the beautiful Annapolis Valley!

It is my honor to extend a warm welcome to the members of the Canadian Percussion Network for your national
conference. Acadia University, with its rich tradition of academic excellence and vibrant community spirit, is
thrilled to host this distinguished gathering of percussionists, educators, and scholars.

Our School of Music, renowned for fostering innovation and excellence, offers a unique environment where
research, performance, and music education converge. At Acadia, we are committed to pushing the boundaries of
music through interdisciplinary collaboration, blending tradition with cutting-edge practices. We believe that the
intersection of research and performance is where the most exciting developments in music education occur, and we
are proud to support this dynamic exchange of ideas.

May this conference inspire new connections, spark creativity, and deepen your passion for percussion. Enjoy your
time at Acadia, where the rhythm of learning never stops!

Warm regards,
Jeffrey J. Hennessy, Ph.D.

President and Vice-Chancellor, Acadia University

Bienvenue a I'Université Acadia, au coeur de la magnifique vallée de I' Annapolis !

J'ai I'honneur d'accueillir chaleureusement les membres du Réseau canadien de la percussion a I'occasion de votre
conférence nationale. L'Université¢ Acadia, avec sa riche tradition d'excellence académique et son vibrant esprit
communautaire, est ravie d'accueillir ce rassemblement distingué de percussionnistes, d'éducateurs et d'érudits.

Notre Ecole de musique, réputée pour favoriser l'innovation et I'excellence, offre un environnement unique ou
convergent la recherche, l'interprétation et I'éducation musicale. A Acadia, nous nous engageons a repousser les
limites de la musique par le biais d'une collaboration interdisciplinaire, mélant les traditions et pratiques de pointe.
Nous pensons que c'est a l'intersection de la recherche et de 1'interprétation que se produisent les développements les
plus passionnants en matiére d'éducation musicale et nous sommes fiers de soutenir cet échange dynamique d'idées.

Puisse cette conférence vous inspirer de nouveaux liens, stimuler votre créativité et approfondir votre passion pour
la percussion. Profitez de votre séjour a Acadia, ou le rythme de l'apprentissage ne s'arréte jamais !

Meilleures salutations,
Jeffrey J. Hennessy, Ph.D.

Président et vice-chancelier, Université Acadia




Detailed program - Programme Détaillé
Friday October 18, 2024 - Vendredi 18 Octobre 2024

9:00 - 10:15
Welcome, you’re among friends! - Bienvenue, vous étes entres amis!

Festival Theatre Stage
Moderators/Modeérateurs: Mark Adam & Fabrice Marandola

Victoria Sparks (director/directrice) — University of Manitoba

Connecting the Threads:
An exploration in community minded rehearsal and performance processes
Etablissant des liens :
Une exploration des processus de répétition et de représentation axés sur la communauté

Using Paul Lansky's percussion quartet 'Threads' as a structure for developing community-based rehearsal skills and encouraging a
variety of group interpersonal dynamics, we will divide this 10-movement work into different quartets of students. Creating
opportunities for students to interact with each other through different groupings for each movement, we are providing opportunities
to explore roles as chamber music leaders and collaborators and exploring creative and community minded concepts within the
tradition of the 'percussion quartet.'

Described by the composer as: "a 'cantata' for percussion quartet in ten short movements. There are three 'threads' that are
interwoven in the piece: Arias and Preludes that focus on the metallic pitched sounds; Choruses in which drumming predominates;
and Recitatives made largely from Cage-like 'noise' instruments. The aims of the different threads are to highlight the wide range of
qualities that percussion instruments are capable of, from lyrical and tender to forceful and aggressive, and weave them into one
continuous texture."

En utilisant le quatuor a percussion « Threads » de Paul Lansky comme structure pour développer des compétences de répétition
basées sur la communauté et encourager une variété de dynamiques interpersonnelles de groupe, nous diviserons cette ceuvre en 10
mouvements en différents quatuors d'étudiants. En créant des possibilités pour les étudiants d'interagir les uns avec les autres a
travers différents groupes pour chaque mouvement, nous offrons des possibilités d'explorer les réles en tant que leaders et
collaborateurs de la musique de chambre et d'explorer des concepts créatifs et communautaires dans la tradition du « quatuor de
percussion ».

Décrite par le compositeur comme une « cantate » pour percussions : une « cantate » pour quatuor a percussion en dix courts
mouvements. Trois « fils » sont entrelacés dans la piece : les arias et les préludes qui se concentrent sur les sons métalliques ; les
cheeurs dans lesquels les tambours prédominent ; et les récitatifs composés en grande partie d'instruments « bruyants » de type cage.
L'objectif de ces différents fils est de mettre en évidence la large gamme de qualités dont les instruments a percussion sont capables,
de la lyrique et du tendre a la force et a I'agressivité et de les tisser dans une texture continue. »



Manuel Lopez Tovar & Crystal Kim — McGill University

Fantasy for Cello and Percussion (1986) — David Maves
Fantaisie pour violoncelle et percussion (1986) — David Maves
[. Adagio - Allegro
II. Allegro Moderato
III. Adagio

Accompanying performance for the poster "Timpani in Chamber Music: Preliminary study on timbre-blending with cello"

Accompagnement de l'affiche : «Timpani in Chamber Music : Etude préliminaire sur le mélange des timbres avec le violoncelle »

Shawn Mativetsky — McGill University

Generation Recall & Starfield: A performance of new works for tabla and effects pedals
Generation Recall & Starfield: nouvelles ceuvres pour tabla et pédales d’effet

While the tabla's origins are found at the heart of Hindustani music, the tabla’s great versatility has enabled it to transcend musical
and cultural boundaries. A factor that has contributed to its ease in maneuvering different genres is the fact that since the advent of
the microphone, it has become standard practice to amplify concerts of Indian classical music. Being an amplified instrument makes
the tabla a natural candidate for collaborations with electronics and other amplified sounds.

The wide world of effects pedals greatly expands the sonic palette of the tabla, allowing for manipulation of timbre, pitch, time, and
space. In recent years, Shawn Mativetsky has been exploring the vast possibilities of effects pedals, not only as sound modifiers, but
also as interactive partners in performance. The tabla tradition is rooted in improvisation, and combined with contemporary
performance practices, a rich improvisatory vocabulary is readily available, however within the constraints of sound production on
the instrument itself. Adding effects pedals to the mix vastly expands the tonal possibilities of the tabla, opening new paths for
improvisation, and inspiration for endless new musical avenues to explore. Effects pedals are relatively accessible, very hands-on,
and easy to use, providing percussionists with a wonderful path into the world of electronic music.

Si le tabla trouve ses origines au coeur de la musique hindustani, sa grande polyvalence lui a permis de dépasser les frontiéres
musicales et culturelles. Le fait que depuis I'avénement du microphone, il est devenu standard d'amplifier les concerts de musique
classique indienne est un facteur qui a contribué a l'aisance avec laquelle le tabla a pu s'adapter a différents genres. En tant
qu'instrument amplifié, le tabla est un candidat naturel a la collaboration avec I'électronique et d'autres sons amplifiés.

Le vaste monde des pédales d'effets élargit considérablement la palette sonore du tabla, permettant de manipuler le timbre, la
hauteur, le temps et I'espace. Ces derni¢res années, Shawn Mativetsky a exploré les vastes possibilités des pédales d'effets, non
seulement en tant que modificateurs de son, mais aussi en tant que partenaires interactifs dans la performance. La tradition du tabla
est enracinée dans l'improvisation et combinée aux pratiques contemporaines, un riche vocabulaire d'improvisation est facilement
disponible, tout en restant dans les limites de la production sonore de l'instrument lui-méme. L'ajout de pédales d'effets au mélange
¢largit considérablement les possibilités tonales du tabla, ouvrant de nouvelles voies a I'improvisation et a l'inspiration pour une
infinité de nouvelles voies musicales a explorer. Les pédales d'effets sont relativement accessibles, trés pratiques et faciles a utiliser,
offrant aux percussionnistes une merveilleuse porte d'entrée dans le monde de la musique électronique.

10:15 — 10:30 Coftee break - Pause Café




10:45 -12:10
From Concept to Concert - Du concept a la scéne

Lecture Demos
Moderator/Modérateur: Darrell Bueckert

Ryan Drew — University of Prince Edward Island

Percussive paratextuality and cymbalic spaces: marginalia as reading and writing in percussion -
Paratextualité percussive et espaces de cymables : Les Notes Marginales étant la lecture et I’écriture des
percussions

While they share the same stage as the rest of the orchestra, percussionists occupy their space much differently. In this paper, I
explore percussionists’ interactions with formal musical texts (namely, scores and sheet music) via marginalia: drawings and
diagrams of upstage geographies, sketches, scribbles, mallet tray mapping, (extra)musical cues, technical markings, stylistic
annotations, checklists and connectors, crude transcriptions, tempi an d timpani tunings, acronyms and articulations. Percussionists
use these marginal notes and paratexts to negotiate composed messages inscribed in ink, footnoting new creative interpretations in
the margins and “spaces between:” 8-bar rests, Mvt. IV tacet, and the canvas separating two staves. Employing an autoethnographic
lens and drawing from Stewart Hall’s encoding/decoding model of communications, I examine how percussionists produce and
receive media messages within the context of their practice.

This study considers how percussionists interpret their scores and sheet music using marginalia and paratexts. (Figure 1 provides an
example of such marginalia.) I explore whether percussionists with shared characteristics like genre or geography adopt similar
interpretive methods. And, I assess how psychological and sociological factors affect these interactions, considering the potential
influence of visual, auditory, and kinesthetic (VAK) learning styles and other indicators like cultural backgrounds and education.

I ground this autoethnography in my experience as a trained orchestral percussionist and my engagement with formal musical texts
as spatial-temporal mapping (e.g., scrape this, now). Methodologically, data collection will involve two stages: an anonymized
survey, followed by provisional semiotic analyses and interviews with select percussionists. This project aims to further
contextualize psychological, sociological, and communicative aspects of musicians’ paratextual interplay with formal musical texts.

Bien qu'ils partagent la méme scéne que le reste de 'orchestre, les percussionnistes occupent leur espace de maniére trés différente.
Dans cet article, j'explore les interactions des percussionnistes avec les textes musicaux formels (c'est-a-dire les partitions) par notes
marginales: dessins et diagrammes de géographies de scéne, croquis, gribouillages, cartographie des plateaux de baguettes, reperes
(extra) musicaux, marquages techniques, annotations stylistiques, listes de contrdle et connecteurs, transcriptions brutes, tempo et
lI'accord de timbales, acronymes et articulations. Les percussionnistes utilisent ces notes marginales et ces paratextes pour négocier
les messages composés inscrits a I'encre, en notant de nouvelles interprétations créatives dans les marges et les « espaces entre » : les
silences de huit mesures, le tacet du Mvt. IV et la toile séparant deux portées. En employant une optique auto-ethnographique et en
m'inspirant du mod¢le d'encodage/décodage des communications de Stewart Hall, j'examine comment les percussionnistes
produisent et recoivent des messages médiatiques dans le contexte de leur pratique.

Cette étude porte sur la maniere dont les percussionnistes interpreétent leurs partitions en utilisant des notes marginales et des
paratextes (la fig. 1 donne un exemple de ces notes et paratextes). (Je cherche a savoir si les percussionnistes partageant des
caractéristiques communes telles que le genre ou la géographie adoptent des méthodes d'interprétation similaires. Et j'évalue
comment les facteurs psychologiques et sociologiques affectent ces interactions, en considérant l'influence potentielle des styles
d'apprentissage visuel, auditif et kinesthésique (VAK) et d'autres indicateurs tels que les antécédents culturels et 1'éducation.

Je fonde cette auto-ethnographie sur mon expérience de percussionniste d'orchestre et sur mon engagement avec les textes musicaux
formels en tant que cartographie spatio-temporelle (par exemple, scrape this, now). D'un point de vue méthodologique, la collecte de
données se fera en deux étapes : une enquéte anonyme, suivie d'analyses sémiotiques provisoires et d'entretiens avec des
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percussionnistes sélectionnés. Ce projet vise a mieux conceptualiser les aspects psychologiques, sociologiques et communicatifs de
l'interaction paratextuelle des musiciens avec les textes musicaux formels.

Marvin Burock — Independent/Indépendant

Joe Morello: An Insider’s View
Joe Morello : Une perspective Unique

My presentation will begin by exploring legendary jazz drummer Joe Morello’s approach to technical development. This will include
a discussion on wrist, forearm, and finger development including the three “pressures”, as well as his use of the level system for
accenting. It will also shed light on Joe’s practice routines and the method books that he used for technical development. My
presentation will also examine Joe’s approach to the drum set from a music perception and cognition perspective. This will include
sharing some of his insights on phrasing, time feel, tempo, and dynamics. The information in my presentation is based on more than
twenty years as Joe’s pupil and assistant.

Ma présentation commencera par l'exploration de I'approche du légendaire batteur de jazz Joe Morello en matiére de développement
technique. Cela comprendra une discussion sur le développement du poignet, de I'avant-bras et des doigts, y compris les trois «
pressions », ainsi que son utilisation du systéme de niveaux pour l'accentuation. Elle mettra également en lumiére les routines
d'entrainement de Joe et les livres de méthodes qu'il utilisait pour le développement technique. Ma présentation examinera également
I'approche de Joe a la batterie du point de vue de la perception et de la cognition musicales. Il s'agira notamment de partager
certaines de ses idées sur le phrasé, la sensation de temps, le tempo et la nuance. Les informations contenues dans ma présentation
sont basées sur plus de vingt ans d’expérience en tant qu'éléve et assistant de Joe.

Adam Patrick Bell — Western University, Canada Research Chair

Disability in the Life of J Dilla and its Influence on his Rhythmic Invention
Le Handicap dans la vie de J Dilla et son influence sur son invention rythmique

The “producer’s producer,” hip-hop musician J Dilla (1974-2006) has deservedly been credited with pioneering several techniques in
music production using his MPC3000, including his signature sound of “drunken” drums. In this presentation, I begin by first
focusing on salient concepts in Dan Charnas' book Dilla Time (2022), specifically his explanation of Dilla's so-called "limping"
rhythms. Following, I discuss the impact of disability and chronic illness in the life of J Dilla. I forward that Charnas disconnects
Dilla’s music from his experiences of disability and chronic illness, ignoring how Dilla’s disabled bodymind shaped his music.
Given the folklore and fanfare surrounding Dilla’s acclaimed final album Donuts (2006) (see Ferguson, 2014), reexamining this
period in Dilla’s life using frameworks from the field of disability studies (e.g., Bruce, 2021; Schalk & Kim, 2020), I argue that
Charna’s compelling theory of “Dilla Time” would be strengthened if he acknowledged and analyzed Dilla’s experience of disabled
embodiment as a fundamental source for his signature rhythmic sound. Furthermore, I suggest that the ingenuity of Donuts (2006)
can be directly attributed to what Lubet (2017) terms a “disabled gesture” and what Dockumaci (2023) labels “activist affordances.”
Understanding the musical life of Dilla from these vantages could potentially lead to making percussion education more inclusive
and accessible to people with disabilities by reframing and revaluing how instruments are played.

Le musicien hip-hop J Dilla (1974-20006), le « producteur du producteur », a été€ reconnu a juste titre comme le pionnier de plusieurs
techniques de production musicale a l'aide de son MPC3000, y compris sa signature sonore de tambours « ivres ». Dans cette
présentation, je commence par me concentrer sur les concepts importants du livre Dilla Time (2022) de Dan Charnas, en particulier
sur son explication des rythmes dits « boiteux » de Dilla. Ensuite, je discute de l'impact du handicap et de la maladie chronique dans
la vie de J Dilla. J'avance que Charnas déconnecte la musique de Dilla de son expérience du handicap et de la maladie chronique, en
ignorant comment l'esprit corporel handicapé de Dilla a fagonné sa musique. Etant donné le folklore et la fanfare entourant le dernier
album de Dilla, Donuts (2006) (voir Ferguson, 2014), réexaminant cette période de la vie de Dilla en utilisant les cadres du domaine
des études sur le handicap (par exemple, Bruce, 2021 ; Schalk & Kim, 2020), je soutiens que la théorie convaincante de Charna sur
le « temps de Dilla » serait renforcée s'il reconnaissait et analysait 1'expérience de l'incarnation du handicap de Dilla comme une
source fondamentale de sa signature sonore rythmique. En outre, je suggére que l'ingéniosité de Donuts (2006) peut étre directement
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attribuée a ce que Lubet (2017) appelle un « geste handicapé » et ce que Dockumaci (2023) appelle des « affordances activistes ».
Comprendre la vie musicale de Dilla la prise en compte de ces désavantages pourrait potentiellement rendre I'enseignement des
percussions plus inclusif et plus accessible aux personnes handicapées en recadrant et en réévaluant la maniére dont les instruments
sont joués.

Matthew Lau — Independent

Hertz & Lumen: Poetry of Images & Sounds
Hertz & Lumen : La poésie des images et des sons

Hertz & Lumen: Poetry of Images & Sounds examines the relationship and creation between a percussionist and moving images with
Massimo Lauricella's vibraphone solo Ritratti Surreali (2022). Translated as "Surreal Portraits", this 5-movement suite was written by
award-winning Italian composer Lauricella for Ben Omar, and later dedicated to Matthew Lau. Adding moving images to existing
repertoire is not a new idea. Spanish powerhouse Jos¢ Manuel Lopez Lopez has worked with French filmmaker Pascal Auger for two
large scale works featuring his solo, chamber, and orchestral works with an addition of newly created videos, resulting Le Céleste
(2004), and Le Grand Céleste (2004). The juxtaposition of videos and music enables the composer to see his existing works in another
way. Gestures made by percussionists often connect and portray sound production and artistic interpretation. In Ritratti, I have
commissioned Asian-American filmmaker XUAN for an exhilarating video in a cross between Italian Neorealism and Spanish Pedro
Almodovar It enhances the music of Lauricella, connecting the space between hertz and lumen. Elements include bold and started
colors, intricate meticulous timed-out events and playful composition, marrying camp and drama together. Each movement depicts
surreal pictures as each title suggests: Prisma Alato depicts 2 hummingbirds; Alter Ego plays on different personalities without
ourselves, Vib! Rato! Ratooo! combines Italian gibberish with vibraphone in a whimsical manner, Fryderyk 5.0 pays homage to the
pianist Chopin, and Fuori Controllo ends the suite with a bang out of control. We as percussionists have access to a myriad of
instruments and gear to produce thousands of colors. The moving images seen here not only enhance the intangible colors created by
the performer, but connect the space between sound and visual perceptions with mind-blowing tangible colors and images created by
XUAN.

Hertz & Lumen : Poetry of Images & Sounds examine la relation et la création entre un percussionniste et des images en mouvement
avec le solo de vibraphone Ritratti Surreali (2022) de Massimo Lauricella. Traduite par « Portraits surréalistes », cette suite en cinq
mouvements a été écrite par le compositeur italien primé Lauricella pour Ben Omar, puis dédi¢e a Matthew Lau. L'ajout d'images
animées au répertoire existant n'est pas une idée nouvelle. Le grand compositeur espagnol José Manuel Lopez Lopez a collaboré avec
le cinéaste francais Pascal Auger pour deux ceuvres de grande envergure reprenant ses ceuvres solistes, de chambre et orchestrales avec
I'ajout de vidéos nouvellement créées, ce qui a donné Le Céleste (2004) et Le Grand Céleste (2004). La juxtaposition de vidéos et de
musique permet au compositeur de voir ses ceuvres existantes d'une autre maniére. Les gestes des percussionnistes sont souvent liés a
la production sonore et a l'interprétation artistique. Dans Ritratti, j'ai demandé au cinéaste américain d'origine asiatique XUAN de
réaliser une vidéo exaltante, a la croisée du néoréalisme italien et du Pedro Almodovar espagnol. Elle met en valeur la musique de
Lauricella, reliant I'espace entre hertz et lumen. Les éléments comprennent des couleurs franches et vives, des événements complexes
et méticuleux, ainsi qu'une composition ludique, mariant le camp et le drame. Chaque mouvement dépeint des images surréalistes,
comme le suggére le titre : Prisma Alato représente deux oiseaux-mouches ; Alter Ego joue sur les différentes personnalités sans
nous-mémes, Vib ! Rato ! Ratooo ! combine le charabia italien et le vibraphone de maniére fantaisiste, Fryderyk 5.0 rend hommage au
pianiste Chopin, et Fuori Controllo termine la suite avec une explosion incontrélable. En tant que percussionnistes, nous avons acces a
une myriade d'instruments et d'équipements pour produire des milliers de couleurs. Les images animées que 1'on voit ici ne font pas
que renforcer les couleurs intangibles créées par l'interpréte, elles relient l'espace entre le son et les perceptions visuelles avec des
couleurs et des images tangibles époustouflantes créées par XUAN.

12:10 — 13:30 Lunch break - Pause Diner




13:30 — 14:30
Marimba Me? I Marimba you! - L’dme des lames

Festival Theatre Stage
Modératrice / Moderator: Nick Papador

Fabrice Marandola — McGill University

FAST (2015) by/de Tim Brady

FAST was commissioned by the SIXTRUM percussion sextet for their 10th season anniversary. The work is in three distinct
movements (without titles — just 1, 2 and 3), and is typical of the Montreal-based composer's music, with fast passages and a driving
sense of rhythm.

In Brady's own words, "Really fast music requires the use of muscle memory as a basic compositional device - using scales, repeated
notes, and small, repetitive rhythmic cells: things every musician has practiced a million times. But who wants to just listen to scales
for 15 minutes (not me!)? So - my job as a composer was to find a way to create an auditory illusion: the music must sound like it is
moving forward, changing, evolving - but the players must feel and work with simple, physical percussion patterns." And as Tim
Brady possesses a great sense of humour, he added at the end of his program notes: "Let me know if it worked." The work will be
performed by McGill graduate students, who will represent the McGill Percussion Ensemble at TSB-III.

FAST a été commissionnée par le sextuor de percussions SIXTRUM a l'occasion de l'anniversaire de sa 10e saison. L'ceuvre est
composée de trois mouvements distincts (sans titre - seulement 1, 2 et 3) et est typique de la musique du compositeur montréalais,
avec des passages rapides et un sens aigu du rythme.

Selon Brady, « la musique trés rapide nécessite 'utilisation de la mémoire musculaire comme outil de composition de base - en
utilisant des gammes, des notes répétées et de petites cellules rythmiques répétitives : des choses que chaque musicien a pratiquées
des millions de fois. Mais qui a envie d'écouter des gammes pendant 15 minutes (pas moi !)? Mon travail de compositeur a donc
consisté a trouver un moyen de créer une illusion auditive : la musique doit donner 1'impression d'avancer, de changer, d'évoluer,
mais les musiciens doivent ressentir et travailler avec des motifs de percussion simples et physiques. Et comme Tim Brady posséde
un grand sens de I'humour, il a ajouté a la fin de ses notes de programme : « Faites-moi savoir si ¢a a marché ». L'ceuvre sera
interprétée par des étudiants en études supérieures de McGill, qui représenteront I'Ensemble de percussion de McGill au TSB-III.

Gina Ryan — Université de Québec a Montréal

Mind Play: A book of sound poems for prepared marimba
Mind Play : Un livre de poemes sonores pour marimba préparé

While John Cage is normally the name most often associated with the prepared piano, most notably for his Sonatas and Interludes for
Prepared Piano, works for prepared mallet percussion instruments have a small place in the percussion repertoire. For example, Table
Talk (2016) by Alyssa Weinberg features a vibraphone prepared with paper, found objects, and percussion sounds and Never-Never
(Is)land (Gina Ryan, 2008) incorporates a range of sound objects placed along the bars and resonators of a 5-octave marimba. Other
composers and researchers discuss how to carefully prepare instruments so as to protect them (Capacia, 2016; Setabundhu, 2001).
For example, A Thousand Lights (2001) by Thai composer Jiradej Setabundhu includes a prepared marimba that uses clay to both
lower the pitch by a quarter tone and to protect the wooden bars, on which various metallic objects are placed.

Mark Yakich writes in the Atlantic: “A poem helps the mind play with its well-trod patterns of thought, and can even help reroute
those patterns by making us see the familiar anew” (Nov 25, 2013). Mind Play: A book of sound poems for prepared marimba is
founded on my systematic approach to experimentation described in May 2019 in Percussive Notes. In this new collection of works,
each poem, or short movement, explores one particular sound combination. I wanted to focus on the possibilities of each sound
combination (beads, wax paper + hot rods, wood, aluminum paper with hands, and objects with ridges in the upper octaves) by
limiting both the number of sounds and the melodic range of each movement. While the whole book spans five octaves, each
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individual poem has its own character that is defined by given parameters. The advantage of preset and limited ranges also allows for
a few pieces to be set up at the same time. This presentation will include a performance of excerpts from Mind Play: A book of
sound poems for prepared marimba and explanation of the techniques used. I will discuss my approach to each movement, as well as
my overall research in prepared instruments

Si John Cage est le nom le plus souvent associé au piano préparé, notamment pour ses Sonates et Interludes de piano préparé, les
ceuvres pour percussions a maillets préparées occupent une petite place dans le répertoire de la percussion. Par exemple, Table Talk
(2016) d'Alyssa Weinberg présente un vibraphone préparé avec du papier, des objets trouvés et des sons de percussion, et
Never-Never (Is)land (Gina Ryan, 2008) incorpore une série d'objets sonores placés le long des barres et des résonateurs d'un
marimba de 5 octaves. D'autres compositeurs et chercheurs discutent de la maniére de préparer soigneusement les instruments afin
de les protéger (Capacia, 2016 ; Setabundhu, 2001). Par exemple, A Thousand Lights (2001) du compositeur thailandais Jiradej
Setabundhu comprend un marimba préparé qui utilise de I'argile pour abaisser la hauteur d'un quart de ton et pour protéger les barres
en bois, sur lesquelles sont placés divers objets métalliques.

Mark Yakich écrit dans I'Atlantic : « Un poéme aide I'esprit a jouer avec ses schémas de pensée bien rodés, et peut méme aider a
réorienter ces schémas en nous faisant voir le familier sous un jour nouveau » (25 novembre 2013). Mind Play : A book of sound
poems for prepared marimba est fondé sur mon approche systématique de l'expérimentation décrite en mai 2019 dans Percussive
Notes. Dans cette nouvelle collection d'ceuvres, chaque poéme, ou court mouvement, explore une combinaison sonore particuliére. Je
voulais me concentrer sur les possibilités de chaque combinaison sonore (perles, papier ciré + tiges chauffantes, bois, papier
aluminium avec les mains, et objets avec des crétes dans les octaves supérieures) en limitant a la fois le nombre de sons et la gamme
mélodique de chaque mouvement. Alors que l'ensemble du livre s'étend sur cinq octaves, chaque poéme individuel a son propre
caractére, défini par des parametres donnés. L'avantage des gammes préétablies et limitées permet également de mettre en place
quelques pieces en méme temps. Cette présentation comprendra une interprétation d'extraits de Mind Play : Un livre de poémes
sonores pour marimba préparé et une explication des techniques utilisées. Je discuterai de mon approche de chaque mouvement,
ainsi que de mes recherches générales sur les instruments préparés.

Matthew Coley - Heartland Marimba

New Voices in Contemporary Marimba Music
Des nouvelles voix dans la Musique Contemporaine pour marimba

The performance will present examples of new major solo works that have been written for the artist between 2010 and 2019. The
artist will discuss the collaboration process and elements of each work that distinguish it within the contemporary solo marimba
repertoire. The works to be performed include movements [ and V from “Ghost Music” (2019) by David Colson; movements III and
IV from “Nereus” (2012) by Jeffrey Holmes; and “Fugue Odyssey” (2010) by Dolores White.

La performance présentera des exemples de nouvelles ceuvres solo majeures qui ont été écrites pour l'artiste entre 2010 et 2019.
L'artiste discutera du processus de collaboration et des éléments de chaque ceuvre qui la distinguent dans le répertoire contemporain
du marimba solo. Les ceuvres interprétées comprennent les mouvements [ et V de « Ghost Music » (2019) de David Colson ; les
mouvements I1II et [V de « Nereus » (2012) de Jeffrey Holmes ; et « Fugue Odyssey » (2010) de Dolores White.

14:30 — 15:30 Poster Session - Session d Affiches

Festival Theatre Lobby
(see full listing for Poster Presentation Details)




15:30 — 17:00 Vibraphonio
Festival Theatre Lobby
Modeératrice / Moderator: Kristie Ibrahim

Breanna Stewart - McGill & Brydone Charlton - Independent

Interpretation, pulse and sonic exploration of the vibraphone in Linda Catlin Smith’s Invisible Cities (1982)
Interprétation, pulsation et exploration sonore du vibraphone dans Invisible Cities (1982) de Linda Catlin
Smith.

Invisible Cities in a work for solo vibraphone written in 1982 by Canadian-American composer Linda Catlin Smith. In this
lecture-recital, we aim to investigate the ways in which her influences affect her compositional style and to explore what the work
adds to the vibraphone repertoire. More specifically, we seek to address the ways in which a performer might utilize knowledge
surrounding Smith’s creative impetuses to approach the performance decisions in this highly flexible and intuitive work.

Smith’s compositional obsessions revolve around the exploration of pulse and the acoustics of specific instruments. The unique
sonoric qualities of the vibraphone, in particular, allow for a distinct perspective on the exploration of pulse. Inspirations around the
concept of pulse stem from her mentorship by Jo Kondo, and the New York School, specifically Morton Feldman and John Cage.

These inspirations also reflect a desire to guide the performer to their own interpretation and establish their own relationship with the
instrument. This piece was written for the percussionist Rick Sacks, and the simple but rich exploration of the vibraphone’s sonic
possibilities was undoubtedly undertaken by Sacks and Smith together. With the vibraphone, interpretive flexibility emerges through
the parameters of dynamics, decay, and extended technique. For example, the use of fingertips, rather than mallets, in certain sections
contributes to the piece’s intuitive, exploratory, and spacious quality.

In this presentation, we will detail Smith’s collaborative influences to inform an analysis and interpretation of the piece with a focus
on the relationship between intuition, the vibraphone’s acoustic properties, and the concept of pulse. In doing so, we hope to not only
introduce this piece to broader audiences, but also explore the ways in which a performer might approach a piece that allows this
kind of interpretive freedom.

Invisible Cities est une ceuvre pour vibraphone solo écrite en 1982 par la compositrice canado-américaine Linda Catlin Smith. Dans
cette conférence-récital, nous nous proposons d'étudier la maniére dont ses influences affectent son style de composition et
d'explorer ce que l'ccuvre ajoute au répertoire pour vibraphone. Plus précisément, nous cherchons a déterminer comment un
interpréte peut utiliser les connaissances relatives aux impulsions créatives de Linda Smith pour aborder les décisions d'interprétation
dans cette ceuvre trés flexible et intuitive.

Les obsessions compositionnelles de Smith tournent autour de l'exploration de la pulsation et de l'acoustique d'instruments
spécifiques. Les qualités sonores uniques du vibraphone, en particulier, permettent une perspective distincte de l'exploration de la
pulsation. Les inspirations autour du concept de pulsation proviennent de son mentorat par Jo Kondo et de I'école de New York, en
particulier Morton Feldman et John Cage. Ces inspirations reflétent également le désir de guider l'interpréte vers sa propre
interprétation et d'établir sa propre relation avec l'instrument. Cette piéce a été écrite pour le percussionniste Rick Sacks, et
l'exploration simple mais riche des possibilités sonores du vibraphone a sans aucun doute été entreprise par Sacks et Smith ensemble.
Avec le vibraphone, la flexibilité interprétative émerge a travers les paramétres de la dynamique, du déclin et de la technique
étendue. Par exemple, l'utilisation du bout des doigts plutét que des mailloches dans certaines sections contribue a la qualité
intuitive, exploratoire et spaciecuse de la piéce.

Dans cette présentation, nous détaillerons les influences collaboratives de Smith afin d'éclairer I'analyse et I'interprétation de la piéce
en mettant l'accent sur la relation entre l'intuition, les propriétés acoustiques du vibraphone et le concept de pulsation. Ce faisant,
nous espérons non seulement faire connaitre cette piece a un public plus large, mais aussi explorer les facons dont un interpréte peut
aborder une piéce qui permet une telle liberté d'interprétation.



Ignacio Corrales - Stony Brook DMA Student

The Rioplatenses Nuances
Les nuances de rioplatense

Buenos Aires and Rosario are two Argentinian cultural icons. These cities have a prominent history filled up with melanges of
cultures. From the settlers to the slaves, Argentina has developed different nuances on its identity, music is an example of this
phenomenon. In addition, the sociopolitical crises during the second half of the past century has led a significant part of the
population to leave the country in search of a more stable life.

The musical approach of this migratory experience is central to the works of Martin Matalon from Buenos Aires and Sergio
Fidemraizer from Rosario. Matalon’s music mingles Argentinian authors, compositional elements from American Jazz, and the
aesthetics of the “Institut de Recherche et Coordination Acoustique/Musique” during the 70s in Paris. This is portrayed in his piece
“Short Stories”, honoring thus the classic school with a background of Argentinian elements. Followingly, I will present music by
Fidemraizer, who, in his piece “Bagajes Perdidos,” represents this multicultural commingling by combining elements of electronic
fixed media with tango iterations. The usage of Piazzolla’s melodic lines, the Milonga Campera tempi and the liberty to improvise in
the middle section evokes a sense of nostalgia. A feeling that persists due to the diasporadical wave of the 70s in Argentina.

My set exemplifies the Argentinian perspective and the unique experience of exposure to and incorporation of new cultures that
fosters a sense of openness, bringing different and new voices together. Furthermore, these composers represent how a diverse and
strong sense of community can be achieved.

Buenos Aires et Rosario sont deux icones culturelles argentines. Ces villes ont une histoire marquante remplie de mélanges de
cultures. Des colons aux esclaves, 1'Argentine a développé différentes nuances de son identité, la musique étant un exemple de ce
phénomeéne. En outre, les crises sociopolitiques de la seconde moiti¢ du siécle dernier ont conduit une partie importante de la
population a quitter le pays a la recherche d'une vie plus stable.

L'approche musicale de cette expérience migratoire est au cceur des ceuvres de Martin Matalon, de Buenos Aires, et de Sergio
Fidemraizer, de Rosario. La musique de Matalon méle des auteurs argentins, des éléments de composition du jazz américain et
l'esthétique de 1'Institut de recherche et coordination acoustique/musique des années 70 a Paris. C'est ce que montre sa piece « Short
Stories », qui rend hommage a 1'école classique avec un arriére-plan d'éléments argentins. Ensuite, je présenterai la musique de
Fidemraizer qui, dans sa piéce « Bagajes Perdidos », représente ce mélange multiculturel en combinant des éléments de médias
électroniques fixes avec des itérations de tango. L'utilisation des lignes mélodiques de Piazzolla, les tempi de la Milonga Campera et
la liberté d'improviser dans la partie centrale évoquent un sentiment de nostalgie. Un sentiment qui persiste en raison de la vague
diasporique des années 70 en Argentine.

Mon ensemble illustre la perspective argentine et I'expérience unique de I'exposition et de l'incorporation de nouvelles cultures qui
favorise un sentiment d'ouverture, rassemblant des voix différentes et nouvelles. En outre, ces compositeurs représentent la manicre
dont un sens diversifi¢ et fort de la communauté peut étre atteint.

Jérémie Carrier — Université Laval

Réflexions
Reflections

"Réflexions" is a compilation of Jérémie Carrier’s compositions and arrangements for solo vibraphone, inspired by Gary
Burton's seminal album, "Alone by the Vibraphone." This opus is inspired by Burton's ability to craft a rich and full
sound through counterpoint, layered voices, and distinct melodies and rhythms.

The album seamlessly merges jazz improvisation with modern harmony and expansive song structures. Featured in this
program are two compositions: "Home Away From Home" and "In Time."

Stay tuned for the release of Jérémie Carrier’s third solo album in 2025!
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