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Programmation musicale en lien avec la recherche doctorale sur 
 

« Les vocalités de type asiatique chez les compositeurs coréens, 

japonais et européens depuis les années 1960 » 
 

- Étude et interprétation des œuvres vocales de Younghi Pagh-Paan, Isang Yun, 

Toshio Hosokawa, Yoritsune Matsudaira, Giacinto Scelsi 

 

dans le cadre du doctorat Interprétation et création musicales (Collège GLAREAN) 

 

 

 

 

 

Directrice artistique : Françoise Kubler 

Directeur de thèse : Pierre Michel 

 

Instrumentistes 

Flûte – Haruka Tamura 

Harpe – Katia Vassor 

Guitare – Gaspard Schlich 

Percussions – Sami Bouchenada 

Koto – Naoko Kikuchi 

Saxophone alto – Sean McGinley 

 

 

 

 

 

Cette performance artistique de fin de thèse bénéficie du soutien du Collège GLAREAN (Université de 

Strasbourg), de la Haute école des arts du Rhin Strasbourg, de l’Institut Thématique Interdisciplinaire 

Centre de recherche et d'expérimentation sur l'acte artistique (Université de Strasbourg) et de l'UR 

3402 Approches contemporaines de la création et de la réflexion artistiques (Université de Strasbourg). 
  



 

Programme 

 
Younghi Pagh-Paan – Flammenzeichen 

pour voix seule 
 

 

Toshio Hosokawa – Renka I 

I. Aki no Ta no 

III. Yura no To o 
 

pour voix et guitare 

avec Gaspard Schlich (guitare) 
 

 

Toshio Hosokawa – Birds fragments I 

pour voix, flûte et harpe 

avec Haruka Tamura (flûte), Katia Vassor (harpe) 
 

 

Isang Yun – Gagok 

pour voix, guitare et percussions 

avec Sami Bouchenada (percussions), Gaspard Schlich (guitare) 
 

 

Yoritsune Matsudaira – Trois ordres 

I. Hyôyô 

III. Banshiki 
 

pour voix, koto et flûte 

avec Naoko Kikuchi (koto), Haruka Tamura (flûte) 
 

 

Giacinto Scelsi – Taïagarù I 

pour voix seule 
 

 

Giacinto Scelsi – Canti del capricorno (n° V) 

pour voix et saxophone alto 

avec Sean McGinley (saxophone alto)  



Présentation des œuvres 
 

1. Flammenzeichen (1983) – Younghi Pagh-Paan (1945– ) 

 

Flammenzeichen (« Le signe de la flamme ») est un monodrame vocal pour voix seule, 

composé en 1983, cinquante ans après l'arrivée de Hitler au pouvoir. L'œuvre a été 

commandée pour le « Women's Music Concert Berlin », organisé sous le thème « 1933/1983 

– Destruction de la démocratie, prise du pouvoir et résistance ». 

Le titre Flammenzeichen symbolise un flambeau de résistance contre l'oppression. La 

pièce est dédiée au mouvement de résistance allemand Die Weiße Rose, qui s'opposa 

courageusement au régime nazi. 

La voix, fragmentée, évolue du murmure au cri, de la plainte à la prière. Younghi Pagh-

Paan intègre dans cette œuvre des éléments inspirés du pansori coréen, une tradition dans 

laquelle la voix est souvent soutenue par un percussionniste. Dans Flammenzeichen, en 

revanche, la chanteuse assure elle-même à la fois le chant et les percussions, assumant seule 

le rythme et la tension dramatique. 

Le texte, tiré de tracts, de lettres de condamnés à mort et de citations bibliques, est 

traversé par des cris de douleur, de foi et d’espérance. 

Extraits du texte chanté : 
 

« Wir bitten, diese Schrift mit möglichst vielen Durchschlägen abzuschreiben und 

weiterzuverteilen. » 

Nous vous prions de copier ce texte autant que possible et de le diffuser. 
 

« Wohl denen, die hungern und dürsten nach der Gerechtigkeit. » 

Heureux ceux qui ont faim et soif de justice. 
 

« Ihr seid das Licht der Welt. » 

Vous êtes la lumière du monde. 

 

 

2. Renka I (1986) – Toshio Hosokawa (1955– ) 

I. Aki no Ta no 

III. Yura no To o 

 

Renka I est un cycle de trois chants pour voix de soprano et guitare, composé en 1986. Il 

s’agit de la première œuvre dans laquelle Toshio Hosokawa met en musique des poèmes 

japonais anciens.  

Hosokawa explique que ces poèmes l’ont profondément inspiré par leurs images de la 

nature — telles que le brouillard du matin, porteur de douleur ou de mélancolie — ainsi que 

par leur capacité à exprimer des états d’âme subtils. L’œuvre témoigne également de son intérêt 

marqué pour la voix, le souffle, et l’influence du chant bouddhique japonais (shōmyō). Dans 

cette pièce, la voix et la guitare dialoguent avec finesse et sensibilité. 



Les textes chantés, extraits principalement du Man’yōshū (VIIIᵉ siècle) et 

du Shinkokinshū (XIIᵉ siècle), sont les suivants : 

 

I – 秋の田の (Aki no Ta no) 

秋の田の穂の上に霧らふ朝霞 

何処辺の方にわが恋ひ止まむ 
 

Brume du matin flottant sur les épis de riz d’un champ d’automne  

— où donc mon amour pourrait-il s’arrêter ? 

 

III – 由良の門を (Yura no To o) 

由良の門を渡る舟人かぢを絶え 

行方も知らぬ恋の道かな 
 

Tel un marin ayant perdu sa rame au passage de Yura,  

je dérive sans direction sur la voie de l’amour. 

 

 

3. Birds Fragments I (1990) – Toshio Hosokawa (1955– ) 

 

Birds Fragments I est une œuvre pour mezzo-soprano, flûte alto et harpe, composée en 

1990. Elle a été commandée par la Gallery TOM à Tokyo, un musée tactile destiné aux 

personnes aveugles, et dédiée aux enfants non-voyants. Hosokawa s’est inspiré d’une scène 

profondément émouvante observée dans ce musée : des enfants aveugles modelaient en argile 

des oiseaux, ces créatures qu'ils n'avaient jamais vues mais qu'ils imaginaient par le toucher et 

par l'esprit. 

Ce geste de création devient pour Hosokawa une métaphore de la perception intérieure : 

une manière de ressentir et de représenter le monde au-delà de la vision que l’on peut en avoir. 

Cette idée est traduite en musique à travers une texture sonore délicate et fragmentée où la 

voix, la flûte et la harpe s’entrelacent dans une écoute suspendue et aérienne. 

Hosokawa explique souvent que pour lui, chaque son naît comme un souffle, un 

mouvement dans l’espace, semblable au tracé d'un pinceau dans la calligraphie. Ainsi, 

dans Birds Fragments I, chaque son naît, vibre et s'évanouit comme un oiseau s'envolant dans 

la lumière déclinante du soir. 

Le texte chanté est tiré d’un poème du moine japonais Saigyō Hōshi (XIIᵉ siècle) : 

心なき身にもあはれはしられけり 

鴫立つ沢の秋の夕暮れ 
 

Même un cœur détaché peut être touché par la mélancolie d’un crépuscule d’automne  

dans le marais d’où s’envolent les bécassines. 



4. Gagok (1972) – Isang Yun (1917–1995) 

 

Gagok est un genre vocal de la musique traditionnelle coréenne. Isang Yun s’inspire 

notamment du gagok, caractérisé par un tempo lent, des ornements subtils et une pensée 

musicale centrée sur la couleur sonore. Toutefois, il réinvente cette tradition en adoptant un 

langage moderne et en le transposant dans une instrumentation occidentale. 

Composée en 1972 pour voix, guitare et percussions, cette œuvre ne reprend ni les formes 

ni les textes traditionnels, mais en réinterprète librement l’esprit dans une écriture 

contemporaine. 

Selon la note du compositeur, l’œuvre doit être interprétée de manière « chantée », avec 

un caractère plus épique que dramatique. Les deux instrumentistes participent également par 

des interjections vocales rythmiques, dans l'esprit du pansori traditionnel coréen. La partie de 

percussion mobilise une large gamme d’instruments, créant une texture sonore complexe, 

contrastée et raffinée. 

Le texte chanté ne repose pas sur des mots porteurs de sens, mais sur une succession de 

syllabes évoquant les sonorités de la langue coréenne. Ce choix de vocalise sans signification 

précise permet de libérer l’imagination de l’auditeur et de favoriser une expérience d’écoute 

plus ouverte. 

 

 

5. Trois ordres (1972) – Yoritsune Matsudaira (1907–2001) 

I. Hyôyô 

III. Banshiki 

 

Les titres des deux mouvements interprétés ici, Hyôyô et Banshiki, renvoient à des échelles 

modales issues de la musique de cour japonaise gagaku. Composé en 1972, Trois ordres est 

l’un des exemples les plus aboutis de la tentative de Matsudaira d'unir les principes esthétiques 

du gagaku à une écriture contemporaine. 

Sans recourir à la citation littérale, le compositeur s’inspire de la structure formelle et de 

la spiritualité du gagaku : lenteur extrême, tension du silence et relations subtiles entre les sons. 

Les intervalles y sont étirés, les gestes réduits à l’essentiel, invitant à une écoute attentive de 

l’espace entre les sons. 

La ligne vocale adopte une inflexion proche de la parole, tandis que le koto et la flûte 

esquissent un paysage sonore d’échos, de frictions et de résonances. On y perçoit également 

l’influence des aitake, accords caractéristiques du shō (orgue à bouche du gagaku), que 

Matsudaira fragmente pour en faire la trame harmonique de l’œuvre. 

Les textes chantés sont principalement composés de syllabes créées par le compositeur 

selon un système de hauteurs fixes. Seul le chôshi (soprano solo dans III. Banshiki) de la 

troisième partie repose sur un tanka – forme poétique japonaise en cinq vers courts – écrit par 

Matsudaira lui-même. 



 

6. Taïagarù I (1962) – Giacinto Scelsi (1905–1988) 

 

Composé en 1962, Taïagarù I est une œuvre pour voix seule qui témoigne d’une période 

où Giacinto Scelsi, profondément influencé par la philosophie orientale, remet en question la 

conception occidentale de la mélodie. Le son devient ici une matière vivante, façonnée par le 

souffle, la vibration et l’énergie. 

Scelsi collabore étroitement avec Michiko Hirayama (1923-2018), son interprète de 

prédilection pour ses œuvres vocales. Ensemble, ils conçoivent une écriture graphique 

spécifique où chaque symbole indique une résonance particulière (voix de poitrine, nasale, de 

tête), un type d’attaque ou un glissement subtil, traduisant une approche organique et 

énergétique du son. 

S’appuyant sur l’exploration d’un seul son, la pièce le transforme de façon continue par 

des micro-intervalles, des inflexions de timbre et de délicates variations d’intensité. Le texte, 

purement phonétique, ne se réfère à aucun champ lexical : il devient un vecteur sonore et 

méditatif. 

Dans une esthétique minimaliste et monodique, Taïagarù I invite à une écoute intérieure, 

où chaque infime nuance révèle un univers sonore en soi. 

 

 

7. Canti del Capricorno (1962–1972) n° V – Giacinto Scelsi (1905–1988) 

 

Canti del Capricorno est un cycle de vingt pièces pour voix seule ou avec instruments, 

composé entre 1962 et 1972 pour la chanteuse Michiko Hirayama. Il constitue l’un des 

ensembles vocaux les plus emblématiques de Scelsi, fruit d’une décennie d’exploration vocale 

et spirituelle.  

Chaque pièce explore une facette particulière du souffle et de la voix : prière, incantation, 

chant, cri, silence, murmure. Les textes de ce cycle, empruntés à diverses langues — sanskrit, 

latin, japonais, tibétain ou inventés, sont utilisés avant tout pour leur valeur sonore, et non pour 

leur sens littéral.  

À travers sa collaboration étroite avec Michiko Hirayama, Scelsi dépasse dans ses Canti 

del Capricorno la simple exploration d’une vocalité de type asiatique, et fait de la voix un 

vecteur d’expérience sensorielle et rituelle. Il ne s’agit pas de "chanter une mélodie", mais de 

faire vibrer l’air, de traverser des états de présence, et d’ouvrir, par le son, un espace intérieur.  

Le numéro V associe voix et saxophone alto, une combinaison rare dans l’œuvre de Scelsi. 

Dans ce duo, la voix et le saxophone alto, dont le timbre est volontairement altéré par l’usage 

d‘anches doubles et de feuilles d’aluminium, dialoguent dans une matière sonore brute et 

archaïque. Ils évoquent les échos primitifs, et renforcent ainsi l’atmosphère rituelle et 

ancestrale de l’œuvre. 
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