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Welcome to | Bienvenue à LTM21/AEM21 Dean Sean Ferguson Schulich School of Music, McGill University The Schulich School of Music is pleased to welcome the international symposium Learning and Teaching Music in the Twenty-First Century: The Contribution of Science and Technology – LTM21. We look forward to this exciting event with great enthusiasm and anticipation. The symposium will provide a dedicated platform for the communication and exchange of ideas amongst practioners, music students and researchers in pedagogy, science, technology, performance, musical practice and related disciplines. Bridging the different communities will stimulate knowledge mobilization across disciplines and pedagogical communities, and will lead to a significant improvement in research transfer between scholarly communities and practitioners. It has the potential to transform approaches to learning for music students and their teachers. With thanks to the co-organisers, Isabelle Cossette and Isabelle Héroux, we are eager to welcome to McGill some of the finest researchers from around the world. We hope this unique occasion will inspire students in their continuing pursuit of excellence. I wish all the best to the LTM21 speakers and to all visiting attendees. I hope that your time at the Schulich School of Music of McGill University is rewarding and enjoyable. Denis Morin, Directeur du Département de musique, Université du Québec (UQAM) La Faculté des arts et le Département de musique de l’Université du Québec à Montréal sont heureux de vous accueillir pour le symposium Apprentissage et enseignement de la musique au XXIe siècle : l’apport des sciences et des technologies. Cet événement, qui regroupe des chercheurs de plus de dix pays, offre une occasion unique de mobilisation des connaissances par le partage des résultats de recherche et par les occasions de discussion sur les enjeux actuels pour l’enseignement et l’apprentissage de la musique, si important pour le développement de la recherche. Constatez la variété et la richesse des thèmes ainsi que l’expertise et la pertinence des conférenciers et des animateurs. Plus qu’une occasion de développement professionnel et de partage d’expertise et d’expériences, ce symposium permettra certainement de tisser de nouveaux liens. Cet événement ne serait pas possible sans ces personnes extraordinaires qui ont dédié un nombre d’heures de travail incroyable à sa réalisation. Le symposium vise à vous inspirer. Plongez dans l’univers stimulant du symposium! Je me réjouis de vous accueillir et surtout de vos contributions indispensables au succès de cet événement. Je vous souhaite un très bon symposium et un séjour mémorable à Montréal. 4



Coordonatrices de l’évènement Isabelle Cossette École de musique Schulich et Centre interdisciplinaire de recherche en musique, média et technologie, Université McGill Isabelle Héroux Département de musique, Université du Québec à Montréal (UQAM) C’est avec grande joie et un peu de fébrilité (avouons-le... ) que nous vous accueillons pour ces trois jours que nous espérons des plus stimulants. Ce projet de symposium, consacré à l’apprentissage et à l’enseignement de la musique au travers des prismes de la science et des technologies, a pris naissance il y a plus de deux ans et, dès le départ, nous l’avons voulu bilingue, à l’image de notre ville et de nos universités respectives, McGill et UQAM. Nous n’avions cependant pas prévu une réponse si enthousiaste à notre projet! Heureusement, la contribution généreuse et le soutien de nos institutions respectives et de plusieurs partenaires importants ont rendu possible la venue des conférenciers de prestige, Aaron Williamon, Wendy Mckay et Marc Leman, ainsi que l’organisation d’une conférence d’envergure internationale, multiculturelle et multidiciplinaire. Nous tenons donc à chaleureusement remercier l’École de musique Schulich (SSM), la Faculté des arts et le Département de musique de l’UQAM, ainsi que le CIRMMT1, l’IDMIL, l’EIRPI, et la SQRM. La réponse à l’appel à communication a aussi dépassé nos attentes! Le comité scientifique a retenu cinquante propositions réparties en trois thèmes Learning and teaching, Technologies et Sciences. La programmation comprend des sessions en parallèle enrichies de différentes activités telles une session d’affiches, une démonstration de nouveaux instruments numériques, un atelier pratique et trois tables rondes sur des enjeux qui permettront des échanges plus informels entre les conférenciers et les participants. De plus, il nous fait plaisir de vous convier à une cuvée musicale spéciale offerte au concert du vendredi soir. En effet, cet événement offrira un portrait unique de différentes pratiques musicales actuelles allant de l’orchestre amateur de guitares, aux instruments augmentés de différents dispositifs, pour terminer avec le CLOrk Laptop Orchestra.



1



CIRMMT - Centre interdisciplinaire de recherche en musique média et technologie IDMIL – Input Devices and Music Interaction Laboratory EIRPI – Équipe interdisciplinaire de recherche en pédagogie instrumentale SQRM – Société québécoise de recherche en musique
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Nous sommes particulièrement fière de souligner la belle collaboration établie entre l’École de musique Schulich de l’Université McGill et le Département de musique de l’Université du Québec à Montréal (UQAM) en espérant que celle-ci continuera! Soulignons que le projet ne se terminera pas dès le 7 novembre, car la Société québécoise de recherche en musique contribue à cet événement avec la publication d’un numéro double spécial d’articles en lien avec le symposium. Ainsi, un appel à communication vous sera fait avec toutes les modalités pertinentes. Nous tenons aussi à souligner la contribution financière significative du Conseil de recherche en sciences humaines du Canada, si essentielle à la tenue d’un événement comme ce symposium. Pour terminer, nous remercions tous ceux qui de près ou de loin ont contribué à la réalisation de ce symposium : cette mise en commun de ressources, de travail et de talent prend tout son sens grâce à votre présence, aux rencontres et échanges qui animeront votre passage parmi nous.



Event coordinators Isabelle Cossette Schulich School of Music, Centre for Interdisciplinary Research in Music Media and Technology McGill University Isabelle Héroux Département de musique, Université du Québec à Montréal (UQAM) It is with great pleasure and a little feverishness (let’s admit it… ) that we are welcoming you for these three conference days which we hope to be highly stimulating. This symposium project, dedicated to the contribution of science and technology to music learning and teaching, started more than two years ago. From the onset, we had planned for a bilingual event that reflects the reality of our city and our institutions, McGill and UQAM. What a great surprise to receive such an enthusiastic reaction to our project! We would like to warmly thank the Schulich School of Music, la Faculté des arts and le Département de musique de l’UQAM, our respective institutions, as well as our partners, CIRMMT 2, IDMIL, EIRPI and SQRM, who all generously contributed to making this multicultural and multidisciplinary international event possible. Thank you to this great collaborative effort which also made possible the invitations of such highly renowned keynote speakers, Aaron Williamon, Wendy Mackay and Marc Leman. 2



CIRMMT- Centre for Interdisciplinary Research in Music Media and Technology IDMIL – Input Devices and Music Interaction Laboratory EIRPI – Équipe interdisciplinaire de recherche en pédagogie instrumentale SQRM – Société québécoise de recherche en musique
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We received far more proposals than we had expected! The scientific committee selected over 50 presentations which have been organised in the programme under three themes: Learning and teaching, Technologies and Sciences. The symposium features concurrent sessions of talks as well as various activities such as a poster session, a digital new instrument demonstration, a hands-on session and three round tables, all of which will foster informal exchanges between speakers and attendees. On Friday evening, we will have a concert event which will feature a unique portrait of various musical practises ranging from an Amateur guitar orchestra through various augmented digital instruments to the CLOrk Laptop Orchestra. We are especially proud of the collaboration that this initiative has fostered between the Schulich School of Music and le Département de musique de l’Université du Québec à Montréal (UQAM). This is a collaboration that we sincerely hope to maintain! Thanks to La Société québécoise de recherche en musique, the project will not come to an end on November 7. Indeed, the SQRM will support the publication of a double issue of articles related to the symposium. A call for papers will be sent with all the relevant information in the weeks immediately following the event. We would also like to acknowledge the significant financial contribution of the Social Sciences and Humanities Research Council of Canada which was essential to the realisation of this symposium. Finally, we thank everyone who contributed to the organisation of this conference: it is only with everyone’s expertise, skills, dedication and talent that were we able to achieve our dream of meeting with you all for stimulating exchanges on our common interests.
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Organizing committee | Comité organisateur Isabelle Cossette – Schulich School of Music (SSM) and CIRMMT, McGill University Isabelle Héroux - Université du Québec à Montréal (UQAM) Marie-Soleil Fortier - Université du Québec à Montréal (UQAM) Catherine Massie-Laberge - SSM and CIRMMT, McGill University Kaven Picard - Université du Québec à Montréal (UQAM) Francis Dubé – Université Laval
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Highlights – Points forts  Keynote Speakers | Conférenciers de prestige Aaron Williamon Aaron Williamon is Professor of Performance Science at the Royal College of Music, London, where he heads the Centre for Performance Science. His research focuses on skilled performance and applied scientific initiatives that inform music learning and teaching. Aaron is a fellow of the Royal Society of Arts and the UK's Higher Education Academy. Aaron Williamon est directeur du Centre des sciences de la performance au Royal College of Music à Londres. Ses recherches visent à mieux comprendre l’apprentissage et l’enseignement de l'expertise musicale à travers des initiatives en sciences appliquées. Aaron est membre de la Société royale des arts et de l'Académie de l'éducation supérieure du Royaume-Uni. Facing the music: Employing science and technology to enhance professional training Thursday November 5, 4:30pm Musicians typically rehearse far away from their audiences and in practice rooms that differ significantly from the concert venues in which they aspire to perform. Due to high costs and the inaccessibility of such venues, much current international music training lacks repeated exposure to realistic performance situations, with students learning all too late (or not at all) how to manage the stresses of performing and the demands of their audiences. This lecture will explore the physiological and psychological differences between practising and performing, specifically examining cardiovascular and neuroendocrine responses in musicians when performing under pressure. It will also introduce the ‘Performance Simulator’, an innovative new facility which operates in two modes: (i) concert and (ii) audition simulation. Initial results demonstrate that the Simulator allows musicians to develop and refine valuable professional skills, including enhancement of communication on stage and effective management of performance anxiety. Faire face à la musique: La science et la technologie au service de la formation professionnelle Jeudi 5 novembre à 16h30 Les conditions dans lesquelles les musiciens répètent diffèrent de manière significative de celles rencontrées lors de prestation publique: l’auditoire est absent et les locaux de répétitions sont très différents des salles de concert. Dans plusieurs institutions de formation musicale de haut niveau, les étudiants-interprètes sont aussi rarement exposés aux conditions présentes dans le milieu professionnel, et ce, pour des raisons de coûts et d'accessibilité aux installations. Ainsi, les étudiants 9



vivent rarement les contraintes liées au stress et aux exigences d'une prestation publique. Cette conférence comparera les différences physiologiques et psychologiques rencontrées chez les musiciens dans deux types de situations, lors de répétitions et lors de prestations devant public, en examinant en particulier les réponses cardiovasculaires et neuroendocriniennes au stress. Elle présentera également le « simulateur de performance », un dispositif innovant qui plonge l’interprète dans une situation de concert ou d’audition. Les premiers résultats montrent que ce simulateur permet de développer et de perfectionner des compétences professionnelles précieuses chez les musiciens telles que l’amélioration de la communication sur scène et la gestion efficace de l’anxiété de performance.
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Wendy Mackay Wendy Mackay is a Research Director at INRIA Saclay-Île-de-France where she founded and has directed the In|Situ| research group in Human-Computer Interaction for the past 11 years. She has published over 100 research articles in the area of human-computer interaction and has served as co-editor-in-chief of important journals in the Human-Computer Interaction field. Wendy Mackay has significantly contributed to the advancement of knowledge in her field of expertise. Her presentation will offer the audience the opportunity to learn about the innovative findings of this outstanding researcher, who is one of the main highlights of the symposium. Wendy Mackay est Directrice de recherche à l’INRIA Saclay-Île-deFrance. Elle y a fondé et dirige le groupe de recherche In|Situ en Interaction Humain-Ordinateur depuis les onze dernières années. Elle a publié plus de cent articles scientifiques dans le domaine de l’interaction humain-ordinateur et a été co-éditrice d’importants journaux dans ce milieu. Wendy Mackay a grandement contribué à l’avancement des connaissances dans son domaine d’expertise. Sa présentation permettra à l’auditoire de connaître les découvertes innovatrices de cette chercheuse remarquable, un des attraits du symposium à ne pas manquer. Supporting Creative Expression with Co-Adaptive Human-Computer Partnerships Friday November 6, 9:30 am We are interested in supporting creative professionals during the early stages of the creative process, where expressing ideas is more important than implementing them. This talk describes our participatory design work with contemporary music composers at Ircam which led to a series of interactive-paper based composition tools, and the theory of co-adaptive instruments. We combine Instrumental Interaction, which treats interaction as a first class object and Co-adaptation, in which users both learn (adapt to) and appropriate (adapt) interactive technology. Our goal is to empower creative professionals through reciprocal human-computer partnerships, in which users and computer systems learn from and affect each other's behavior. Soutenir l’expression créative à travers un partenariat humain-ordinateur co-adaptatif Vendredi 6 novembre à 9h30 Nous désirons soutenir les professionnels en création dès les toutes premières étapes du processus créatif, étapes au cours desquelles il est plus important d’exprimer ses idées que de les concrétiser. Cette présentation décrit le travail participatif de conception avec des compositeurs de musique contemporaine de l’Ircam qui a mené à la création d’une série d’outils de composition inspirés du papier-interactif et de la théorie d’instruments co-adaptatifs. Nous combinons l’Interaction Instrumentale, en tant qu’objet de première classe, et la Co-adaptation, à travers laquelle les utilisateurs apprennent (s’adaptent) et s’approprient (adaptent) la technologie interactive. Notre objectif est d’augmenter les moyens des professionnels en création grâce à un partenariat humainordinateur réciproque dans lequel les utilisateurs et les systèmes informatiques apprennent et affectent le comportement de chacun. 11



Marc Leman Marc Leman is “Methusalem” research professor in systematic musicology and director of IPEM, the research center of the musicology department at Ghent University. He published more than 350 articles, and several books (among which the monograph “Embodied music cognition and mediation technology”, MIT Press, 2007; and the co-edited book “Musical gestures: sound, movement, and meaning”, Routledge, 2010) on topics related to embodied music cognition. His lab is an international meeting place for researches working on expressive interactions with music, using embodiment, sensorimotor theory and action theory as a point of departure. In 2007 he became laureate of the Methusalem, and acquired a substantial funding, for his project on musical embodiment. In 2014 he holds the Franqui chair at the Université de Mons. He plays trumpet. Marc Leman, lauréat du prix Methusalem en musicologie systématique, est directeur de l'Institut en psychoacoustique et musique électronique (IPEM) du département de musicologie de l'Université de Ghent. Il a publié plus de 350 articles et plusieurs livres, notamment « Embodied music cognition and mediation technology » (MIT Press, 2007) et «Musical gestures: Sound, movement, and meaning» (Routledge, 2010). Son laboratoire est un lieu de rendez-vous international pour les chercheurs travaillant sur l'interaction corps-esprit-musique et s’appuyant sur les théories de l’action et sensorimotrices. En 2007, il a obtenu une subvention substantielle pour son projet sur l'intégralité corporelle (embodiment) musicale. Depuis 2014, il détient la chaire Franqui à l'Université de Mons. Marc Leman est trompettiste. Music cognition and technology-enhanced learning for music playing Saturday, November 7 at 9:30am A critical assessment of the effectiveness of technologies in music education should be based on empirical work that starts from well-informed theories about cognitive processes that frame the interaction with technology, focusing on the training of the fine-motoric control of sound. For that reason, classical cognitive architectures based on working memory, long-term memory, schemaconstruction and schema-automation should be extended with recent insights in sensorimotor processing. In the first part of the talk, we provide a cognitive architecture for technology-enhanced music learning using recent developments in sensorimotor processing as a point of departure, and link them with a constructivist approach to music pedagogy. In the second part of the talk, we apply this embodied-constructivist model to a concrete music learning setup called “the music paint machine” (cf. Nijs & Leman, 2014, Computers & Education), which can be further tested and explored after the lecture.
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L’apprentissage du jeu musical et son optimisation grâce aux avancées en cognition et technologie musicales. Samedi 7 novembre à 9h30 Une évaluation critique de l’efficacité des technologies utilisées dans l’éducation musicale doit s’appuyer sur les données et théories scientifiques quant aux processus cognitifs qui régissent l’interaction avec les technologies, et ce, particulièrement au niveau de la motricité fine permettant le contrôle du son. À cette fin, les architectures cognitives classiques basées sur la mémoire à court et à long terme, et sur la construction et l’automatisation des schémas cognitifs doivent être révisées en fonction des nouvelles découvertes concernant les processus sensorimoteurs. La première partie de la conférence présentera un modèle d'architecture cognitive basé sur les développements les plus récents concernant les processus sensorimoteurs et conçu afin d’optimiser l’apprentissage musical à l’aide de la technologie. En deuxième partie, nous démontrerons une application concrète de ce modèle à l’aide d’une installation servant à l’apprentissage musical. Cette installation, nommée « the music paint machine » (cf. Nijs & Leman, 2014, Computers & Education), pourra être essayée à la suite de la présentation.
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 Multiperformer concert Multimedia room | Salle multimedia -2 level | niveau -2 



 



 



Orchestre de la Société de guitare de Montréal, conducted by | dirigé par Dave Pilon. o Rêverie, Denis Poliquin o Cuban Landscape with rain, Leo Brouwer (1939 - ) o La cumparsita, Traditionnel Argentin. Cléo Palacio-Quintin, hyper bass flute | hyper-flûte basse o Improvisation Derelictus Rafael Ramirez, violin and electroencephalogram (EEG) | violon et électroencéphalogramme (EEG) o Petenera Felix del Tredici and four spectactors or audiductors, o Fragile Disequilibria, Sandeep Bhagwati, (2015) Concordia Laptop orchestra (CLOrk) conducted by | dirigé par Eldad Tsabary o A game of drones, comprovisation For complete descriptions, please see page 70 | Descriptions complètes à la page 70



 New digital instrument demonstration| Démonstration d’instruments numériques Tanna Schulich Lobby Exhibit and hands-on demonstrations | Exposition et démos pratiques 







 







MUSICKING THE BODY ELECTRIC, S. Bhagwati, Matralab, M. Wanderley, IDMIL, J. Berzowska, XS Lab, Isabelle Cossette,, MPBL, Research-Creation team: A. Bachmaye, XS Lab, J. Browne, Matralab, D. Egloff, IDMIL, J. Stein, Matralab, J. Sullivan, IDMIL. ELECTROCLASS, Bruno de Chénerilles, Audiorama, Strasbourg, France AUMI (Adaptive Use Musical Instruments), Ivan Franco, McGill University THE PROSTHETIC INSTRUMENTS, Ian Hattwick, McGill University o Developed by J. Malloch and I. Hattwick under the supervision of M. Wanderley in the interdisciplinary research project Les Gestes in collaboration with I.Van Grimde, S. Ferguson, and M. Schumacher. THE PEARL, Ian Hattwick, McGill University o Commissioned by K. Marcoux and created by I. Hattwick. 14







 



THE SMART HAND PROJECT, Jukka Louhivuori, University of Jyvaskyla o Esa Viirret, Kai Tuuri, Mikko Myllykoski, Antti Peltomaa, Janne Kekäläinen & Jukka Louhivuori (University of Jyvaskyla) INTONASPACIO, Mailis Rodrigues, McGill University and PixMob o Intonaspacio was designed at IDMIL, CIRMMT and CITAR (UCP, Porto). EXTRAMUROS, TIDAL, AND DIRT, Eldad Tsabary, Concordia University o Collaborators: Dr. David Ogborn (McMaster University) with Dr. Alex McLean (Sheffield University) and Dr. Eldad Tsabary (Concordia University)



For complete descriptions, please see page 49 | Descriptions complètes à la page 49



 CIRMMT Tours – Visites de CIRMMT Friday November 6, 5:30 pm CIRMMT, 8th floor The Centre for Interdisciplinary Research in Music Media and Technology (CIRMMT), located at the Schulich School of Music of McGill University, gathers over 50 researchers and their students from the three partner institutions - McGill University (Schulich School of Music, Faculties of Sciences, Engineering, Education and Medicine), l’Université de Montréal (Faculty of Music, Faculty of Arts & Sciences), l’Université de Sherbrooke (Faculty of Engineering) - as well as from other institutions such as Concordia University, École de technologie supérieure, INRS and Marianopolis College. The mission of CIRMMT is to undertake interdisciplinary research in the broad area of music and sound, to develop innovative approaches to the scientific study of music, media and technology, and to promote the application of new technologies in science and in the creative and performing arts. Tours between 5:30 pm and 7:00pm on Friday November 6th. Registration at the reception desk. Le Centre Interdisciplinaire de Recherche en Musique, Médias et Technologie (CIRMMT), situé à l’Ecole de musique Schulich de l’Université McGill, réunit plus de 50 chercheurs pluridisciplinaires et leurs étudiants, issus des trois institutions partenaires – l’Université McGill (Facultés de musique, des sciences, de génie, d’éducation, et de médecine), l’Université́ de Montréal (Faculté́ de musique, Faculté́ des arts & des sciences), et l’Université́ de Sherbrooke (Faculté́ de gé́nie) - ainsi que de l’Université Concordia, de l’École de technologie supérieure, de l’Institut National de Recherches Scientifiques (INRS) et du collège Marianopolis. La mission de CIRMMT est de mener et de promouvoir la recherche interdisciplinaire dans le domaine de la musique et du son, de développer des approches novatrices à l’étude scientifique de la musique, des médias et de la technologie, et de promouvoir l’application de nouvelles technologies en science, en arts créatifs et en arts du spectacle. Visites entre 17h30 et 19h vendredi le 6 novembre. Inscription à l’accueil. 15



 Banquet Saturday November 7th at 7:30pm – Samedi le 5 novembre à 19h30



Au Petit Extra A dinner to celebrate our community and the end of the Symposium LTM21 will be held on November 7 at the Restaurant Au Petit Extra located at 1690 Ontario East Street in Montreal around 7:30 pm. Find detailed information about how to get there at page 89 of this programme or on our website at: http://ltm21aem21.wix.com/colloque2015#!banquet/c1her The price for a full table d'hôte including 3 choices of starters, main courses and desserts will be 42.50$ per person (taxes and drinks are not included in this price). This will be payable on the day of the event at the restaurant. This banquet is open to all symposium participants and to your loved ones, colleagues or friends. Please register at http://ltm21aem21.wix.com/colloque2015#!banquet/c1her or in person at the reception desk. — Pour célébrer notre communauté et la fin du symposium AEM21, un souper-banquet sera tenu le samedi 7 novembre vers 19h30 au restaurant Au Petit Extra, situé au 1690 rue Ontario Est à Montréal. L’information détaillée pour vous y rendre est disponible à la page 89 de ce programme ou sur notre site internet à l’adresse : http://ltm21aem21.wix.com/colloque2015#!banquet/c1her Les frais pour une table d’hôte complète incluant trois choix d’entrées, de plats principaux et de desserts seront de 42,50$ par personne (les taxes et les boissons ne sont pas incluses dans ce prix). Ces frais seront payables sur place. Ce banquet est ouvert à tous les participants du symposium ainsi qu’à vos proches, collègues ou amis. Veuillez vous inscrire à l’adresse http://ltm21aem21.wix.com/colloque2015#!banquet/c1her ou en personne à l’accueil.
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Quick reference timetable | Horaire en bref



Thursday, November 5, 2015 | Jeudi, 5 novembre 2015 – McGill University 8:00-9:00 9:00-9:15 9:15-10:45 10:45-11:15 11:15-12:15



12:15-13:30 13:30-15:00



15:00-16:30 16:30-18:00 18:00



Registration Welcome to LTM21 Thematic session Learning and teaching: The creative performer Technologies: Instrumental pedagogy Break Thematic session Learning and teaching: Performance skills Technologies: Distance learning Sciences: Musicians’ care Lunch Thematic session Sciences: Music to care Technologies: Musicians' training Learning and teaching: Collective learning New digital musical instruments demonstration Poster session Keynote presentation Aaron Williamon Reception



Tanna Lobby Tanna Schulich Hall Room A-832 Tanna Schulich Hall Tanna Lobby Room A-512 Room A-832 Tanna Schulich Hall On your own Room A-512 Room A-832 Tanna Schulich Hall Tanna Lobby Tanna Lobby Tanna Schulich Hall Tanna Lobby



Friday, November 6, 2015 | Vendredi, 6 novembre 2015 – McGill University 9:00-9:30 9:30-10:45 10:45-11:15 11 :15-12 :30 12:30-14:00 14:00-15:30



15:30-16:00 16:00-17:30



17:30 20:00



Coffee Keynote presentation Wendy Mackay Break Thematic session Technologies: Practicing strategies Learning and teaching: Rethinking music learning Lunch – pizza and sushis Thematic session Technologies: Real-time feedback Technologies: Creative learning and collaboration Learning and teaching: Rethinking music learning Break Round table 1 Formal to non-formal teaching, or is it the other way round? Thematic session Technologies: Creative learning and collaboration CIRMMT Tour - registration Dinner Multiperformer Concert



Tanna Lobby Tanna Schulich Hall Tanna Lobby Room A-832 Tanna Schulich Hall Tanna Lobby Room A-832 Room A-410 Tanna Schulich Hall Tanna Lobby Room A-832 Tanna Schulich Hall CIRMMT On your own MMR -2 level 17



Saturday, November 7, 2015 | Samedi, 7 novembre 2015 - UQAM 9:00-9:30 9:30-10:45 10:45-11:00 11:00-12:00



12:00-13:30 13:30-15:00



15:00-15:15 15:15-16:30



16 :30 19:30



Café Présentation du conférencier Marc Leman Pause IPEM Music Paint Machine Session thématique Sciences : Contrôle instrumental Apprentissage et enseignement : Affect et musique Dîner Session thématique Sciences : Le geste musical Sciences: Gérer son stress ou non ? Apprentissage et enseignement : Éducation musicale extracurriculaire Pause Table ronde 2 Collaborative research without barriers and its benefits to music education Table ronde 3 Music learning and teaching: A cross-cultural comparison Réception Souper – banquet



DR-200 DR-200 DR-200 R-R130 R-R150 Libre R-R120 R-R130 R-R150



D-R200 R-R150 D-R200 Au Petit Extra
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Programme with authors and titles – Programme avec auteurs et titres Thursday November 5 2015 – Schulich School of Music - SSM 8:009:00



Registration and Coffee



9:009:15



Welcome to LTM21



Tanna Lobby Tanna Hall



9:1510:45



TECHNOLOGIES



LEARNING AND TEACHING



Instrumental pedagogy



The creative performer



 Ramirez R. & Giraldo S.: A tool for learning expressive music performance  Kiss J., Dubé F. & Bouldoire, H.: Gamification and learner engagement: A “learning the violin” implementation interface example  Schumacher, J.A.: YouTube, DailyMotion… Analyse des pratiques pédagogiques, Analyse des utilisations des élèves, Analyse pédagogique de vidéos usitées



 Héroux, I.: Strategies and creative processes involved in the work underlying a musical interpretation by expert musicians  Afrakhteh, H., Héroux, I. &HarbonnierTopin, N.: L’impact du développement de l’imaginaire sur l’appropriation de l'interprétation du Sacre du printemps dans la version pour piano à quatre mains de l’œuvre  Afrakhteh, M., Héroux, I. &HarbonnierTopin, N. : Vers une relation musicale symbiotique dans la performance du Sacre du printemps à quatre mains



Tanna Schulich Hall Chair : Fred Rees



Room A-832 Chair: A. Creech



10:4511:15



Break Tanna lobby



11:1512:15 







SCIENCES



TECHNOLOGIES



Musicians’ care



Distance learning



Smieszchalska, J. & Spencer, M.: Influence of therapeutic education and musculoskeletal injury prevention on pain experienced by participants of the XVII International Frederic Chopin Piano Competition O'Neill, S.: Affordances of playing an instrument and listening to music on young musicians’ sense of wellbeing











Westermann, B. & Tourinho, A. C.: Learning guitar online: a case study on students autonomy Coen, P.-F. & Güsewell, A.: Suivi scientifique de la mise en place d’un dispositif d’accompagnement des étudiants en master de pédagogie par portfolio électronique, mus-e-port Room A-832 Chair: F. Rees



LEARNING AND TEACHING



Performance skills 







Siedenburg, K., Mativetsky, S. & McAdams, S.: To Bol Or Not To Bol: Verbal and auditory memory in tabla instruction Hereld, D & Gutierrez, J.: Framing creative intentionality: Toward heuristic technology in music theory pedagogy Room A-512 Chair: L. Lorenzino



Tanna Schulich Hall Chair : M-S.Fortier
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12:1513:30



Lunch – on your own



13:3015:00 







SCIENCES



TECHNOLOGIES



Music to care



Musician’s training



Güsewell, A., Stantzos, A., Bangerter, G., Bornand, C., Bovet, E., Vuagniaux, V. & Pool, S.: AMENHOTEP, Apport de la musique en hôpital lors de thérapies psychiatriques Da Silva Junior, J. D. & Santiago, D.: Autobiographical memories evoked by musical activities: A study of elderly Room A-512 Chair : I. Śmieszchalska















Marcum, T & Duke, R.: The window of the mind: Analyses of visual gaze fixations in skilled music teachers Jaspar, M. & Filatriau, J. J.: Le SOLFEGICIEL : un outil informatique pour la formation musicale Khoury, S.: Discovery learning through improvisation: The implications of constructionism for music education



LEARNING AND TEACHING



Collective learning 











Room A-832 Chair : G. Dimitrov



Stolte, T.: Learning together: music teachers forming a community of practice Caceres, G.: Five synthesizers and a drum machine: A performanceoriented approach on collective keyboard teaching in Brazil Fidalgo, O. J.: Technology and the collective teaching of the guitar to children: challenges and innovations for music initiation guitar teachers in music schools Tanna Schulich Hall Chair: L. Nijs



15:0016:30



New digital musical instruments demo Bhagwati, S., deChènerilles, B., Franco, I., Hattwick, I., Louhivuori, J., Rodrigues, M., Tsabary, E.



Posters Bouchard-Valentine, V.: Interfaces numériques de création musicale : une typologie des applications pour tablettes tactiles; Braga, S.: Music in Schools: research possibilities in Music Education; Da Silva, C. V. & De Almeida, G.: Music education and socialization of students with cognitive disabilities Giordano, M., Barbeau, A.-K., Cossette, I., Wanderley, M. M., Bhagwati, S. & Berzowska: Musical Tactons: Design and evaluation of tactile icons for expert musicians; Massie-Laberge, C. & Cossette, I.: Hearing the gesture: The Significance of body actions in complex piano performances; Pomerleau-Turcotte, J., Moreno Sala, M. T. & Dubé, F.: Portrait de l’enseignement de la dictée musicale aux enfants de 6 à 12 ans dans un contexte extrascolaire au Québec;



Tanna Lobby 16:3018:00



Keynote Speaker Aaron Williamon



Facing the music: Employing science and technology to enhance professional training Tanna Hall



18:00



Reception Tanna Lobby
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Friday November 6th 2015 – SSM 9:009:30



Coffee Tanna Lobby



9:30 10:45



Keynote Speaker: Wendy Mackay



Supporting creative expression with co-adaptive human-computer partnerships Tanna Hall 10:4511:00



Break Tanna Lobby



11:0012:30 











LEARNING AND TEACHING



TECHNOLOGIES



Rethinking music learning



Practicing strategies



Dal Farra, R.: When the integration of music, science and technology is the usual teaching-learning way and not the exception Rees, F.: Developing a bridging system for translating research in music cognition and neuroscience of music pedagogical practice Creech, A.: The changing nature of instrumental tuition: From reproductive to transformational learning Tanna Hall



Chair : I. Cossette















Boucher, M., Dubé, F. & Creech, A.: Video feedback and the self-regulation skills of college level classical guitarists: preliminary results Carter, C. & Grahn, J. A.: Making practice stick: Exploring interleaved practice schedules as an alternative to blocked repetition Fortier, M.-S., Harbonnier-Topin, N. & Héroux, I. : L’influence de la pratique approfondie de méthodes d'éducation somatique sur l’agir en situation de jeu instrumental: le cas de Marc Room A-832 Chair: B. Westermann



12:3014:00



Lunch – pizza and sushis – Tanna Lobby



14:0015:30



LEARNING AND TEACHING



Rethinking music learning 











van der Schyff, D. & Schiavio, A.: The embodied musical mind: Enactive cognitive science and music education Stervinou, A.: Utilisation de la musique contemporaine en milieu scolaire : le cas de la ville de Sobral au Brésil Navaratna, D.:















TECHNOLOGIES



TECHNOLOGIES



Real-time feedback



Creative learning and collaboration



Nijs, L. & Leman, M.: Provoking an embodiedconstructivist approach to music teaching and learning with an educational technology: A study with the Music Paint Machine Plazak, J.: Real-time visual performance feedback in the practice room and beyond Rieger, A. & Casey, M.:















de Chènerilles, B. : Tablettes tactiles : nouvelles expérimentations en éveil musical et concerts électroacoustiques d'enfants- France Terrien, P.: Vidéo et informatique musicale : un espace de création sous condition Pras, A.: Aborder la production musicale à
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Evaluation of rhythm syllable pedagogies towards cognitive intervention in dyslexia



Sonically triggered cognitive associations in general listeners



travers les différents rôles du studio d’enregistrement Room A-410



Room A-832



Tanna Schulich Hall



Chair : I. Héroux



Chair: I. Cossette



Chair: S. O’Neill



15:3016:00 16:0017:30



Break Tanna Lobby ROUND TABLE



TECHNOLOGIES



Formal to non-formal teaching, or is it the other way round? Evolution of pedagogical approaches



Creative learning and collaboration



Dubé, F., Williamon, A., Nijs, L., Toledo, N., O’Neill, S., Rees, F., Louhivuori, J.







Room A-832







Chair: I. Héroux







Tsabary, E.: Transformational education through creative innovation in the laptop orchestra Louhivuori, J.: Benefits and challenges of wearable music technology in developing pedagogics in general music teaching Bouchard-Valentine, V. & Daoust, Y.: Création sonore assistée par ordinateur : développement d’un environnement pédagogique en ligne destiné à des enseignants de musique utilisant l’application pour iPad FonoFone. Tanna Hall Chair : A. Pras



17:30



CIRMMT Tour – Registration required Dinner on your own



20:00



Multiperformer Concert Orchestre de la Société de guitare de Montréal Directed by Dave Pilon Cléo Palacio-Quintin IMPROVISATION DERELICTUS Rafaël Ramirez PETENERA Sandeep Bhagwati and colleagues FRAGILE DISEQUILIBRIA CLOrk directed by Eldad Tsabary A GAME OF DRONES



Multimedia Room (MMR) -2 level



22



Samedi 7 novembre - UQAM Café et mot de bienvenue



9h-9h30



D-R200 9h30-10h45



Conférencier de prestige Marc Leman



Music cognition and technology-enhanced learning for music playing D-R200



10:45 -11:00



Pause



11h – 12h



SCIENCES



SCIENCES



Hands-on session



Contrôle instrumental



IPEM Music Paint Machine







Apporter votre instrument (monodique) *Please bring your own instrument (monodic)







D-R200 Président : I. Héroux



Munoz Arancon, A., Gazengel, B. & Dalmont, J. P.: Un bec instrumenté pour le suivi du geste instrumental des saxophonistes Vauthrin, C., Fabre, B. & Cossette, I.: Analyses des stratégies respiratoires et contrôles développés par les flûtistes, vers un modèle de flûtiste simplifié



LEARNING AND TEACHING 







Affect et musique Primeau, D.: Voix et émotions: comment utiliser des paramètres vocaux pour une meilleure expression Hereld, D. & Gutierrez, J. A. W.: Heavy and light: uncovering resilience and positive affect in extreme music



R-R150 Président: M. Spencer



R-R130 Président : A. Pras 12h-13h30



Dîner libre



13:30-15h00 











SCIENCES



SCIENCES



Le geste musical



Gérer son stress ou non ?



Bacon, B. & Marandola, F., Wanderley, M. M.: Handedness in percussion pedagogy Macritchie, J.: Accessible motion capture for monitoring pianists’ technique and preventing wrist injuries Traube, C., Bel, S., Verdugo, F. & Blassel, M.: Investigation du rapport geste-son dans











Barbeau, A.-K. & Cossette, I.: The Performance Anxiety Inventory for Musicians (PerfAIM): A valid and reliable tool to compare MPA in musicians from different musical backgrounds. Philippe, R. A. & Güsewell, A.: Antécédents et corrélats d’une adaptation réussie au domaine musical lors d’une situation de simulation de concours



LEARNING AND TEACHING



Éducation musicale extracurriculaire 







Daigle, V., Dubé, F. & O’Neill, S.: Proposition d’une méthode de recherche pour étudier les activités informelles d’apprentissage pratiquées par des élèves suivant des leçons extrascolaires en musique. Toledo-Nascimento, M.-A., Mendonça, G., de Azevedo, M. W., Sousa Sousa, L. & Botêlho, R.: Cartographie
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la technique pianistique du pégagogue Marc Durand







R-R120 Président : C. MassieLaberge



d’orchestre Parent, C.: La motivation autonome chez les musiciens étudiant aux niveaux collégial et universitaire : le rôle du professeur d’instrument et sa contribution à la satisfaction des besoins psychologiques de l’étudiant.



des harmonies amateurs en activité dans la région Nord-Ouest de l’Etat du Ceará



R-R150



Président : M-S.Fortier



R-R130 Président : I. Héroux 15h-15h15 15h1516h30



Pause TABLE RONDE 2



TABLE RONDE 3



Collaborative research without barriers and its benefits to music education



Music learning and teaching: A crosscultural comparison



Rees, F., Dal Farra, R., MacKay, W., Leman, M., Van der Schyff, D., Marcum, T., McCritchie, J.



Güsewell, A., M., Louhivuori, J., BouchardValentine, V., Toledo, M.



R-R150



D-R200



Président : F. Dubé



Présidente : I. Cossette 16h30



Réception D-R200



19h30



Souper- banquet Restaurant Au Petit Extra
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Thursday | Jeudi November 5 Novembre 2015 Thematic session Technologies I – Instrumental pedagogy A TOOL FOR LEARNING EXPRESSIVE MUSIC PERFORMANCE Rafael Ramirez1 and Sergio Giraldo1 1 Universitat Pompeu Fabra, Barcelona, Spain Abstract | Résumé Learning to play music is mostly based on the master-apprentice model in which the teacher mainly gives verbal feedback on the performance of the student. In such a learning model, modern technologies are rarely employed and almost never go beyond audio and video recording. In addition, the student's interaction and socialization is often restricted to short and punctual contact with the teacher, followed by long periods of self-study; this often makes musical learning a lonely experience and results in high abandonment rates. We have designed and implemented a tool for learning expressive music performance. This tool is based on a predictive model trained using machine learning techniques and a database of performances recorded by an expert musician. The prototype consists of three components: (a) a melodic transcription component, (b) a machine learning component which automatically learns an expressive performance model, and (c) a melody synthesis and visualization component which generates expressive monophonic audio output from inexpressive melody descriptions, i.e. music scores, and a graphical interface for providing visual feedback to students about their performances. Based on our tool, a publicly available performance database will be created for students and teachers to interact and comment on each other's performances. Regarding the expressive performance modeling component of the system, we have applied inductive logic programming techniques in order to automatically learn models for three note-level expressive transformations: duration, onset, and energy transformations, for which we obtained correlation coefficients of 0.9, 0.83, and 0.87, respectively. Regarding the melody synthesis and visualization component, we have implemented a prototype, which allows students to visualize the score, the expressive performance generated by the computational model (or a prerecorded performance by an expert), and their own performance. The prototype allows students to compare their performances with the target performance in terms of duration, onset and/or energy in realtime. Preliminary feedback from students has been very positive. Keywords | Mots clés Technology enhanced music learning; Expressive music performance; Machine learning
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GAMIFICATION AND LEARNER ENGAGEMENT: A "LEARNING THE VIOLIN" IMPLEMENTATION INTERFACE EXAMPLE Jocelyne Kiss1, Francis Dubé1 and Hélène Bouldoire1 1 Université Laval, Québec, Canada Abstract | Résumé Learning the violin involves many hours of practicing at the student's home that cannot be supervised by a teacher (Calissendorff, 2006). During these sessions, students are often left by themselves to practice (Creech, 2003). Alone, the young student could find him- or herself feeling bored with working on the instrument without any external input or inducements and would often prefer to be doing something else (O'Neill, 2001). The goal of our research is to propose an alternative and more stimulating approach to practising the violin at home. We want to engage the young musician by using a video game built around gamification concepts: an approach that favours the use of games (e.g. video games) in the context of non-gaming activities (e.g. learning the violin). Specifically, the method used to develop our game relies primarily on the practical elements of gamification (Deterding, 2011). We introduce, through an immersive, interactive interface, a way to make every violin practice session the enactment of a level in a video game. This approach encourages the young violinist to progress in the video game, while providing a direct benefit for his or her musical achievements and skills. It encourages the student to continue their learning to discover the other levels of the game, which are offered as soon as the student succeeds in mastering one level (linked to a musical skill). Technologically, our interface is based on a transcription system proposed by Boo (2006) and on the violin learning interfaces of Lu (2008). Our goal is reached by applying a direct link between what the instrumentalist produces and the action inside the virtual three-dimensional images. The main result is presented by using a web interface, a game console or a smart phone game interface (iPhone, Android, iPad) in which the violin is the direct tool that triggers interactivity in the game and practicing becomes part of a fun method to involve the student in striving for greater achievements with his or her instrument and musical skills. Keywords | Mots clés Gamification; Informal learning; Violin learning; Music technology YOUTUBE, DAILYMOTION… ANALYSE DES PRATIQUES PÉDAGOGIQUES, ANALYSE DES UTILISATIONS DES ÉLÈVES, ANALYSE PÉDAGOGIQUE DE VIDÉOS USITÉES Jérôme Albert Schumacher1 1 University of Teacher Education Fribourg, Fribourg, Switzerland Abstract | Résumé Les technologies modifient et transforment graduellement la pédagogie musicale (Heinrich, 2002). Parmi les plus importantes, les sites web d’hébergement de vidéos, avec leur potentiel d’exploitation pédagogique, intéressent de plus en plus de professeurs d’instruments (Waldron, 2012), initiant 26



progressivement une modification paradigmatique de l’enseignement (Pozo & al., 2006). En effet, ces sites (YouTube notamment) représentent pour tout élève et pédagogue la plus grande bibliothèque musicale libre d’accès (Kruse & Veblen, 2012 ; Waldron, 2014), démocratisent le savoir et initient des transformations tant sociales que sociétales (Després & Dubé, 2012 ; Kruse & Veblen, 2012), participent à la construction d’une culture participative (Kruse & Veblen, 2012). Cependant, force est de constater que, pour les professeurs d’instrument, même s’ils recourent de plus en plus souvent aux sites web d’hébergement de vidéos, encouragent leurs élèves à s’y référer et prennent en compte les propositions de visionnement de ces derniers, l’utilisation et l’exploitation pédagogique de ces plateformes dans le cadre de leçons est somme toute relativement pauvre (Schumacher, 2014). La présente recherche, basée sur une approche tant quantitative que qualitative, vise à analyser les pratiques déclarées des professeurs, l’utilisation des élèves ainsi que l’analyse de certaines vidéos proposées par ces deux parties. Keywords | Mots clés Technologies; Analyse des pratiques; Recherche quantitative et qualitative



Thematic session Learning and teaching I - The creative performer STRATEGIES AND CREATIVE PROCESSES INVOLVED IN THE WORK UNDERLYING A MUSICAL INTERPRETATION BY EXPERT MUSICIANS Isabelle Héroux1 1 UQAM, Montréal, Canada Abstract | Résumé Little research has been done to uncover the creative process in situ, underlying the interpretation of a piece of music by professional musicians. However, a case study by Héroux & Fortier (2013, 2014, 2015, in press) uncovered aspects of the creative work that do not appear in the literature. Furthermore, these authors have identified a stage of artistic appropriation consisting of different cognitive processes. The research on the stages of artistic appropriation is based on the feeling of accuracy in the expressivity of the interpretation (dynamics, sound, phrasing, etc.) used by the subject to validate the quality and authenticity of the interpretation. The aim of this research was to investigate how nine professional musicians work on the same, never heard before, piece of music. Through this study, we aimed to uncover the creative process underlying the interpretation of a piece of music by professional musicians “in situ”. Data collection was conducted by videotaping rehearsals with verbalization, combined with a reflexive questionnaire and the description of the musicians’ actions by a third-party observer. Data was first analyzed through a content analysis with Nvivo 8. In a second step, interview techniques borrowed from phenomenology were used, i.e. self-confrontation interviews (Theurau, 2010) and explicitation interviews (Vermersch, 1994) which enabled the verbalization of the action a posteriori. Grounded theory analysis (Paillé, 1994) was used to analyse the data from a phenomenological point 27



of view. Results are congruent with the existing literature about creative process, e.g. alternation between divergent and convergent thinking (Guilford, 1950), creative associations (Lubart, 2011; Schubert, 2011) and the artistic appropriation (Héroux & Fortier, 2013, 2014, 2015- in press). If we observed various strategies used by expert musicians to create an original interpretation, we also identified common creative processes that allow us to realize a representational model. Keywords | Mots clés Creative process ; Interpretation ; Expertise L’IMPACT DU DÉVELOPPEMENT DE L’IMAGINAIRE SUR L’APPROPRIATION DE L'INTERPRÉTATION DU SACRE DU PRINTEMPS DANS LA VERSION POUR PIANO À QUATRE MAINS DE L’ŒUVRE Hourshid Afrakhteh1, Isabelle Héroux1 and Nicole Harbonnier-Topin1 1 UQAM, Montréal, Canada Abstract | Résumé En faisant une distinction nette entre un discours scientifique, conceptuel et atemporel sur la musique (Parrott, DaCosta, & Latham, 2014), la question de l’expérience privée du musicieninterprète a été occultée dans le courant principal de la musicologie (Guck, 1997; Imberty, 2001; Maus, 1993). Ce regard « scientifique » et impersonnel a éloigné les chercheurs de la dimension sensible de la musique. De ce fait, peu de recherches se sont intéressées à l’étude de la subjectivité du musicien-interprète professionnel et du processus créatif qu’il entreprend pour s’approprier l’interprétation d’une œuvre musicale (Héroux et Fortier, 2013, 2015 à paraître ; Hench, 2011; Y. Hastings, 2006). Cette communication présente une recherche effectuée sur l’impact du développement de l’imaginaire dans le travail de l’interprétation d’une œuvre musicale. L’objet de l’étude est l’expérience subjective de l’interprète lors des séances de répétition individuelles ainsi qu’en duo, dans le travail d’interprétation du Sacre du printemps de Stravinsky dans sa version pour piano à quatre mains, en vue de sa présentation en concert. La recherche fait état d’une démarche expérimentale délibérée de stimulation de l’imaginaire et de recours à des éléments extramusicaux (Héroux et Fortier, 2013, 2015 à paraître) dans le travail d’interprétation de l’interprète qui est la chercheure elle-même. La question principale est : comment une démarche délibérée de stimulation de l’imaginaire peut-elle influencer l’appropriation d’une œuvre musicale ? Les données sont issues du journal de bord de la praticienne-chercheure et des auto-explicitations (Vermersh, 2007), méthode qui permet d’observer et de décrire le discours intérieur, les pensées, l’état corporel, sensoriel, et émotif du sujet issu du déroulement de l’action d’imagination. Cette étude se situe dans une démarche heuristique de type phénoménologique. L’interprétation et l’analyse des données se fait par la théorisation ancrée, la méthode de type qualitatif développée par Paillé (1994) en vue de schématiser des éléments fondamentaux faisant état du processus d’interprétation d’une œuvre musicale. Keywords | Mots clés Interprétation ; Créativité subjective ; Imagination ; Appropriation ; Praticienne-chercheure ; Sacre du printemps ; Pianiste-duetiste ; Auto-explicitation ; Extra-musical ; Heuristique ; Phénoménologie 28



VERS UNE RELATION MUSICALE SYMBIOTIQUE DANS LA PERFORMANCE DU SACRE DU PRINTEMPS A QUATRE MAINS Mehrshid Afrakhteh1, Nicole Harbonnier-Topin1and Isabelle Héroux1 1 UQAM, Montréal, Canada Abstract | Résumé Malgré la place importante qu’occupe le travail instrumental individuel des musiciens chambristes pour se préparer aux répétitions en ensemble, peu de connaissances théoriques existent à ce sujet. Certains chercheurs se sont intéressés à la capacité d’anticipation dans le jeu (Pecenka & Keller, 2011), à la synchronisation et à la coordination entre les musiciens (Loehr & Palmer, 2011; Goebel & Palmer, 2009), au dynamisme interpersonnel des chambristes (Murnighan & Conlon, 1991), aux stratégies mises en place pour atteindre la cohérence musicale (Keller, 2008), aux défis techniques liés au jeu à quatre mains (Boey, 2004; Palmier & Rigal, 1993) et sur deux pianos (Palmier & Rigal, 1993; Tan, 2007; Ferguson, 1995). Plus spécifiquement, peu de recherches ont été effectuées pour s’informer des stratégies qu’emploient les pianistes duettistes dans leur travail instrumental individuel préparatoire aux répétitions en duo, selon le concept de deliberate practice (Ericsson, 1997). Cette recherche vise à identifier les stratégies utilisées par un pianiste professionnel pour développer une représentation mentale du jeu de sa partenaire lors des répétitions individuelles, dans le travail d’interprétation de la version pour piano à quatre mains du ballet Sacre du printemps d’Igor Stravinsky. La perspective de cette recherche est phénoménologique, l’objet est l’expérience de la praticienne, décrite en première personne. Les méthodes utilisées pour la collecte de données sont : l’auto-explicitation (Vermersch 2007) des répétitions individuelles et en duo ainsi que le concert, le journal de bord et l’enregistrement audio des répétitions en duo. L’interprétation des données est faite par une analyse par théorisation ancrée (Paillé, 1994). Les résultats de cette recherche font état de stratégies mises en place lors de la préparation d’une prestation publique de la pièce le Sacre du printemps pour piano à quatre mains. Ils révèlent les stratégies employées et dans quelles mesures elles ont favorisé le travail instrumental du duo et la prestation publique. Keywords | Mots clés Musique de chamber ; Pianistes duettistes ; Stratégies de travail instrumental individuel et duo ; Deliberate practice ; Sacre du Printemps d'Igor Stravinsky ; Représentation mentale ; Auto explicitation ; Recherche phénoménologique
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Thematic session Sciences I – Musicians’ care INFLUENCE OF THERAPEUTIC EDUCATION AND MUSCULOSKELETAL INJURY PREVENTION ON PAIN EXPERIENCED BY PARTICIPANTS OF THE XVII INTERNATIONAL FREDERIC CHOPIN PIANO COMPETITION - PILOT STUDY Jadwiga Smieszchalska1 and Mathieu Spencer2 1 Fryderyk Chopin University of Music, Warszawa, Poland 2 Rock Your Cortex, Warszawa, Poland Abstract | Résumé Objective: Evaluate the feasibility and effectiveness of an on-line psycho-physiological health course, as a means of prevention for performance related musculoskeletal disorders, in participants of the XVII International Frederic Chopin Piano Competition. Method: Competitors were taught on-line how to avoid risks associated with piano practice and competition preparation. The course provided information about frequent musculoskeletal problems in musicians, effective prevention strategies (including balanced posture, good habits, practice hygiene, warm-up and cool down exercises) and tools to increase psychological resilience (including both behavioral and mindfulness approaches). The XVII International F. Chopin Piano Competition took place from April 13th 2015 (start of preliminary round) to October 20th 2015 (end of final round). Competitors could choose between two groups: a control group, that did not take the course and would be evaluated with a questionnaire after the preliminary round and after the competition; and an experimental group, which took the course and was evaluated three times through a questionnaire: after the preliminary round, after the course, and after the competition. The research tool, based on the Questionnaire Medecine des Arts-Voyage et Prevention, investigates participants practice habits (including practice time, preventative exercises, frequency and duration of breaks) and PRMD (including location of discomfort and duration of symptoms). Comment: Participating in the Frederic Chopin International Competition is described as one of most important, stressful, and exhausting experiences in a professional pianist’s career. This year almost 400 people have registered for the preliminary round, an all-time record. Because of these two factors, we can suppose that the last six months of preparation will be as extreme as any professional musician can go through. It will be interesting to discover if competing musicians at this level already have mental and physical preparation strategies, if the competition will motivate them to develop these strategies and if internet is an effective means, in this context, of teaching such information. Keywords | Mots clés Performing arts medicine; Preventive physical preparation; Therapeutic education; Performing related musculoskeletal disorders; Chopin piano competition; Musicians' health 30



AFFORDANCES OF PLAYING AN INSTRUMENT AND LISTENING TO MUSIC ON YOUNG MUSICIANS’ SENSE OF WELLBEING Susan O'Neill1 1 Simon Fraser University, Burnaby, Canada Abstract | Résumé There has been an increase in research on the relationship between music and wellbeing over the past decade and significant discussions about the contributions that music education can make to young people’s sense of wellbeing. Although there are varied definitions of the concept of wellbeing, most researchers agree that it is a multidimensional phenomenon with overlapping and distinct features. Two often referred to features are happiness or subjective wellbeing (SWB) and meaningfulness or psychological wellbeing (PWB). This study examines young musicians’ perspectives on the role that playing a musical instrument and listening to music has on their sense of SWB and PWB. Young musicians (N=75) aged 10 to18 years completed a questionnaire about the benefits of playing an instrument and listening to music for emotional expression, psychological confidence and wellbeing, and for helping them cope with stress, loneliness, and depression. Additional questions examined whether participants with a high or low general PWB or SWB differed in their sense of PWB or SWB related to either playing an instrument or listening to music. Factor analysis was used to determine whether the items in the measure of wellbeing differentiated between the constructs of PWB and SWB. Findings indicated a two-factor solution for the wellbeing items, confirming the notion that SWB and PWB constructs diverge at critical junctures. The results indicated that young musicians may find listening to music more beneficial than playing a musical instrument for PWB. However, for SWB (playing and listening) no significant difference was found for ratings of SWB-playing and SWB-listening. Further analyses revealed that young musicians with a higher self-identity as a musician reported playing an instrument as more beneficial to their sense of both PWB and SWB compared to young musicians with low self-identity as a musician. Implications for music education practitioners for helping young musicians increase their sense of connection between personal and musical wellbeing will be discussed. Keywords | Mots clés Young musicians; Music performance; Music listening; Well-being
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Thematic session Technologies II – Distance learning LEARNING GUITAR ONLINE: A CASE STUDY ON STUDENT'S AUTONOMY Bruno Westermann1 and Ana Cristina Tourinho2 1 Universidade Estadual de Feira de Santana, Feira de Santana, Brazil 2 Universidade Federal da Bahia, Salvador, Brazil Abstract | Résumé This work introduces some of the conclusions resulting from Master’s degree research on guitar instruction and learning in an online distance education undergraduate degree program (from 2008 to 2012), promoted by the Federal University of Rio Grande do Sul (UFRGS). In this context, the overriding objective of the research was to identify factors which influenced autonomous behavior among distance education guitar students, studying Music Education at UFRGS. The research was theoretically grounded in the definition of the autonomous learner put forth by Peters (2006, 2009) and Moore and Kearsley (2007). These two authors defend autonomy as the capacity of a student to make decisions and be active in his/her own learning process by developing individual study plans, seeking out study resources, and being able to acknowledge and decide his/her level of satisfaction regarding his/her own personal development. Rather than expositorily present the content which is presumably of interest to the student, the instructor begins to guide a student’s learning according to the student’s individual necessities. The research’s methodology relied on a case study and collected data by way of: (1) questionnaires which could help identify the students who met the conditions of the research; (2) questionnaires about the selected students, for which instructors provided the responses; (3) video recordings of students attending classes at their remote poles; and (4) interviews with the students who were selected for the final presentation. At the end of the research, our sample consisted of four students whose data allowed us to map the factors involved in their autonomy as guitar students. We concluded that the most influential factor in autonomous learning was a student’s capacity to reflect on his/her own output. This capacity, in the case of the students, was related to an ability to evaluate, perceive, and identify problems in their own performance on the instrument, as well as to developing strategies by which to resolve these problems. Keywords | Mots clés Distance education; Musical distance education; Guitar teaching
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SUIVI SCIENTIFIQUE DE LA MISE EN PLACE D’UN DISPOSITIF D’ACCOMPAGNEMENT DES ETUDIANTS EN MASTER DE PEDAGOGIE PAR PORTFOLIO ELECTRONIQUE, MUS-E-PORT Pierre-François Coen1 and Angelika Güsewell1 1 Haute Ecole de Musique de Lausanne (HEMU), Lausanne, Switzerland Abstract | Résumé Le projet Mus-e-Port a pour but de suivre et d’évaluer la mise en place à la Haute école de musique de Lausanne d’un nouveau dispositif d’accompagnement professionnel des étudiants en Master de pédagogie. Basé sur l’utilisation d’un e-portfolio, ce dispositif envisage l’outil électronique à la fois comme moyen de collecter et commenter des traces glanées durant le parcours de formation et comme outil d’interaction et d’échange entre les étudiants, maîtres de stage, professeurs de pédagogie et professeurs de didactique. En ce sens, il contribue à l’articulation entre théorie et pratique. La recherche a pour but un suivi scientifique de l’implémentation du dispositif. Elle associe tous les acteurs de la formation (cités plus haut) ainsi que la responsable de la mise en place du dispositif et devrait déboucher sur d’éventuels ajustements au terme de la phase pilote (2014-2016). Elle se fixe pour objectifs 1) de documenter le processus d’intégration de l’outil e-portfolio dans le parcours de formation, 2) d’identifier les usages de l’outil par les étudiants et les professeurs durant deux années académiques et 3) d’évaluer l’impact de son utilisation à la fois sur l’encadrement des étudiants et sur le développement de leurs compétences réflexives et professionnelles. L’approche méthodologique est mixte, puisqu’elle se base à la fois sur des données quantitatives récoltées par questionnaires auprès des étudiants et des professeurs ainsi que sur des données qualitatives collectées via des entretiens individuels avec quelques étudiants (N=8) et via des focus groupes avec les professeurs. L’analyse des données permettra de déterminer des profils d’utilisateurs en fonction d'aspects comme le rapport à la formation en tant que formateur ou apprenant, le rapport à la technologie vue comme un levier ou comme un frein aux apprentissages, la culture de formation dans une logique d’alternance et de complémentarité entre terrain et institution de formation, ainsi qu'entre formation en présence et à distance. Il sera aussi question d’identifier avec les acteurs ce qui a fait obstacle ou ce qui constitue des améliorations pour la formation. Keywords | Mots clés e-portfolio ; Dispositif d'accompagnement ; Formation professionnelle en alternance ; Innovation techno-pédagogique ; Suivi scientifique
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Thematic session Learning and teaching II – Performance skills TO BOL OR NOT TO BOL: VERBAL AND AUDITORY MEMORY IN TABLA INSTRUCTION Kai Siedenburg1, Shawn Mativetsky1 and Stephen Mcadams1 1 McGill University, Montréal, Canada Abstract | Résumé Tabla denotes a pair of hand drums, of extremely rich timbral repertoire, which serves as the most important percussion instrument in North-Indian classical music. Tabla is taught through an oral tradition. Compositions are learned via the memorization of sequences of bols, i.e. solfege-like vocalizations associated with specific drum strokes; these are also recited in performance. This allows for the rapid transmission of musical information in lessons and provides the foundation for fast sequence learning. While this tradition has been in place for centuries, there is no research that compares human memory capacities for strokes and bols, nor that investigates the impact of experience in tabla on memory of tabla phrases. This study will invite both tabla players and musicians without any prior experience in tabla for a laboratory study on short-term recognition memory, one of the most fundamental mechanisms of memory. In every trial, 8- and 16-item sequences of bols and strokes will be presented, followed by comparison sequences that may differ in order. Idiomatic and randomly selected sequences will be compared. We use recordings of strokes and bols by the second author, who is a tabla expert. In comparing “naïve” Western musicians with tabla players on idiomatic and random sequences, we expect tabla players to have a greater advantage for idiomatic sequences than for random sequences. This would serve as an ecologically relevant demonstration of the impact of long-term musical schemata on short-term memory. A general mnemonic advantage of tabla players would even indicate the facilitation of short-term memory through long-term knowledge of items (i.e. strokes and bols), providing evidence against theories that propose short-term memory as a “blank-slate” type of buffer. Finally, if bols were generally better memorized than strokes, this would highlight that a basic cognitive mechanism underlies oral learning in tabla. In sum, studying memory for tabla not only sheds light on a centuries-old approach toward learning and teaching, but also addresses key aspects of the relation between music and language cognition. Keywords | Mots clés Teaching through oral tradition; Musical sequence learning; Verbal and musical memory; Language and music
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FRAMING CREATIVE INTENTIONALITY: TOWARD HEURISTIC TECHNOLOGY IN MUSIC THEORY PEDAGOGY Diana Hereld1 and James A. W. Gutierrez1 1 University of California, San Diego, United States of America Abstract | Résumé As technology increasingly mediates music learning, it generally assimilates traditional linguistic frames for the transmission of conventional fundamentals. By aligning itself with a growing body of research that explores a student-directed approach to music learning (Green, 2008), this study aims to demonstrate two observations: 1) The adverse effects on the creative instinct of students caused by the rule-governed, adjective/verb-based linguistic framing in music theory education, and 2) The superiority of a heuristic pedagogical model for both traditional classrooms and emerging technology-mediated learning. Additionally, it will go further to test a noun-based, heuristic framing, with the prediction that it will be correlated with a higher rate of anticipation associated with the prospect of repeating a learning interaction, as well as eliminating anxiety associated with composition assignments. Finally, it projects that instructional language which relies heavily on the punishment of rule-breaking rather than rewarding aesthetic intentionality will result in transmitting a creative process defined by an attitude of restrictions rather than expressive freedom. As educators often teach in the manner in which they themselves were taught, this study aims to intervene in the pervasive pedagogical cycle that often seems to halt musicality in transmitting fundamentals of structure and harmony. The results would provide evidence, not just that the framing systematically embedded in Western music curriculum may influence a decline youth/adult music participation, but offer support for an immediately viable alternative. Moreover, the results would be pertinent not just to pedagogical method in the West, but also as Western classical music (as well as theory, and pedagogical practices along with it) becomes increasingly nested in Eastern music culture. This study will highlight the urgency to theorize a global, embodied pedagogical method, shedding formal schemas that are of little value to a music learner seeking an experience of musicality, and toward a heuristic method that imitates the first euphoric musical moments in a child’s life. Keywords | Mots clés Heuristic technology; Linguistic framing; Music education; Music theory; Pedagogy; Creativity



35



Thematic session Sciences II – Music to care AMENHOTEP, APPORT DE LA MUSIQUE EN HÔPITAL LORS DE THÉRAPIES PSYCHIATRIQUES Angelika Güsewell1, Alexia Stantzos2, Gilles Bangerter2, Cédric Bornand3, Emilie Bovet2, Valentin Vuagniaux3 and Sylvain Pool1 1 Haute Ecole de Musique de Lausanne (HEMU), Lausanne, Switzerland 2 Haute Ecole de Sante Vaud (HESAV), Lausanne, Switzerland 3 Haute Ecole d’Ingénierie et de Gestion du Canton de Vaud (HEIG-VD), Yverdon-les-Bains, Switzerland Abstract | Résumé Le projet Amenhotep est intimement lié aux questionnements et débats actuels au sujet de la pratique du soin intensif en psychiatrie aigüe. Lorsque le comportement d’un patient en phase de crise aiguë est susceptible de le mettre lui-même en danger ou de faire courir un risque à des tiers, les soignants décident de la mise en chambre de soins intensifs : petit espace verrouillé ne contenant qu’un matelas et une fenêtre bloquée qui vise avant tout à diminuer le flux d’informations sensorielles accessibles au patient, lui permettant ainsi de reprendre le contrôle de son état psychique et de son comportement. Présentée comme une mesure de soin, cette intervention est toutefois fortement controversée : d’une part, la diminution des stimulations sensorielles (hypostimulation) peut présenter certains risques ; d’autre part, la fonction thérapeutique de la mesure est très peu perçue par les patients ; finalement, ce type d’intervention pose problème aux soignants. Les acteurs de terrain cherchent donc des solutions permettant d’améliorer la situation. Concrètement, l’équipe soignante du centre psychiatrique du Nord Vaudois souhaite introduire de la musique en chambres de soins intensifs afin de permettre aux patients de « meubler » le silence, de retrouver une certaine autonomie, mais aussi pour favoriser l’interaction et les échanges entre patients et soignants autour d’un objet qui ne soit pas en lien avec la maladie. Ainsi, la recherche-action Amenhotep est partie des besoins de la pratique. L’objectif a été l’élaboration, l’implantation et l’évaluation d’un dispositif musical dans les chambres de soins intensifs en psychiatrie. Les compétences d’une équipe multidisciplinaire ont été nécessaires pour atteindre ces objectifs : santé mentale, musique, psychologie et ingénierie. Quatre études de cas ont mis en évidence que la musique a introduit une dynamique relationnelle soignantpatient particulière, offrant aux patients un espace d’expression privilégié, en lien avec leur vécu personnel et leur vision de la prise en charge en CSI. L'écoute de musique n'a pas détérioré l'état des patients qui ont retrouvé un peu d'autonomie grâce à l’utilisation libre du système. Keywords | Mots clés Musique ; Psychiatrie ; Émotions ; Ingénierie ; Innovation ; Étude de cas
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AUTOBIOGRAPHICAL MEMORIES EVOKED BY MUSICAL ACTIVITIES: A STUDY OF ELDERLY José Davison Da Silva1 Junior and Diana Santiago1 1 Federal University of Bahia, Salvador, Brazil Abstract | Résumé Research rationale: Janata et al. (2007) show that popular pieces of music serve as a strong incentive to study the structure of autobiographical memories. According to Schulkind et al. (1999), the elderly prefer and have more emotional responses to popular music of their youth. Research goals: Investigate the effect of participation in oriented musical activities of composition, appreciation, and performance on the content of autobiographical memories in elderly; Compare the contents of autobiographical memories of seniors about their youth, these memories being evoked after exposure to musical activities and to background music; Investigate the relationships between memory contents evoked by musical contents of the elderly. Methods: A multiple baseline design experimental study was planned, in which two groups of 65 to 85 year old subjects will realize evocation tasks of autobiographical memories, with the support of Brazilian popular songs that should refer them to the years their youth (15-25 years). The measures to be taken are: Autobiographical memories; geriatric depression scale; mood scale; mini-mental state examination; a sample of Brazilian popular songs of the 1950s, 1960s; and a questionnaire to characterize the elderly. Data will be collected in individual sessions. The sessions will be recorded with the consent of the participants and transcribed in full to be submitted to content analysis. For the autobiographical data analysis the Levine et al. (2002) protocol and content analysis Bardin (2011) will be used; for the other measures, the specific protocols described in the literature. Anticipated Results: It is expected that the autobiographical memories described by the subjects have a higher content for event details, place, time, perception, thought, and emotion after the engagement in musical activities of composition, appreciation and performance. Keywords | Mots clés Autobiographical memories; Musical activities; Elderly
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Thematic session Technologies III – Musician’s training THE WINDOW OF THE MIND: ANALYSES OF VISUAL GAZE FIXATIONS IN SKILLED MUSIC TEACHERS Travis Marcum1 and Robert Duke1 1 University of Texas at Austin Center for Music Learning, Austin, United States of America Abstract | Résumé Perceptual acuity plays a key role in the teacher’s ability to identify important features of student behavior, disregard unnecessary information, and respond with instruction that leads to student achievement of proximal goals. Advancements in eye-tracking technology have allowed researchers to explore relationships between visual fixations, saccadic eye movements, and cognitive attention. We deploy this technology to measure fixation patterns in relation to cognitive attention and instructional goals of highly skilled music teachers. In our pilot study, two string teachers (one master teacher, one skilled graduate student in music education) taught short violin lessons to a familiar student and a novel student while wearing eyetracking hardware. We identified the rehearsal frames in each lesson video, partitioning the recordings into discrete time intervals devoted to the accomplishment of proximal goals. We examined the frequency and duration of teacher visual fixations in terms of targets (e.g., bow, face, left hand) and compared the data to momentary instructional goals in each rehearsal frame. Results indicate that visual fixations reflected the attentional focus of the teacher and were related to the assessment of student performance. Both teachers in our study directed their gaze to important physical features that were related to the musical goals with familiar students. With unfamiliar students, visual fixations differed between the master teacher and the skilled graduate student. The master teacher’s visual fixations were consistent with the proximal performance goals both with the familiar and unfamiliar students. The graduate student's fixations with the familiar student were much like those of the master teacher, but with the unfamiliar student, fixations were not focused on the most important aspects of the student’s performance, nor were they consistent with the goals identified. These data reveal tantalizing relationships between vision and expertise and suggest that available technology may be applied in the training of teachers, as it affords a window into the thinking of experts that is not otherwise available. Keywords | Mots clés Teacher expertise; Eye-tracking; Perception; Vision and cognition; Instrumental music; Instruction
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LE SOLFEGICIEL : UN OUTIL INFORMATIQUE POUR LA FORMATION MUSICALE Michel Jaspar1 and Jean-Julien Filatriau1 1 IMEP, Namur, Belgium Abstract | Résumé Le cours de FM, ex-solfège, objet de débat où il existe, oppose les défenseurs des fondamentaux (lecture, dictée, théorie), au service de l'apprentissage instrumental, et ceux qui, au nom d'une vision globale et culturelle, envisagent des dispositifs fondés d'abord sur l'imprégnation et l'éveil sensoriel. L'informatique, aujourd'hui incontournable, peut aider à les réconcilier. Les ressources existant déjà pour la formation de l'oreille et, plus rares, pour la lecture, prétendent à l'autodidaxie et peu s’ancrent dans une réflexion didactique approfondie et argumentée. Nous voudrions compléter ce panel par des outils élaborés à la lumière de la psychologie cognitive, de la pédagogie fondamentale et dans l’expérience pratique, conçus comme supports au cours mais ne s'y substituant pas. Ils permettront de travailler les aspects techniques de façon individualisée et de délester les cours du pur entraînement, pour consacrer plus de temps aux activités pratiques et socialisantes. Objectifs: l'élaboration d'un logiciel d’exercices de lecture à vue, d'audition et d'improvisation en langage tonal (accessoirement modal) et son expérimentation sur le terrain, avec évaluation par les usagers. Méthodes: - étudiants de l'IMEP et de six écoles de musique - formation à l'outil - utilisation en cours et/ou à domicile - observation régulière de la part des chercheurs - questionnaires quantitatifs (exercices faits, temps passé) et qualitatifs (facilité d'utilisation, adaptation aux besoins, plaisir, améliorations possibles) Le prototype actuel contient des séquences inspirées par le manuel de Cambier (2011), avec des facteurs démultipliant leur quantité et les conditions de lecture/écoute: combinaison, transposition, changement de mode, de clé, de tempo, etc., ce qui permet de nombreux exercices: écoute, répétition fidèle, transcription, lecture, transformation, transposition, audition intérieure, dictée, créativité (réponse libre à des questions affichées). Résultats attendus: amélioration de l’entraînement solfégique grâce à une motivation croissante de la part des élèves (perception de leurs compétences, de leur contrôlabilité voire de la valeur de l’apprentissage, Viau). Keywords | Mots clés Solfège ; Formation musicale ; Nouvelles technologies
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DISCOVERY LEARNING THROUGH IMPROVISATION: THE IMPLICATIONS OF CONSTRUCTIONISM FOR MUSIC EDUCATION Stephanie Khoury1 1 McGill University, Montréal, Canada Abstract | Résumé Education in the 21st century calls for the cultivation of a new set of skills for students: digital literacy, inventive thinking, critical thinking, problem solving, communication and creativity (Partnership for 21st Century Skills 2008). The teaching of music improvisation presents an exceptional context for developing these skills and may best be implemented using tenets of the learning theory constructionism. Constructionism asserts the importance of creativity and exploration in an active learning process known as “learning by making.” It embraces technology as a valuable tool for learning, moving the focus from instructionist teaching to a context of participatory interaction. Applied to music education, we can imagine a shift away from repertoire as an end goal, and instead begin to see repertoire as a starting place for creative exploration. Enhanced by technological affordances, this mode of learning presents great potential for supporting a revolution in music education. The development of software directed at autonomous student learning of musical skills such as improvisation is becoming both more widespread and increasingly effective at enhancing music education. A survey of the current applications available for learning to improvise with the use of computers and mobile devices will be presented. Following this survey, the development of new educational technology to foster a constructionist paradigm in music education will be discussed. Keywords | Mots clés Constructionism; Learning by inventing; Discovery learning; Improvisation; Educational technology; Software; Creativity



Thematic session Learning and teaching III – Collective learning LEARNING TOGETHER: MUSIC TEACHERS FORMING A COMMUNITY OF PRACTICE Tine Stolte1 1 Prince Claus Conservatoire, Groningen, Netherlands Abstract | Résumé As a consequence of restructuring instrumental music education in the Netherlands, Art Centres increasingly cease to facilitate instrumental music lessons. As a result, instrumental teachers are no longer employed in these Centres and have started working as independent entrepreneurs. The 40



question is how (future) teachers can share their knowledge, renew their profession and shape their professional development without being organised in institutions. In research conducted by the research group Lifelong Learning in Music into instrumental lessons for elderly learners we worked with a ‘Community of Practice’ (CoP; Lave & Wenger 1991). A group of recently graduated musicians from the Prince Claus Conservatoire provided instrumental lessons for elderly people. This group of teachers formed a CoP together with teachers with experience in teaching elderly pupils and the researchers in this study. Members worked within the CoP in varying formations in peer learning sessions and seminars. Meetings of the CoP centred on the exchange and development of knowledge. In this study I looked into the transfer and development of knowledge within this CoP. The data used in writing this paper are the reflective dairies and logbooks written by participants of the CoP. The central question of this study is: “What learning took place in the Community of Practice? Results: The CoP is a rich learning environment. Learning takes place in a multitude of ways. Learning is stimulated by the diversity of the group make-up and by using a variety of work forms. Equality is achieved when all participants have the same opportunity to contribute to the CoP. Learning in the CoP is influenced by the way in which participants observe and describe their observations. When setting up a CoP as a learning environment attention should be paid to the ways in which reflection, as an outcome of the observations and exchange, can be stimulated further. The collaborative learning which takes place in the CoP is useful for the transfer and development of knowledge. Working with a CoP at the intersection of the professional practice and professional training is of great value to all those involved. Keywords | Mots clés Community of practice; Experiential learning; Reflective learning; Professional development; Professional practice; Educating instrumental teachers; Teaching elderly learners FIVE SYNTHESIZERS AND A DRUM MACHINE: A PERFORMANCE-ORIENTED APPROACH ON COLLECTIVE KEYBOARD TEACHING IN BRAZIL Guillermo T. S. Caceres1 1 Federal University of Ceará, Fortaleza, Brazil Abstract | Résumé Located in the northeast region of Brazil, the Music Education course of the Federal University of Ceará (UFC) started its activities in the city of Sobral in early 2011. The teaching of keyboard instruments in UFC presents three main distinguishing traits when compared to other universities in Brazil: (1) the admission process, which does not require any previous experience in music; (2) the adoption of collective teaching methods for all Instrumental 41



Practice classes; and (3) the course’s project explicit emphasis on the exploration of new possibilities allowed by electronic keyboard instruments. From these guidelines, the challenge was to create an engaging environment where keyboard students could integrate in a collective setting (2), considering the vast heterogeneity from their individual musical experience (1), while at the same time satisfying the specific requirements (3) and remaining relevant to their formation as professional musicians. In order to better satisfy those conditions, a new research project was initiated in late 2013. Its methodology consisted of the creation of an experimental, performance-oriented group where intermediate to advanced keyboard students would team up in groups of five players. By using one synthesizer each - along with music production tools and techniques - they would meticulously recreate entire arrangements of electronic pop songs. Based on the positive initial responses from both participating students and the audience, our decision has been to further improve upon this model. Since then, the objectives of the group have been expanded to explore a niche music genre by creating an artistically relevant, technically wellstructured and commercially viable performance group. Thus, our intent has become to provide students with a professional framework of experiential learning, and to apply tools that will enable us to evaluate its efficiency in the near future. On this proposal, we look forward to sharing current experiences and preliminary data, as well as the exchanging of ideas and opinions in order to help us organize, articulate, and implement efficient ways to improve music learning in equivalent contexts. Keywords | Mots clés Keyboard teaching; Collective teaching; Synthesizer programming; Electronic music; Performance TECHNOLOGY AND THE COLLECTIVE TEACHING OF THE GUITAR TO CHILDREN: CHALLENGES AND INNOVATIONS FOR MUSIC INITIATION GUITAR TEACHERS IN MUSIC SCHOOLS Otavio Jorge Fidalgo1 1 Universidade Federal da Bahia, Salvador, Brazil Abstract | Résumé Nowadays, we see a narrow relationship between children and adolescents in large Brazilian cities to the computerized world, be it via mobile devices, computers and even video- games. At the same time, one can see that, many times, music is associated with the use of these technologies. The teaching of instruments has changed a lot during the last decades, especially regarding study and the uses of collective teaching and research in long-distance learning. Thus, I believe that the preparation of professionals and researchers to face the challenge of knowing how to use the right technology to benefit this public is important. “Challenge” is the right word here because when talking about interacting with a machine, one tends to think of losing social bonds or the transition from real life environments to virtual ones. This work aims at studying how teachers can insert ICTs used by children in guitar collective classes for this public in music schools. 42



To support this paper, I will use the following papers: TOURINHO (1995) , Cruvinel (2001; 2003), and Barbosa (2004), whose works deal with issues concerning the Collective Teaching of Musical Instruments; Moran (2012; 2013) and Kenski (2012), who address the theme of education and technologies in Brazil; and finally, BAUER (2014), to talk about "digital pedagogy" in music. For this research, I proposed a case study in two classes – two experimental groups – from the course of Musical Initiation with Introduction to the Guitar (IMIV), in the Music School of Universidade Federal da Bahia. Inside this experiment of activities, evaluations will be done by the researchers and the participants of the research about the efficiency of learning, the playfulness of the classes, the interaction and the motivation among the participants. To collect the data, bibliographical research, questionnaires, interviews and the recording in video of some classes will be done. The paper is now in the stage in which the data is being collected through the recording of the classes. With partial results, we can note in the children motivation and a better ability to learn because of resources brought by the researcher. Keywords | Mots clés Guitar to children; Technology and music; Collective teaching
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Poster session | Session d’affiches Tanna Schulich Lobby INTERFACES NUMÉRIQUES DE CRÉATION MUSICALE : UNE TYPOLOGIE DES APPLICATIONS POUR TABLETTES TACTILES Vincent Bouchard-Valentine1 1 UQÀM, Montréal, Canada Abstract | Résumé Depuis une quinzaine d’années, la création musicale assistée par ordinateur a connu un essor fulgurant. L’amélioration des performances des ordinateurs, la simplification des interfaces et la diminution des prix ont rendu la création musicale accessible au commun des mortels. Les interfaces numériques de création musicale se déclinent aujourd’hui sous forme de studios virtuels, de logiciels spécialisés ou simplement de jeux faisant appel à des procédés compositionnels spécifiques. La création musicale fait partie intégrante des programmes d’études scolaires québécois depuis les années 1970, mais le temps qui lui est consacré en classe reste marginal (Pierre-Vaillancourt et Peters, 2013). L’arrivée d’interfaces numériques de création musicale abordables, au visuel attrayant, à l’ergonomie intuitive et aux possibilités expressives en apparence illimitées pourrait cependant opérer une mutation des pratiques pédagogiques (Demski, 2010). Parmi les nombreuses technologies qui transforment le domaine de l’éducation, l’informatique mobile figure aujourd’hui parmi les tendances lourdes. Les tablettes tactiles en particulier suscitent un engouement sans précédent à travers le monde (Karsenti, 2013). La recherche portant sur le développement de la créativité musicale par l’informatique mobile est un champ nouveau et encore peu développé. Cette recherche a pour objectif de produire une typologie des applications de création musicale pour tablettes tactiles. Le cadre méthodologique est l’anasynthèse (Legendre, 1983). Nous procéderons d’abord à l’analyse d’un corpus documentaire (Bardin, 2013) afin de repérer les éléments théoriques utiles à l’élaboration d’une grille d’analyse. Nous procéderons ensuite à la sélection d’un premier groupe d’applications à partir de palmarès professionnels. Les différents cycles d’anasynthèse nous conduiront progressivement à une saturation des données et à la proposition d’un modèle théorique qui prendra la forme d’une typologie. Cette typologie servira, dans une phase ultérieure de la recherche, à évaluer le potentiel pédagogique de telles applications au regard du développement de la créativité musicale d’élèves d’âge scolaire. Keywords | Mots clés Composition musicale; Apprentissage mobile; Enseignement de la musique; Logiciel de musique; Classification; Typologie
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MUSIC IN SCHOOLS: RESEARCH POSSIBILITIES IN MUSIC EDUCATION Simone Braga1 1 UEFS, Feira de Santana, Brazil Abstract | Résumé This paper describes a study that aims to map and analyze curricular pedagogical-musical practices carried out in public in two cities: Feira de Santana and Sobral. Both cities are characterized by having newer courses in music, which began operation in 2012. This fact contributes to the lack of trained professionals in the area, in the absence of a tradition of consolidated musical pedagogical practices in local public schools, especially within the school curriculum. The research, which is problematic given the difficulty in identifying the contributions of music education in schools, is used to map and analyze existing musical pedagogical practices and turns also to the initial training of music teachers and local public policies, as it hopes to contribute to the promotion of the implementation of music education in schools in the cities involved, and to the development of musical professionalism addressed to the school context with government agencies responsible for local education in schools. The Brazilian school music education served different purposes because of the public policies established along the Brazilian educational history. On public policy, Figueiredo (2011) points out that the same result in different understandings about music transformed into a contemporary challenge for the implementation of music education in the school context. In fact, the condition it is organized and inserts the school music education may limit or expand access to student musical practice and consequently interfere in the democratic character. But how are music teaching practices in two Brazilian cities investigated? By developing curricular or extracurricular activities? In this sense, this research applied to the local educational context will enable a greater understanding of this area of music education that occurs at school, in addition to bringing the university with the school and fostering the development of school-teaching musical practices, especially in curricular character. Keywords | Mots clés Research; Teacher training; Musical pedagogical practices MUSIC EDUCATION AND SOCIALIZATION OF STUDENTS WITH COGNITIVE DISABILITIES Crislany Viana Da Silva1 and Cristiane Maria Galdino de Almeida1 1 Universidade Federal de Pernambuco, Recife, Brazil Abstract | Résumé This study was developed as a degree course completion work. It was conducted in two special education classes in a school in the state of Pernambuco, Brazil. Participants have cognitive disabilities and one of them, besides this deficiency, suffers from hearing loss. Considering the musical education as a right (Brazil, 2001), as speech (Swanwick, 2003) as well as a tool for individuals socialization (López, 1998; Louro, 2006), the research aimed to identify how musical practice contributes to the socialization of students with cognitive disabilities as well as to see how they react to music lessons. The methodology consisted of three stages: classroom intervention with musical pedagogical practices which emphasized the musical game, group singing and body 45



movement; observing the reaction of students to musical practice and writing a diary; and conducting semi-structured interviews with the two teachers of special education. Among the results, we can highlight the participation of students who at first showed great difficulty in carrying out the proposed activities -- namely, those with speech problems, who expressed themselves through motion and gestures used along with the songs, allowing greater integration with other colleagues. All proposed activities were adapted to the inclusion of students with hearing loss to enable their socialization with others. The activities have proven effective also in the learning content, such a with names of musical instruments, names of musical notes, and pulse and rhythm. In the interviews, the teachers reported the students' behavioral improvement in both the relationship with colleagues and in the learning process. They demonstrated and understanding of the importance of music to the general development of their pupils, emphasizing the promotion of social interaction. From the data analysis, we conclude that the musical game, group singing and body movement are effective tools for the development of socialization of students with cognitive disabilities. Keywords | Mots clés Music learning; Cognitive disabilities; Inclusion MUSICAL TACTONS: DESIGN AND EVALUATION OF TACTILE ICONS FOR EXPERT MUSICIANS Marcello Giordano1, Audrey-Kristel Barbeau1, Isabelle Cossette1, Marcelo Mortensen Wanderley1, Sandeep Bhagwati2 and Joanna Berzowska2 1 McGill University, Montréal, Canada 2 Concordia University, Montréal, Canada Abstract | Résumé The present paper is part of a larger interdisciplinary research creation, aimed at developing a 'wearable score' for mobile musicians. An augmented suit embedded with vibrating actuators will be designed, together with a set of intuitive tactile icons to be used by composers. Particular emphasis will be put on the evaluation of the learnability of the system, and on its repercussions on rehearsal and performance practices. This study represents the first step in exploring the feasibility of building such icons and in developing intuitive mappings between musical parameters and tactile stimuli. Through an iterative process which involved testing sessions on expert musicians, we investigated several possibilities of actuator placement and mappings. We established the final design of the tactile augmented garment in the form of a belt embedded with six vibrating actuators. This belt allows musicians to distinguish between simple vibration produced by one actuator and patterns of vibration issued from simultaneous activation of two or more motors. The icons we developed proved to be intuitive, and easily perceived and learned by musicians. We are currently establishing an experimental protocol to test these icons on a larger sample of participants. The user study will consist of three different phases: 1) recognition of the icons, 2) association with an easy melody, and 3) evaluation of musician's reaction time. 1) Participants will be asked to wear the belt and to verbally identify the perceived tactile icon (this will constitute the training period to familiarize with the system); 2) Icons will be associated to predefined melodies and musicians will be asked to play the melody corresponding to the perceived 46



icon; 3) Musicians' reaction time – the time needed to perceive, interpret and perform the correct melody – will be evaluated. The protocol will be repeated twice within one week to evaluate the learning effects. Participants' feedback will be gathered through questionnaires and brief interviews. The results of this study will enable us to finalize the set of tactile icons and inform us of the effectiveness and learnability of our mappings of musical parameters. Keywords | Mots clés Learning interface; Wearable musical score; Tactile stimulation; Haptic stimulation; User-based design; Tactons; Tactile icons HEARING THE GESTURE: THE SIGNIFICANCE OF BODY ACTIONS IN COMPLEX PIANO PERFORMANCES Catherine Massie-Laberge1 and Isabelle Cossette1 1 McGill University, Montréal, Canada Abstract | Résumé Studies have demonstrated the correlation between physical movement and efficient instrumental strategies. In these studies, performers’ movements during different performance conditions (immobile, deadpan, standard, exaggerated) were tracked to evaluate the relationships between expression and gestures. Observers were better at identifying performers’ expressive intentions with visual information than with sound, and the quantity and velocity of head motion showed meaningful differences between performance conditions (Davidson, 1994), and between emotions (Castellano et al., 2008; Dahl & Friberg, 2007). While performers reduce motion activity in more technically demanding musical passages (Wanderley et al., 2005), eliminating large body motions results in nearly no effect on observers’ ratings of kinematics of performers’ movements (Nusseck & Wanderley, 2008). It is still unknown whether an audience relies more on motion or auditory cues to discriminate between expressive intentions in technically demanding piano pieces. This study aims to assess whether auditors are able to recognize different performance conditions in complex piano pieces when provided with one perceptual mode at a time (visual or auditory). Eleven pianists will perform an excerpt from a well-learned piece of their repertoire in the four conditions. A three-dimensional motion capture system, with non-intrusive markers, will be used to track pianists’ movements. Thirty-six auditors will associate the musical excerpts to the performance conditions, and rate their level of confidence on a seven-point scale, while being provided with visual or auditory cues, or both. It is expected that, with technically demanding pieces, in which the amount of movement is usually reduced for precision, the visual cues will provide sufficient perceptual information for auditors to differentiate the four conditions while the auditory cues will not. This study seeks to determine the role of the pianists’ movements in the perception of various expressive performances, and to provide new insights regarding the pianists’ body movements and the structural features of a technically demanding piece of music. Keywords | Mots clés Piano performance; Expressive body movements; Pianists gestural language; Expressiveness; Multimodal perception; Motion capture 47



ÉTAT DES CONNAISSANCES SUR L’ENSEIGNEMENT DE LA FORMATION AUDITIVE (FA) AUX ENFANTS DE 6 À 12 ANS Justine Pomerleau Turcotte1, Marie Teresa Moreno Sala1 and Francis Dubé1 1 Université Laval, Québec, Canada Abstract | Résumé Contexte : Plusieurs études nous confirment que l’enseignement de la formation auditive (FA) a encore sa place au sein de la formation musicale. Toutefois, de nombreux obstacles peuvent nuire à la réussite des élèves. Or, pour l’instant, nous en savons très peu sur l’enseignement de la FA dispensé aux jeunes musiciens puisque les articles scientifiques parus à ce jour sur la FA ne s’intéressent qu’aux étudiants de niveau collégial ou universitaire. De plus, la FA est le plus souvent enseignée aux jeunes dans le cadre de leçons individuelles d’instruments alors que les chercheurs se sont principalement intéressés à l’enseignement en groupe. Pour toutes ces raisons et puisque cette discipline est enseignée à des milliers de jeunes Québécois, il serait à mon avis important d’acquérir un premier niveau de connaissances sur la nature de l’enseignement de la FA offert aux jeunes qui suivent des leçons d’instrument en extrascolaire au Québec. Objectifs : Cette présentation est reliée à un mémoire de maîtrise qui a pour but de dresser un portrait de l’enseignement de la FA aux enfants de 6 à 12 ans au Québec. Les questions de recherche sont les suivantes :1) Dans quelle proportion les professeurs d’instrument qui enseignent en extrascolaire à des enfants de 6 à 12 ans forment-ils leurs élèves à la FA? 2) Pourquoi les professeurs décident-ils ou non d’enseigner la FA à leurs élèves âgés de 6 à 12 ans? 3) Quelles activités de FA sont réalisées le plus souvent par les professeurs? 4) Quelles difficultés les professeurs rencontrent-ils pour l’enseigner à ces élèves? 5) Existe-t-il une relation entre les caractéristiques liées au profil des professeurs et leurs perceptions à propos de la FA et de leurs pratiques d’enseignement? Méthode : Des professeurs d’instruments enseignant à des enfants seront invités à répondre à un sondage en ligne sur leurs pratiques pédagogiques de la FA (réponses souhaitées : N=150). Résultats : L’affiche présentera une synthèse de la littérature reliée à l’enseignement de la FA aux enfants et du contenu des méthodes et des logiciels disponibles sur le marché. Keywords | Mots clés Dictée musicale ; Solfège ; Formation auditive ; Enseignement ; Enfants ; Outils pédagogiques
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New digital musical instruments demonstration | Démonstration d’instruments numériques Tanna Schulich Lobby MUSICKING THE BODY ELECTRIC Sandeep Bhagwati1, Marcelo Wanderley2, Joanne Berzowska3, Isabelle Cossette4 Research-Creation team: Alex Bachmayer3, Joseph Browne1, Deborah Egloff2, Julian Stein1, John Sullivan2 1



Matralab IDMIL 3 XS Lab 4 MPBL Lab 2



A novel sensory garment with embedded vibrotactile feedback has been developed, which lets the user experience different tactons dispersed over the body. Applied to a musical context, specific actuation patterns transmit predetermined score information to mobile musicians through this new kind of ergonomic interface. Thus, this tactile information can be used to train musicians to "read" a "body suit score" intuitively, and to efficiently produce musical output that is linked to vibrotactile sensations. In this Demo, participants will have the chance to learn four different tactons, and then play a musical game on a midi-keyboard in which they are expected to execute the commands associated with the tactons as quickly and accurately as possible, gathering points on the way. Basic music literacy is required (finding notes and chords on a keyboard). Researchers will guide and inform all visitors on the aesthetic and technical background of this 4 year research-creation project. ELECTROCLASS Bruno de Chénerilles1 1 Audiorama, Strasbourg, France Un dispositif de live electronics à l'école Inspiré par les idées fondamentales sur le son de Pierre Schaeffer et de John Cage, ce dispositif sonore combine aussi bien des appareils pionniers comme un mini Theremin ou une Crackle Box, que les plus récentes applications sur ipads ou sur téléphones intelligents. Bruno de Chénerilles expérimente couramment de nouveaux usages technologiques pour l'éducation aux nouvelles musiques dans les écoles et dans des projets hors de l'école à Strasbourg, France et en Floride. ElectroClass est à la fois un studio mobile de création sonore et un dispositif de performance live electronics. Plus d'info sur les projets et évènements : www.audiorama.org
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A live electronics set at school Inspired by fundamental sound ideas by John Cage and Pierre Schaeffer, this sound set combines old pioneer devices as a mini Theremin or a Crackle Box, as well as most recent music apps on ipads or smartphones. Bruno de Chénerilles is currently experimenting new technological uses for new music education in schools and out of school projects in Strasbourg, France and Florida. ElectroClass is both a sound creation mobile studio and a live electronics performance set. More info on events and projects : www.audiorama.org AUMI Ivan Franco1 1 McGill University Adaptive Use Musical Instruments (AUMI) is a new musical instrument that enables people who have very limited controlled (voluntary) movement to independently engage in music making. AUMI has been extensively used in music education with children with disabilities in institutions such as the Abilities First School or the Mackay Center School. The project, led by Pauline Oliveros at the the Deep Listening Institute since 2010, involves a large consortium of universities and research institutes such as Carleton University, Kansas University InterArts, Lakehead University, McGill University and Memorial University and the Rensselaer Polytechnic Institute. THE PROSTHETIC INSTRUMENTS Ian Hattwick1 1 McGill University The Prosthetic Instruments are a family of digital musical instruments designed to worn by dancers in interactive dance performances. The three instruments, the Visor, Ribs, and Spine, are able to be worn as hypothetical prosthetic attachments to the body, and can also be detached and manipulated as handheld instruments. They were developed by Joseph Malloch and Ian Hattwick under the supervision of Marcelo M. Wanderley in the interdisciplinary research project Les Gestes in collaboration with Isabelle Van Grimde, Sean Ferguson, and Marlon Schumacher. THE PEARL Ian Hattwick1 1 McGill University The Pearl is a multi-modal computer interface created for use in a theatrical adaptation of John Steinbeck’s novel The Pearl. It was conceived as embodying a wondrous object which reflects the emotional state of the performers as they come to terms with a life-changing discovery. The Pearl filled that role with a combination of embedded lighting and sensor technologies which enable it to sense and react to the performers’ actions in performance. In addition to its use in the theatrical production it is also used as a digital musical instrument, with the lighting displaying information 50



regarding the performer’s gesture and the state of the instrument. It was commissioned by Krystina Marcoux and created by Ian Hattwick. THE SMART HAND PROJECT Jukka Louhivuori1 1 University of Jyvaskyla The most basic principle in musical instrument design lies with the idea of conceiving musical interactions within everyday lived familiarity of interacting with and through our hands. As much as it is possible, the musical interaction is based on naturally acquired bodily knowledge and the intuitivity of interacting with our hands. Wearable design allows the embodiment of an instrument. The musical glove developped at University of Jyvaskyla can be used as a pedagogical tool (Sounding Guidonian hand) or independent instrument with which both velocity and aftertouch parameters may be controlled. The Smart Hand is a single-hand glove, but the concept of playing is based on two-handedness and the interaction between the hands. Our approach focuses on touch. The two-sided sensing involved in directly touching your own hand helps to produce expressive sounds through manual real-time changes in touch quality. This approach also provides natural haptic feedback to playing. Musical mappings of touch input are based on the familiarity of hand’s structure as counterparts for each other. INTONASPACIO Mailis Rodrigues1 1 McGill University and PixMob Intonaspacio is a digital musical instrument, in which the sound of the room is integrated on the process of sound generation, in real-time. It allows the creation of site-specific sound, adding the room as an extra parameter in music composition. The gestural interface is a sphere with an ensemble of sensors that allow the control of the sound material. While designing Intonaspacio we worked with two composers who designed different mappings for the instrument and helped us developing a gestural vocabulary for the instrument which can be used, in the future, as a tool for learning how to play Intonaspacio. Intonaspacio was designed at IDMIL, CIRMMT and CITAR (UCP, Porto). EXTRAMUROS, TIDAL, AND DIRT Eldad Tsabary1 1 Concordia University Extramuros, Tidal, and Dirt is a highly accessible setup designed for a low-bandwidth distributed, collaborative live coding improvisation. It is the product of the Live Coding and the Challenges of Digital Society research project managed by Dr. David Ogborn (McMaster University) with Dr. Alex McLean (Sheffield University) and Dr. Eldad Tsabary (Concordia University) as collaborators. Tidal (designed by McLean) is a musical pattern-based live coding language embedded in Haskell, which is used here to operate Dirt—a sample player/synthesizer (also designed by McLean). Extramuros 51



(designed by Ogborn) is a language-neutral system for collaborative live coding with an online shared-text buffer. The versatility of this setup improves the technical accessibility to distributed live coding (examples include performing at the TransX festival 2014 in Toronto from the streets of Disney World and live coding on a phone while skating in an AlgoSkate event in Hamilton, among others). The online accessibility of extramuros and the pattern/sample-based nature of Tidal/Dirt makes this setup very friendly to beginner live-coders in educational settings. It has been used successfully to introduce music and non-music university students and elementary school (grade 3) students to collaborative live coding. The shared buffer element emphasizes the collaborative thinking aspect by allowing coders to copy and modify each others’ codes in real-time. The Live Coding and the Challenges of Digital Society research project is funded by McMaster University’s Arts Research Board.



Keynote paper FACING THE MUSIC: EMPLOYING SCIENCE AND TECHNOLOGY TO ENHANCE PROFESSIONAL TRAINING Thursday, November 5, 4:30pm Aaron Williamon1 1 Royal College of Music, London, England Abstract Musicians typically rehearse far away from their audiences and in practice rooms that differ significantly from the concert venues in which they aspire to perform. Due to high costs and the inaccessibility of such venues, much current international music training lacks repeated exposure to realistic performance situations, with students learning all too late (or not at all) how to manage the stresses of performing and the demands of their audiences. This lecture will explore the physiological and psychological differences between practising and performing, specifically examining cardiovascular and neuroendocrine responses in musicians when performing under pressure. It will also introduce the ‘Performance Simulator’, an innovative new facility which operates in two modes: (i) concert and (ii) audition simulation. Initial results demonstrate that the Simulator allows musicians to develop and refine valuable professional skills, including enhancement of communication on stage and effective management of performance anxiety. Keywords Performance Simulator; Anxiety; Studio practice; Musical performance
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FAIRE FACE À LA MUSIQUE: LA SCIENCE ET LA TECHNOLOGIE AU SERVICE DE LA FORMATION PROFESSIONNELLE Jeudi, 5 novembre, 16h30 Résumé Les conditions dans lesquelles les musiciens répètent diffèrent de manière significative de celles rencontrées lors de prestations publiques : l’auditoire est absent et les locaux de répétitions sont très différents des salles de concert. Dans plusieurs institutions de formation musicale de haut niveau, les étudiant-interprètes sont aussi rarement exposés aux conditions présentes dans le milieu professionnel, et ce, pour des raisons de coûts et d'accessibilité aux installations. Ainsi, les étudiants vivent rarement les contraintes liées au stress et aux exigences d'une prestation publique. Cette conférence comparera les différences physiologiques et psychologiques rencontrées chez les musiciens dans deux types de situations, lors de répétitions et lors de prestations devant public, en examinant en particulier les réponses cardiovasculaires et neuroendocriniennes au stress. Elle présentera également le « simulateur de performance », un dispositif innovant qui plonge l’interprète dans une situation de concert ou d’audition. Les premiers résultats montrent que ce simulateur permet de développer et de perfectionner des compétences professionnelles précieuses chez les musiciens telles que l’amélioration de la communication sur scène et la gestion efficace de l’anxiété de performance. Mots clés Simulateur de performance ; anxiété ; pratique instrumentale ; performance musicale



Please join us for a reception in Tanna Lobby Veuillez vous joindre à nous pour une réception dans le lobby de la salle Tanna 6 :00pm | 18h
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Friday | Vendredi November 6 Novembre 2015 Keynote paper SUPPORTING CREATIVE EXPRESSION WITH CO-ADAPTIVE HUMANCOMPUTER PARTNERSHIPS Friday, November 6, 9:30 am Wendy Mackay1 1 INRIA Saclay-Île-de-France, Palaiseau, France Abstract We are interested in supporting creative professionals during the early stages of the creative process, in which expressing ideas is more important than implementing them. This talk describes our participatory design work with contemporary music composers at Ircam which led to a series of interactive-paper based composition tools, and the theory of co-adaptive instruments. We combine Instrumental Interaction, which treats interaction as a first class object and Co-adaptation, in which users both learn (adapt to) and appropriate (adapt) interactive technology. Our goal is to empower creative professionals through reciprocal human-computer partnerships, in which users and computer systems learn from and affect each other's behavior. Keywords Creative process; Participatory design; Instrumental interaction SOUTENIR L’EXPRESSION CRÉATIVE À TRAVERS UN PARTENARIAT HUMAINORDINATEUR CO-ADAPTATIF Vendredi, 6 novembre, 9h30 Résumé Nous désirons soutenir les professionnels en création dès les toutes premières étapes du processus créatif, étapes durant lesquelles il est plus important d’exprimer ses idées que de les concrétiser. Cette présentation décrit le travail participatif de conception avec des compositeurs de musique contemporaine de l’Ircam qui a mené à la création d’une série d’outils de composition inspirés du papier-interactif et de la théorie d’instruments co-adaptatifs. Nous combinons l’Interaction Instrumentale, en tant qu’objet de première classe, et la Co-adaptation, à travers laquelle les utilisateurs apprennent (s’adaptent) et s’approprient (adaptent) la technologie interactive. Notre objectif est d’augmenter les moyens des professionnels en création grâce à un partenariat humainordinateur réciproque dans lequel les utilisateurs et les systèmes informatiques apprennent et affectent le comportement de chacun. Mots clés Processus créatif ; Travail participatif ; Interaction Instrumentale 54



Thematic session Learning and teaching IV – Rethinking music learning WHEN THE INTEGRATION OF MUSIC, SCIENCE AND TECHNOLOGY IS THE USUAL TEACHING-LEARNING WAY AND NOT THE EXCEPTION Ricardo Dal Farra1 1 Concordia University, Montréal, Canada Abstract | Résumé This presentation will address a number of successful programs focusing on teaching and learning music, science, and technology in an integrated way. Most of these programs have been implemented for years or decades in Latin America and were the usual way to learn for hundreds or thousands of students, and did not represent for them an exceptional situation. The Musical Production program was launched in 1993 by ORT Technical School; the Multimedia Communication program was conceived in 1996 at the National Institute of Technology Education of the Federal Ministry of Education, Argentina; and the Electronic Arts program (five years long) has been running since 2000 at the National University of Tres de Febrero. Each of these programs has been showing how music and sound art can be inextricably integrated in a coherent and cohesive way with science and new technologies throughout the teaching and learning process. As an example, during the three years of the Musical Production program, young students find that mathematics, biology, physics, electronics and world history can be intertwined with musical concepts and sound fundamentals - as well as musical practice - without any conflict, well on the contrary. Another example is the Electronic Arts undergraduate degree, which takes students to the media arts universe only after three years of intensive music and sound art studies, crossing the usual boundaries between the music teaching and endless learning process with innovative as well as ancient technologies, and a rich approach to natural and social sciences. These programs have been producing amazing results for a long time now. They are a tangible proof of a different approach to teaching and learning music. One not built on what a model of society was aiming through highly specialized individuals but a more integrated and interconnected way of thinking and understanding. This presentation will focus on the characteristics that have made these programs successful, considering pros and cons from a variety of perspectives, including: the student's point of view, the teacher’s role, institutional issues, and the overall perspective and needs of a given society. Keywords | Mots clés Innovative teaching-learning models; Convergence; Music and society; New music
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DEVELOPING A BRIDGING SYSTEM FOR TRANSLATING RESEARCH IN MUSIC COGNITION AND NEUROSCIENCE OF MUSIC PEDAGOGICAL PRACTICE Fred Rees1 and Fred Rees1 1 Indiana University-Purdue University at Indianapolis, Indianapolis, United States of America Abstract | Résumé The purpose of this proposal is to suggest a bridging mechanism for translating ongoing research findings in music cognition and neuroscience of music to practice in the field (i.e., music teacher education, private music studio teaching, music performance, and other creative production, through the use of music technology). While there is a plethora of books and ongoing peer-reviewed research publications that provide insight to how humans process music and sound phenomena, they do not necessarily address interests of music practitioners who need to understand how these findings apply to effective pedagogical practice. Often, the research studies are so limited in focus (to retain research design integrity), types of human subjects, and musical content, that their findings are not readily generalizable. The work of such researchers as Seymour Papert (computer education at MIT) and Roy Pea (science education at Stanford University, et al), offers samples of such bridging mechanisms. This presentation is intended to extend their work to fruitful applications in the areas of music education and production. Keywords | Mots clés Music cognition research; Neuroscience of music research; Translating research into practice THE CHANGING NATURE OF INSTRUMENTAL TUITION: FROM REPRODUCTIVE TO TRANSFORMATIONAL LEARNING Andrea Creech1 1 University College London, London, England Abstract | Résumé One-on-one tuition is established as a continuing core activity in Western classical instrumental learning. While learning in groups has become more prevalent (for example: whole class introduction to playing instruments, ensemble-based approaches as found in Sistema-inspired programmes, or student-led learning modeled on informal approaches in popular music learning), children often begin formal engagement with instrumental learning in a one-on-one context, or encounter one-onone learning at some point in their musical development. Indeed, within our current social demographic whereby increasing numbers of adults over the age of 50 will engage with leisure and learning, one-on-one tuition potentially forms a significant experience for those engaged with instrumental playing, across the life span. In this paper I will explore the perceived value and purpose of the highly personalised learning that is possible within individual instrumental tuition. Drawing on 56



some evidence from research with conservatoire teachers and students, I will consider the pedagogies that may underpin transformational rather than reproductive learning, contributing to the developing musicians’ musical concept in important and distinct ways. Keywords | Mots clés Western classical instrumental learning; Individual instrumental lesson; Transformational learning



Thematic session Technologies IV – Practicing strategies VIDEO FEEDBACK AND THE SELF-REGULATION SKILLS OF COLLEGE LEVEL CLASSICAL GUITARISTS: PRELIMINARY RESULTS Mathieu Boucher1, Francis Dubé1 and Andrea Creech2 1 Université Laval, Québec, Canada 2 University of London, London, England Abstract | Résumé The learning autonomy required for an efficient music practice could be associated with the concept of self-regulation of learning (Jørgensen, 2004). Self-regulation of learning involves many cognitive processes including a continuous cycle of planning, self-evaluation and adaptation (Zimmerman, 1998) that can occur, for example, between every playing segment during practice. A crucial component of self-regulation is the learner’s ability to adapt his performance based on feedback obtained while performing (McPherson & Zimmerman, 2002). Complimentary video feedback has been studied in various athletic contexts with positive results (Hebert, Landin & Menickelli, 1998), but little is known on its effect on a musician’s self-regulation skills. The benefits observed with athletes using video feedback could apply to musicians by helping them assess their performances more efficiently, and thus generate new practice goals or choose different learning strategies. This research aims to explore the effect of repetitive use of video feedback on the self-regulation processes of college level classical guitarists (n=16) engaged in learning a new piece of music. Participants learned the same piece of music during ten practice sessions and performed the piece in front of the camera on four occasions during the process. Before the practice session following each recording, participants in the experimental group (n=8) viewed their recorded performance on a computer laptop. Participants (n=16) had to think aloud during practice by answering two questions: What do you think of what you just did? And what will you do next? All the comments were transcribed and coded using a model proposed by Nielsen (2001) representing four typical self-regulation processes during music practice. The quantitative data from each category will be compared for both groups to verify if video feedback affected the self-regulation processes of the experimental group (n=8) during
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practice. The data is currently analyzed and the communication submitted here will be the occasion to present preliminary results. Keywords | Mots clés Music practice; Video feedback; Self-regulation skills; Self-evaluation MAKING PRACTICE STICK: EXPLORING INTERLEAVED PRACTICE SCHEDULES AS AN ALTERNATIVE TO BLOCKED REPETITION Christine Carter1 and Jessica A. Grahn2 1 Memorial University of Newfoundland (School of Music), St-John’s, Canada 2 Western University (Department of Psychology), London, Canada Abstract | Résumé Context: Repetition is the most common practice strategy for musicians; however, cognitive psychology research suggests that repeated events are processed less, reducing long-term learning. Instead of a repetitive blocked practice schedule, dedicating time to one task before moving to the next, an interleaved schedule can be used, in which practice frequently alternates between tasks. This alternation involves effortful processing, increasing long-term learning. Studies across disciplines have consistently shown the superiority of interleaved over blocked practice (the “contextual interference effect”), yet the benefits have not been fully explored in music. Research Goals: Here we investigate the contextual interference effect in music. Whereas previous studies used short musical stimuli and short practice sessions, the current study used longer stimuli taken from existing music and longer practice sessions for a more ecologically valid practice environment. A within-subject design and holistic assessment further differentiate our study from earlier research, to determine how interleaving affects advanced music learning. Methods: Ten clarinetists practiced one concerto exposition and technical excerpt in a blocked schedule (twelve minutes per piece) and practiced a second concerto exposition and technical excerpt in an interleaved schedule (three minutes per piece, alternating until twelve minutes were completed on each piece). Participants sight-read all pieces prior to practice and performed them after practice and again one day later. The sight-reading and two performances were recorded and rated by three professional clarinetists. Results: Whenever ratings differed between conditions, the interleaved schedule pieces were rated better than those in the blocked schedule, although results varied across raters. Participant questionnaires revealed that the interleaved schedule positively affected goal setting, focus, and mistake identification. An interleaved practice schedule may be more effective than continuous repetition in music learning. Keywords | Mots clés Practice; Performance; Learning; Memory; Teaching; Motor skills; Contextual interference
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L’INFLUENCE DE LA PRATIQUE APPROFONDIE DE MÉTHODES D'ÉDUCATION SOMATIQUE SUR L’AGIR EN SITUATION DE JEU INSTRUMENTAL: LE CAS DE MARC Marie-Soleil Fortier1 and Isabelle Héroux1 1 UQAM, Montréal, Canada Abstract | Résumé Plusieurs auteurs recommandent la pratique de méthodes d’éducation somatique aux musiciens pour l’optimisation de la technique instrumentale et pour gérer différentes difficultés liées à la performance musicale telles que les troubles musculosquelettiques, les tensions musculaires non fonctionnelles et l’anxiété de performance. Ces méthodes semblent donc avoir un impact positif sur le développement et le perfectionnement du musicien. Mais dans quelle mesure et jusqu’à quel point la pratique de méthodes d’éducation somatique contribue-t-elle au progrès du musicien en situation de jeu? Nous avons choisi d’explorer cette question à travers deux études de cas effectuées auprès de musiciens professionnels ayant une pratique approfondie (plus d’un an de pratique régulière) de méthodes d’éducation somatique. La combinaison d’une méthode de recherche psychophénoménologique (Vermersch, 1994) et d’un cadre d’analyse novateur, basé sur la théorie de l’énaction (Masciotra, Roth, & Morel, 2008; Varela, Thompson, & Rosch, 1993), nous a permis de décrire le processus d’intégration de composantes de l’agir développé en éducation somatique à la pratique musicale dans diverses situations de jeu instrumental (leçons d’éducation somatique, répétitions, concerts). Dans cette communication, nous présenterons le cas de Marc, un pianiste ayant une expérience approfondie de la technique Alexander et de la méthode Feldenkrais. Nous verrons que, selon son point de vue, l’intégration de composantes de l’agir développé en éducation somatique en situation de jeu instrumental lui permet notamment d’optimiser finement sa dynamique somatique (corps-esprit), de moduler ses attitudes et ses stratégies de travail en situation de jeu musical et, ainsi d’énacter un geste musical plus fluide. Keywords | Mots clés Pratique musicale ; Méthodes d'éducation somatique ; Performance musicale ; Énaction Psychophénoménologie ; Études de cas
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Thematic session Learning and teaching V – Rethinking music learning THE EMBODIED MUSICAL MIND: ENACTIVE COGNITIVE SCIENCE AND MUSIC EDUCATION Dylan van der Schyff1 and Andrea Schiavio2 1 Simon Fraser University, Burnaby, Canada 2 University of Sheffield, Sheffield, Canada Abstract | Résumé The embodied approach to cognition associated with the interdisciplinary research program known as ‘enactivism’ is posing a growing challenge to traditional dualistic conceptions based in standard ‘information-processing’ or ‘mind-as-computer' models. The enactive approach sees bodily, affective and cognitive development as ontologically continuous with each other. As such it highlights the perceptual autonomy of the organism with regard to the kinds of ‘meanings’ it enacts through its history of structural coupling with the environment––arguing that the relationship between a living creature and its environment involves dynamic self-generating or 'autopoietic' processes whereby the system 'enacts' its own domain of meaning through sensorimotor activity. As we discuss, this approach allows us to reexamine music cognition beginning at the embodied-affective origins of selfhood and intersubjectivity, where musicality may be considered as a primordial sense-making capacity that plays a central role in how we enact the socio-cultural worlds we inhabit. Such insights support recent attempts to decentre the dominant Western academic approach to music education, which is increasingly criticized for its focus on the depersonalized reproduction of musical works and norms, as well as for the reductive and disembodied assumptions it makes about the nature of communication, learning, knowledge, aesthetics and what musical experience entails. We outline such criticisms and explore how key issues and ideas associated with enactive cognition may offer new ways of thinking about and doing music education. Most importantly perhaps, we consider how an enactive approach to the musical mind may help educators develop more adaptive, relational and communal pedagogical perspectives that embrace possibility, creativity, and the unique sets of relationships that emerge in the living pedagogical ecology. With this in mind, we conclude by discussing what an enactive pedagogical environment might entail and suggest some possibilities for practice and research. Keywords | Mots clés Music education; Enactivism; Embodied music cognition; Autopoiesis; Music and human well-being
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UTILISATION DE LA MUSIQUE CONTEMPORAINE EN MILIEU SCOLAIRE : LE CAS DE LA VILLE DE SOBRAL AU BRESIL Adeline Stervinou1 1 Universidade Federal do Ceará, Fortaleza, Brazil Abstract | Résumé Cette proposition a pour objectif de présenter une étude qui a débuté dans le cadre de la discipline optative Musique Contemporaine, discipline proposée par le cours de musique de l’Université Fédérale du Ceará (UFC) à Sobral au Brésil. Durant le premier semestre de l’année 2014 cette discipline a présenté les principaux aspects et caractéristiques de la musique savante et populaire du XXème siècle, illustrant à l’aide de vidéos et d'enregistrements audios les différents courants et écritures de ce siècle. La majorité des étudiants ayant choisi cette discipline réalisent ou ont déjà réalisé un stage de formation en école primaire. Ce stage fait partie intégrante de la pédagogie du cours de musique de l’UFC Sobral qui a pour objectif de former de jeunes professeurs de musique afin de pouvoir diminuer le manque de professionnels de la musique dans les écoles du Brésil (MORAES et al., 2009). L’abordage de la discipline optative Musique Contemporaine a été pensé en fonction de cette réalité proposant une ouverture sur les esthétiques musicales du XXème siècle pour les futurs professeurs, leur donnant la possibilité de diffuser cette musique auprès des nouvelles générations. De nos jours, bien que l’accès à tous les styles de musique soit facile grâce à l’apport des technologies, la musique érudite contemporaine est encore peu diffusée. L’épreuve de fin de semestre de cette discipline a consisté en l’élaboration de plans de cours introduisant la musique sérielle du début du XXème siècle à partir des méthodes actives et d’activités ludiques stimulant l’intérêt des enfants (COMBES, 2012). Afin de mesurer l’impact et les apports de la musique contemporaine sur l’apprentissage de la musique dans les écoles, les étudiants seront mis en situation de professeurs/chercheurs où ils réaliseront une recherche sur le terrain et appliqueront, sous la forme d’expériences, les activités décrites par les plans de cours dans deux écoles de la ville de Sobral en mars 2015. Les résultats obtenus lors de l’application des expériences permettront d’observer les réactions ainsi que l’évolution musicale des élèves brésiliens face à des activités musicales introduisant la musique savante contemporaine. Keywords | Mots clés Musique Contemporaine ; Enseignement musical ; Ecole primaire ; Université EVALUATION OF RHYTHM SYLLABLE PEDAGOGIES TOWARDS COGNITIVE INTERVENTION IN DYSLEXIA Deepti Navaratna1 1 New England Conservatory of Music, Boston, United States of America Abstract | Résumé Background: Many music traditions across the world have evolved rhythm syllable pedagogies to develop rhythm awareness and audiation skills. Such sound-to-sight facilitation methods are either counting-based, such as the McHose and Ruth Tibbs system, which focus on rhythm competency within a measure, or systems of rhythm that emphasize pattern or beat, such as the Kodaly method 61



and TaKiTa method (Indian classical rhythm system). A comparative evaluation of the cognitive skills developed by each system could inform therapeutic strategies for dyslexics who present rhythm awareness deficits. Aim: The aim of this study was to identity and compare cognitive skills developed in McHose and Ruth Tibbs, Kodaly and TaKiTa methods. The systems were evaluated for their ability to serve as phoneme awareness and auditory entrainment devices for dyslexia as opposed to developing sightreading skills alone. Method: We reviewed published literature and empirical studies conducted with each system and interviewed the founders or established facilitators of the method for evaluation of their systems. Specifically, we examined each approach for its ability to be taught pre-notationally and allow students to comprehend and memorize complex rhythmic events without graphic notation. Such a sound-before-sight system could therefore greatly benefit poor readers, who are limited by the ability to read either music notation or words. Results & Conclusion: We found that each system emphasized on a specific set of cognitive skills – counting systems augmented better metric awareness, whereas the Kodaly method was very useful to teach sound-to-symbol relationships in simple duplex meters and songs. However, none of the systems were conducive to truly developing rhythm before symbol or facilitate aural recognition and non-written analysis of rhythm. In contrast, the TaKiTa method could be taught almost in a nonnotational context, as it is a beat-based syllabic variation system, where syllables are assigned to location within a beat subdivision and not a notational value.A rhythm intervention program rooted in this system could be beneficial towards cognitive training in dyslexia. Keywords | Mots clés Rhythm pedagogy; Indian classical music; Dyslexia; Phonological awareness



Thematic session Technologies V – Real-time feedback PROVOKING AN EMBODIED-CONSTRUCTIVIST APPROACH TO MUSIC TEACHING AND LEARNING WITH AN EDUCATIONAL TECHNOLOGY: A STUDY WITH THE MUSIC PAINT MACHINE Luc Nijs1 and Marc Leman1 1 Ghent University (IPEM), Ghent, Belgium Abstract | Résumé It is clear by now that computers are playing an increasingly important role in music education (Bauer, 2014; Webster,2011). Moreover, recent technological developments (motion sensors) have led to new ways of interacting with computers (body as controller). Furthermore, current 62



computational power allows fast real-time data visualization. These developments have inspired researchers and educators to develop interactive music systems that can be used as feedback systems, displaying different aspects of music playing (e.g.features of sound and movement, expressiveness). But despite the appeal and the often-proclaimed added value of computer-based technologies for music learning and teaching, different scholars have questioned their potential to challenge traditional approaches to music education (Beckstead,2001), the pedagogical foundations of their design (Manzo,2011), or even the way technology’s role in music education is actually understood (Himonides&Purves,2010). Furthermore, there seems to be a lack of longitudinal intervention studies. In this paper we describe our work with the Music Paint Machine, an educational technology that allows a musician to make a digital painting by playing music while moving in various ways. The aim of the system is to provoke an embodied-constructivist approach to instrumental music education by introducing a novel approach to the use of movement and visual feedback. After presenting an overview of the system, we discuss the Music Paint Machine’s pedagogical background (embodied music cognition and constructivism). Next, we discuss embodied interaction as related to the characteristics of the system. These characteristics are then elaborated upon with regard to the system's potential of inducing an optimal experience. We conducted a study on user experience (flow, presence). The results of this study indicated the system’s potential to elicit a flow experience. Finally, we discussed these aspects in the context of a longitudinal case study in which twelve children (first and second grade) learned to play the clarineo. The results did not reveal an amplicative impact, but revealed the transformative impact of educational technologies. Keywords | Mots clés Music educational technology; Instrumental music teaching and learning; Creative visualization; Embodied music cognition; Constructivism; Optimal experience; Musician-instrument relationship REAL-TIME VISUAL PERFORMANCE FEEDBACK IN THE PRACTICE ROOM AND BEYOND Joseph Plazak1 1 Illinois Wesleyan University, Bloomington, United States of America Abstract | Résumé Musicians regularly solicit feedback on a variety of performance aspects, including dynamic control, timbre/sound color, expressive timing, balance between voices, etc. However, such feedback is often too abstract or imprecise to be of lasting value. This paper investigates the feasibility and usefulness of real-time performance feedback provided by converting musical signals into live lighting control information. Using MAX/MSP or Pure Data, performance data (dynamics, tone, timing, pitch, etc.) can be captured and converted into DMX512 light control data (intensity, color, strobe effects, light movement, etc. ). This rather simple data conversion allows performers and audiences to "see" various aspects of the music. For example, sound intensity can be converted into light intensity, timbal "brightness" can be mapped to specific visual colors, or "balance" between performers can be 63



converted into automated spot light movements. The use of this technology offers a number of advantages in both practice and performance settings for musicians of all skill levels. Keywords | Mots clés Performance incorporating music technology; Multimedia; Creative pedagogy; Music Technology SONICALLY TRIGGERED COGNITIVE ASSOCIATIONS IN GENERAL LISTENERS Alexandra Rieger1 and Professor Michael Casey1 1 Dartmouth College, Hanover, United States of America Abstract | Résumé



Background: The portions of the brain which enable hearing and sound processing are vastly



interconnected and far-reaching; thus, music can induce specific effects in humans. In synaesthetes the brain’s pathways are “cross-wired” (Cytowic) allowing for consistent cross-modal associations. Non-synaesthetic associations are less explored in sound studies, yet researched further in linguistics; most notably the Bouba/Kiki (Kohler) effect which denotes associations in non-synaesthetes.



Aims: Our research explores the impact of music and sound on the mind using a behavioral study to examine non-synaesthetic associations to sound, reminiscent of a quasi or cultural musical synaesthesia.



Methods: Neuroscientist Dr. David Eagleman developed the Synaesthesia-Battery which detected 20,000+ synaesthetes (Novich, Cheng, Eagleman, 2011). Participants who identify the initially chosen color when the sound/timbre repeats, will have a high accuracy; +85% indicates synaesthesia. Our study built on the Battery test protocol by adopting accuracy procedures while allowing for varied association responses beyond sound>color. We tested two groups of participants: forty synaesthetic and forty general individuals. Twenty musical stimuli were presented in repeated trials and subjects were prompted to detail the associative imagery that occurred during listening. Our results focus on music associations reported by non-synaesthetic individuals, identifying similarities and differences in responses.



Results: Using our results we theorize ways in which particular elements in music effect associations



in general listeners via their associative responses. Preliminary findings reveal a form of learned or culturally founded synaesthesia (Wolfgang, Kohler). Some sounds impact participant associations in a similar manner. In some cases, as many as 75 percent of participants presented like responses to the featured sound files. We conclude that there exist features in certain sounds which trigger specific strong associations in non-synaesthetic individuals. By identifying and documenting these features theories can be drawn regarding the brain pathways recruited for specific sound stimuli. Keywords | Mots clés Sound-associations; Music; Cognitive-musicology; Musicology; Synaesthesia; Psychology; Health; Benefits 64



Thematic session Technologies VI – Creative learning and collaboration TABLETTES TACTILES : NOUVELLES EXPERIMENTATIONS EN EVEIL MUSICAL ET CONCERTS ELECTROACOUSTIQUES D'ENFANTS Bruno de Chènerilles1 1 Université de Strasbourg, Strasbourg, France Abstract | Résumé Le développement constant et exponentiel des applications musicales pour tablettes tactiles ouvre un nouveau champ de possibles, non seulement pour les performances et les installations des musiciens électroniques, mais aussi pour l'enseignement de la musique. Plusieurs années de recherche et d'expérimentation sur les terrains de l'éveil musical nous conduisent à démontrer les avantages pédagogiques et économiques de ces nouvelles technologies. La légèreté des moyens, la convivialité de ces outils, la construction de nouveaux objets musicaux et l'apparition de nouveaux gestes musicaux permettent enfin d'utiliser efficacement les avancées pédagogiques de la musique concrète initiées par Pierre Schaeffer et François Delalande, mais aussi de les prolonger et de les faire avancer sur le terrain de l'éveil musical, de l'enseignement de la musique et de la pratique des amateurs. Ateliers de musique concrète pour enfants, orchestres d'iPads, performances pour téléphones intelligents : les expérimentations sur le terrain de ces dernières années autorisent déjà une première analyse. Keywords | Mots clés Éveil musical ; Pédagogie musicale ; Tablettes tactiles ; Enfants ; Musique concrete VIDÉO ET INFORMATIQUE MUSICALE : UN ESPACE DE CRÉATION SOUS CONDITION Pascal Terrien1 1 Aix Marseille Université / CNSMD de Paris, Marseille, France Abstract | Résumé Lors de la mise en œuvre du nouveau programme d’éducation musicale en France en 2008 (B.O. août 2008), de très nombreux enseignants se sont questionnés sur l’opportunité de développer des activités spécifiques à l’aide des nouvelles technologies et notamment par l’association vidéo et l'informatique musicale. Responsable de formation continue des professeurs d’éducation musicale à cette époque à l’université, j’ai mis en place en 2009, à la demande de quelques enseignants, une recherche collaborative (Desgagné, 1997 ; Brodeur, Deaudelin Bru, 2005) de type recherche action dont l’objectif était de mieux comprendre les liens entre informatique et musique dans les domaines de la didactique et de la pédagogie. La méthodologie utilisée était celle de l’observation croisée 65



(Giddens, 1987 ; Clot, 2008 ; Duboscq, Clot, 2010) et de l’analyse réflexive entre enseignants et formateurs (Faingold, 2006 ; Wentzel, 2008) pour faire émerger des traces et des indices qui renseignent sur les réussites ou les échecs d’une action collaborative entre les élèves dans des classes de collèges. Huit enseignants, deux formateurs et un chercheur ont été mobilisés dans l’analyse des données récoltées sur plus de six cents élèves de collège. Nous présenterons quelques résultats sur la conduite des activités en cours d’éducation musicale assistée par informatique, sur l’engagement et la motivation des élèves dans leur travail, et sur le développement de la part créative qu’offre l’outil vidéo couplé à celui de l’informatique musicale chez les collégiens. Keywords | Mots clés Musique ; Vidéo ; Didactique ; Pédagogie collaborative ; Analyse réflexive ABORDER LA PRODUCTION MUSICALE À TRAVERS LES DIFFÉRENTS RÔLES DU STUDIO D’ENREGISTREMENT Amandine Pras1 1 The New School for Social Research, New York, United States of America Abstract | Résumé Le 21ème siècle marque le déclin de l’industrie de l’enregistrement qui a vu son essor dans les années soixante avec des rôles bien définis entre les artistes et les professionnels du studio. Les musiciens d’aujourd’hui, tous styles confondus, sont amenés à gérer eux-mêmes la production de leurs enregistrements. À travers le processus créatif du travail en studio, ils développent librement leur propre langage mais se confrontent aussi à un manque de connaissance et d’expérience. Pour répondre à ce défi actuel, de nombreux programmes ont vu le jour. Cependant, les cours sont trop souvent centrés sur l’apprentissage des outils plutôt que sur les pratiques. Cette communication propose une façon novatrice d’aborder ces pratiques ; elle s’appuie sur l’expérience de l’auteure en tant qu’enseignante de la production musicale au niveau maîtrise, collégial, et lors d’interventions avec des adolescents, ainsi que sur sa thèse de doctorat basée sur des études empiriques qui explorent les pratiques du studio à l’ère numérique (Pras sous presse). Les professions d’ingénieur du son et de réalisateur d’enregistrements nécessitent des aptitudes d’écoute particulières qui placent le professionnel entre les musiciens et leur public (Hennion 1981). Quand l’ingénieur agit sur la façon dont le son est transmis aux auditeurs, le réalisateur prend en charge l’adéquation entre les choix sonores et l’esthétique du projet, la direction artistique des séances, ainsi que les doutes et les difficultés psychologiques des musiciens (Pras et al 2013). Pour apprendre ces compétences, il y a l’école européenne de Tonmeister inspirée par Schoënberg qui est très adaptée à la musique classique (Borwick 1973). Il est aussi possible d’étudier les productions qui ont marqué l’histoire comme celles de Glenn Gould (Gracyk 1997), Miles Davis (Kahn 2007), ou encore les Beatles (Emerik 2007). L’auteure préconise surtout l’expérience des étudiants à travers les différents rôles autant techniques qu’artistiques pour comprendre les enjeux de chaque profession et leur potentiel créatif. Pour illustrer cette communication, des extraits musicaux issus de ses cours seront joués au fil de la présentation. Keywords | Mots clés Production musicale ; Pratiques du studio ; Technologies d'enregistrement ; Processus créatif 66



Thematic session Technologies VII – Creative learning and collaboration TRANSFORMATIONAL EDUCATION THROUGH CREATIVE INNOVATION IN THE LAPTOP ORCHESTRA Eldad Tsabary1 1 Concordia University, Montréal, Canada Abstract | Résumé The Concordia Laptop Orchestra (CLOrk) is an ensemble of 20-25 laptop performers, which operates primarily as an advanced undergraduate course for electroacoustic studies majors in Concordia University’s Music Department. The curriculum is built around participatory planning, production, and realization of innovative interdisciplinary and networked laptop orchestra performances. Every CLOrk performance is designed for trialing something new while building on past experiences and skills. The focus on innovation (in sounds, processes, hearing skills, mediation types, interdisciplinary collaboration, technologies, techniques, and learning modes, among others) introduces practical and philosophical challenges to the creative process, but also opportunities to apply new educational approaches. Due to its adaptability to quickly evolving processes, action research has served as a useful transformational inquiry method for supporting and developing a better understanding of CLOrk’s creative and educational evolution. Every CLOrk performance— often in collaboration with other ensembles (symphonic, chamber, jazz, electroacoustic)—functions as a research cycle of observation-reflection-action. Qualitative data are collected from recorded discussions, email communications among all stakeholders, and anonymous questionnaires regarding efficacy and emerging problems related to all aspects of the performance’s planning and realization. Each performance’s structure and all student roles emerge democratically through a process of transformational inquiry. All data are coded, categorized, and analyzed, considered through a process of critical reflection, put under the scrutiny of participant feedback, and used to design further actions. In my presentation I will provide the global context for CLOrk’s creative and educational activities and demonstrate how the creation, research, and education aspects of this study are inseparably interrelated. The presentation will include audiovisual examples of CLOrk’s performances accompanied by a descriptive account of the action-research transformational process that lead to them. Keywords | Mots clés Laptop orchestra; Transformational education; Action research; Democratic education
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BENEFITS AND CHALLENGES OF WEARABLE MUSIC TECHNOLOGY IN DEVELOPING PEDAGOGICS IN GENERAL MUSIC TEACHING Jukka Louhivuori1 1 University of Jyväskylä, Jyväskylän yliopisto, Finlande Abstract | Résumé New music technology has become an integral part of general music teaching. In addition to traditional school music instruments, such as guitars, recorders etc., midi keyboards, tablets etc. are also in use. Especially fast development has occurred in the field of wearable music technology (Piano Gloves, iRing, music t-shirts, Hot Hand, etc.). However, not much research has been done, for example, on the benefits/challenges of new musical interfaces and new instruments in general school context. In order to be able to apply new technology into music teaching in a meaningful manner, more research-based information should be available. The aim of the paper is to describe the results of pedagogical testing of a new wearable musical instrument (“Smart Hand”->SH). The pedagogy is theoretically based on embodied music cognition and distributed learning. SH has pedagogical connection to the so-called hand of Guido di Arezzo. The instrument offers a practical tool to teach challenging music theory illustratively, but it functions also as an independent instrument. The playing method takes advantages of the physiology of human hand. Research questions: 1) What curriculum content does wearable music technology suit best? 2) What are the impacts of SH on pedagogy? 3) Does the SH help children to understand the key concepts of music theory? 4) What is the role of sound quality in motivating children to work on musical tasks? SH works well both for teaching basic music theoretical concepts and for group music making. Students who had problems with traditional instruments (guitars, etc.) were able to participate actively in group music making. The use of SH directed pedagogy toward the emphasis of musical experiences (feeling of mastery etc.) and helped to connect theory with musical praxis. The way in which theoretical concepts are projected to the SH motivated students to work patiently with challenging music theory related tasks. Good quality of musical outcomes and easiness of learning motivated children. The unfamiliarity of the new musical interface caused small problems in the beginning of the experiment. Keywords | Mots clés Wearable music technology; Music education; Music theory teaching; Group music making; Motivation
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CRÉATION SONORE ASSISTÉE PAR ORDINATEUR : DÉVELOPPEMENT D’UN ENVIRONNEMENT PÉDAGOGIQUE EN LIGNE DESTINÉ À DES ENSEIGNANTS DE MUSIQUE UTILISANT L’APPLICATION POUR IPAD FONOFONE Vincent Bouchard-Valentine1 and Yves Daoust2 1 UQÀM, Montréal, Canada 2 Conservatoire de musique de Montréal, Montréal, Canada Abstract | Résumé C’est au milieu des années 1960 qu’apparaissent les premières propositions de creative music en éducation musicale. Des pédagogues comme R. Murray Schafer (1965) au Canada, Ronald Thomas (1970) aux États-Unis et John Paynter (1970) en Angleterre placent la création sonore et l’expression libre de l’enfant au centre de modèles pédagogiques en rupture avec les pratiques établies. La France, notamment grâce aux travaux de Pierre Schaeffer et du Groupe de recherches musicales, devient rapidement un terreau fertile pour ce type d’approches qui prendra progressivement l’appellation d’éveil musical. François Delalande (1984) et Claire Renard (1982) en formalisent les principes. L’éveil musical se développe suivant deux courants. Le premier se fonde sur l’emploi exclusif de corps sonores acoustiques, comme les Structures sonores des frères Baschet, tandis que l’autre exploite des appareils électroniques, comme le Gmebogosse de l’Institut international de musique électroacoustique de Bourges. S’inscrivant dans ce deuxième courant, le compositeur québécois Yves Daoust développe, entre 2002 et 2005, un instrument numérique qu’il appelle Musicolateur. Ce dispositif permet à des groupes d’élèves de travailler la matière sonore en direct, sans formation préalable. Fort d’une expérience d’une douzaine d’année avec le Musicolateur, Yves Daoust s’apprête maintenant à lancer la version iPad de cet outil sous le nom de FonoFone. Cette communication présente les résultats des deux phases initiales d’une démarche de recherche développement (Harvey, 2009) devant conduire à la mise en ligne d’un environnement pédagogique pour le FonoFone. Complément obligé de l’application, cet environnement servira de site d’activation, de guide pédagogique, de banque de ressources, de forum d’échanges et d’espace d’autoformation pour les enseignants qui utilisent le FonoFone. La première phase concerne la précision des objectifs de la recherche à partir d’une analyse des besoins et des ressources disponibles. La seconde phase est consacrée à la construction du référentiel théorique qui guidera la conceptualisation de l’environnement pédagogique. Les enjeux méthodologiques seront aussi discutés. Keywords | Mots clés Éveil musical ; Composition musicale ; Création sonore ; Éducation musicale ; Enseignement de la musique ; Musique assistée par ordinateur ; iPad ; Apprentissage en ligne
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Round Table I FORMAL TO NON-FORMAL TEACHING, OR IS IT THE OTHER WAY ROUND? EVOLUTION OF PEDAGOGICAL APPROACHES | DE L’ENSEIGNEMENT FORMEL AU NON-FORMEL, OU EST-CE L’INVERSE? ÉVOLUTION DES APPROCHES PÉDAGOGIQUES Dubé, F., Williamon, A., Nijs, L., O’Neil, S., Rees, F., Louhivuori, J., Duke, R., Toledo, M. Chair: Isabelle Héroux In countries, such as in Canada where most music teaching occurs within institutional structures, many researchers put into question the traditional formal teaching approaches and wonder if informal and nonformal approaches might not foster more the learner’s engagement. Meanwhile, other countries, such as Brazil where less formal musical practices are widely in usage, are entering a period of ‘institutionalizing’ music teaching. This round table will stimulate reflection on the benefits and withdraws of different approaches from formal to non-formal through informal ones in different cultural contexts. Dans certains pays, comme au Canada où l’enseignement est institutionnalisé depuis plusieurs années, des chercheurs remettent en question les modes d’apprentissage favorisés dans l’enseignement formel traditionnel et soulèvent l’intérêt de s’ouvrir davantage aux approches informelles et non formelles pour favoriser l’engagement musical de l’apprenant. En même temps, certains pays comme le Brésil, où la pratique musicale moins formelle est très répandue, amorcent un processus d’institutionalisation de l’enseignement de la musique. Cette table ronde mettra en perspective les avantages et désavantages des différentes approches, des formelles aux informelles en passant aux approaches non-formelles au sein de contextes culturels variés.



Concert ORCHESTRE DE LA SOCIÉTÉ DE GUITARE DE MONTREAL Conducted by/dirigé par Dave Pilon L’orchestre de la Société de guitare de Montréal (OSGM) est un ensemble amateur formé de vingt-quatre guitaristes de provenance et d’expérience diverses, sous la gouverne de Dave Pilon depuis 2005. Les débuts ont été modestes, mais après quelques années, l’orchestre a commencé à faire des concerts, par exemple lors du Festival international Guitare-Montréal, à la salle Bourgie en première partie d’artistes de renom, invités par la Société de guitare de Montréal et lors de concerts qui leur sont entièrement consacrés. La vocation particulière de l’OSGM fait en sorte qu’il a servi d’orchestre témoin pour des ateliers de formation pédagogique tant au festival Guitare-Montréal qu’au congrès de la Fédération 70



des associations des musiciens éducateurs du Québec (FAMEQ) et qu’il participe à des projets de recherche. L’orchestre est en recrutement continuel et toute personne désirant en faire partie est la bienvenue. Les répétitions se déroulent les dimanches après-midi, généralement aux deux semaines, dans les locaux de l’UQAM. Originaire des Laurentides, Dave Pilon mène une triple carrière de guitariste, de chef et de pédagogue. En plus d’enseigner la guitare classique au département de musique du Collège LionelGroulx, il est chef de l’orchestre de la Société de guitare de Montréal, de l’orchestre Forestare et il dirige plusieurs chorales de la région de Montréal. IMPROVISATION DERELICTUS Cléo Palacio-Quintin Inspired by the very sonorous, incisive, and hallucinated poetry of Billy Dranty, this improvisation combines the exploration of the rich acoustics of the bass flute with its interactive live electronics extension. -Constantly seeking new means of expression and eager to create, the flutist-improviser-composer Cléo Palacio-Quintin takes part in many premieres as well as improvisational multidisciplinary performances, and composes instrumental and electroacoustic music for various ensembles and media works. She has been developing her hyper-flutes since 1999. Interfaced to a computer by means of electronic sensors, these augmented flutes enable her to compose interactive soundscapes, combining instrumental sound and electroacoustic music, sometimes even with video. She is the first woman to receive a Doctorate in electro-acoustic composition from the Université de Montréal (2012) and is a collaborator at the Center for Interdisciplinary Research in Music Media and Technology (CIRMMT). A recipient of many Prizes, Awards, and Grants, over the years her compositions have been performed in The Netherlands, Norway, Denmark, France, Germany, Italy, Belgium, Sweden, Switzerland, the U.K., Canada and the U.S., either by herself or by various ensembles. PETENERA Rafael Ramirez Electroencephalogram (EEG) systems provide useful information about the brain activity of humans and are becoming increasingly available outside the medical domain. Similarly to the information provided by other physiological sensors, EEG information can be used as a source for interpreting a person’s emotions and intentions. This piece uses the brain activity information (i.e. EEG data) of the performer in order to estimate his emotional state. The estimated emotional information is then used to interact with the music performed by the interpreter. Rafael Ramirez is an Associate Professor and the Leader of the Music and Machine Learning Lab at the Universitat Pompeu Fabra, Barcelona. BSc in 71



Mathematics form the National Autonomous University of Mexico, and MSc and PhD in Artificial Intelligence from the University of Bristol, UK. For five years, he was lecturer in the National University of Singapore. His research interests include artificial intelligence, music technology, braincomputer music interfaces, and music perception and cognition. He has published more than 100 research articles in peer-reviewed international Journals and Conferences. He currently acts as chair and program committee member for several music technology related conferences. FRAGILE DISEQUILIBRIA Sandeep Bhagwati for trombone solo, Felix del Tredici, and four spectactors or audiductors (2015) Using a first prototype of a body:suit:score currently in development at matralab, IDMIL, XS Lab, and MPBL, "Fragile Disequilibria" explores the question of real-time interaction and artistic negotiation. A musician starts improvising, and four listeners can then start to conduct one of his body parts: left leg, right leg, belt or back. The listeners, who are therefore also conductors, can, at each moment, ask the musician to move to another style of playing, or to change his dynamic behaviour or to change the pitch structure of his improvisation, etc. They have to be careful, however: the commands should not follow each other too quickly, and they cannot just be "experimental" - each command carries with it the responsibility of changing the music in a new direction. How will the four listeners negotiate their interaction with each other, and how will the musician navigate this stream of listener commands? -Sandeep Bhagwati is a composer, conductor, curator, theatre maker, poet, and installation artist. His work is regularly presented at major festivals, exhibitions, conferences, and concert venues worldwide. As a composer he won several awards, and has been artist/researcher in residence at orchestras and universities in Europe, India and North America. He currently is the Canada Research Chair in Inter-X Art at Concordia University (since 2006) and founding director of matralab, a research-creation lab for performing arts. Felix del Tredici is an “extraordinarily versatile trombonist” (New York Times) who gives performances that are “disturbing yet fascinating”. He is a member of Ensemble Moto Perpetuo, the Fonema Consort, and the New York Trombone Consort, he has performed with Ensemble Transmission, Ensemble Signal, and Klangforum Wien. Felix is a research associate at matralab, and collaborates closely with the Topological Media Lab. He is based in New York City and Montréal.
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A GAME OF DRONES Eldad Tsabary CLOrk will perform a comprovisational drone piece, created to promote a tense, heightened aural attention by utilizing tame dynamics, tonality, rhythm, and movement. The orchestra members will improvise while conforming to extremely restrictive tonal relationships, melodic patterns, and rhythmic timing governed by a networked metronome. These restrictions will become gradually looser in a controlled manner. CLOrk members in this performance are Bennett Dobni, Didier Bergeron, Nicholas Brown, Ryan Ockenden, Simon Lacelle, Thomas Christie, Tyler Lewis, and Vanessa Zaurini. Established in 2011 by Dr. Eldad Tsabary, Concordia Laptop orchestra (CLOrk) is a large laptop ensemble (20-25 performers), which operates as a course for advanced electroacoustic majors at Concordia University’s Music Department. The curriculum is built around highly participatory planning, production, and realization of innovative interdisciplinary and networked laptop orchestra performances within an action research framework. The process of creation and performance is highly collaborative, transformational, and adaptable to students’ interests and abilities and to the varying contexts of CLOk’s performances. Since its establishment, CLOrk has collaborated with symphonic, chamber, jazz, and laptop orchestras; soloists; dancers; VJs; and others; always updating its modes of interaction, its technologies, improvisational approaches, and musical expression.
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Saturday | Samedi November 7 Novembre 2015 Conférencier de prestige MUSIC COGNITION AND TECHNOLOGY-ENHANCED LEARNING FOR MUSIC PLAYING Saturday November 7, 9:30am Marc Leman1 1 Ghent University (IPEM), Ghent, Belgium Abstract A critical assessment of the effectiveness of technologies in music education should be based on empirical work that starts from well-informed theories about cognitive processes that frame the interaction with technology, focusing on the training of the fine-motoric control of sound. For that reason, classical cognitive architectures based on working memory, long-term memory, schemaconstruction and schema-automation should be extended with recent insights in sensorimotor processing. In the first part of the talk, we provide a cognitive architecture for technology-enhanced music learning using recent developments in sensorimotor processing as a point of departure, and link them with a constructivist approach to music pedagogy. In the second part of the talk, we apply this embodied-constructivist model to a concrete music learning setup called “the music paint machine” (cf. Nijs & Leman, 2014, Computers & Education), which can be further tested and explored after the lecture. Keywords Music paint machine; Technology-based learning; Memory; Constructivism L’APPRENTISSAGE DU JEU MUSICAL ET SON OPTIMISATION GRÂCE AUX AVANCÉES EN COGNITION ET TECHNOLOGIE MUSICALES. Samedi 7 novembre, 9h30 Résumé Une évaluation critique de l’efficacité des technologies utilisées dans l’éducation musicale doit s’appuyer sur les données et théories scientifiques quant aux processus cognitifs qui régissent l’interaction avec les technologies, et ce, particulièrement au niveau de la motricité fine permettant le contrôle du son. À cette fin, les architectures cognitives classiques basées sur la mémoire à court et à long terme, et sur la construction et l’automatisation des schémas cognitifs doivent être révisées en fonction des nouvelles découvertes concernant les processus sensorimoteurs. La première partie de la conférence présentera un modèle d'architecture cognitive basé sur les développements les plus 74



récents concernant les processus sensorimoteurs et conçu afin d’optimiser l’apprentissage musical à l’aide de la technologie. En deuxième partie, nous démontrerons une application concrète de ce modèle à l’aide d’une installation servant à l’apprentissage musical. Cette installation, nommée « the music paint machine » (cf. Nijs & Leman, 2014, Computers & Education), pourra être essayée à la suite de la présentation. Mots clés Music paint machine ; apprentissage basé sur la technologie ; Mémoire ; Constructivisme



Session thématique Sciences III Hands-on session | Atelier pratique IPEM MUSIC PAINT MACHINE In this hands-on session participants can try out the Music Paint Machine, an interactive music educational technology that allows a musician to make a digital painting by making various movements while playing music. This hands-on experience will be the basis for a discussion on the use of movement and visuals in the instrumental classroom. LA MACHINE MUSIC PAINT de l’IPEM Les participants de cet atelier auront l’occasion d’essayer la Machine Music Paint, un dispositif interactif qui permet au musicien, lorsqu’il joue de son instrument, de peindre sur un écran grâce à ses mouvements. Cet atelier servira à alimenter une discussion sur l’utilisation des mouvements et des élémenst visuels dans l’enseignement instrumental.
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Session thématique Sciences IV – Contrôle instrumental UN BEC INSTRUMENTÉ POUR LE SUIVI DU GESTE INSTRUMENTAL DES SAXOPHONISTES Alberto Munoz Arancon1, Bruno Gazengel1 and Jean Pierre Dalmont1 1 Laboratoire d'Acoustique de l'Université du Maine, Le Mans, Belgium Abstract | Résumé Dans le cadre d'un travail portant sur l'étude des anches simples, un bec instrumenté permettant la mesure de certaines grandeurs physiques en situation de jeu a été développé. L'objectif principal de ce bec est d'estimer les paramètres équivalents aux anches jouées pour tenter d'expliquer les différences perçues. Cet outil de mesure permet de suivre dans le temps l'évolution de ces grandeurs physiques, qui permettent d'accéder aux paramètres de contrôle décrivant le geste instrumental du musicien et son évolution dans le temps. Les grandeurs physiques caractérisant le système étudié et le modèle physique usuel d'un instrument à anche simple sont rappelées. Le principe du bec instrumenté et les méthodes d'étalonnage des capteurs sont présentés. On montre enfin comment il est possible d'estimer les paramètres de contrôle grâce aux résultats de mesure. Pour illustrer l'intérêt de ce dispositif, celui-ci est utilisé pour comparer les gestes instrumentaux de deux musiciens (débutant, amateur confirmé). Keywords | Mots clés Instruments à anche simple ; Geste instrumental ; Paramètres de contrôle ; Bec instrumenté ANALYSES DES STRATÉGIES RESPIRATOIRES ET CONTRÔLES DEVELOPPÉS PAR LES FLÛTISTES, VERS UN MODÈLE DE FLÛTISTE SIMPLIFIÉ Camille Vauthrin1, Benoît Fabre1 and Isabelle Cossette2 1 Sorbonnes Université, Institut Jean Le Rond d'Alembert, Paris, France 2 McGill University, Montréal, Canada Abstract | Résumé Le son produit par les instruments de musique peut être vu comme l’image sonore de différents contrôles. L’instrumentiste, sur un instrument de type flûte où le son est entretenu, agit tout au long du son produit afin de moduler celui-ci. Il apparaît alors comme un expert du fonctionnement acoustique de l’instrument. Il paraît donc important de s’intéresser non plus à l’instrument en tant 76



que tel mais au comportement du couple musicien/instrument. Notre étude porte sur l’interaction entre les mécanismes respiratoires et les paramètres aéro-acoustiques durant le jeu de la flûte, soit la respiration, la position des lèvres, et la vitesse de jet. Le but de ce travail est de comprendre les contrôles et stratégies (respiratoires et aéro-acoustiques) développés par les musiciens pendant le jeu de la flûte, pour ensuite établir un modèle simplifié de flûtiste, comprenant tous les éléments/paramètres nécessaires à la description du jeu de la flûte. Une installation combinant l’acquisition des paramètres respiratoires et aéro-acoustiques est utilisée afin de mesurer l’activité musculaire (à l’aide d’électromyographie de surface sEMG), les volumes thoraciques (par opto-pléthysmographie), les pressions buccales et trans-diaphragmatiques, la position des lèvres (à l’aide d’une caméra) et le son à l’extérieur ainsi qu’à l’intérieur de la flûte, durant le jeu du flûtiste. Plusieurs tâches musicales présentant diverses complexités sont jouées par trois musiciens. Les résultats montrent qu’une respiration spécifique est développée pendant le jeu de la flûte traversière, celle-ci distincte d’une respiration de repos. De plus, l’analyse des données montrent une forte corrélation entre la tâche musicale, et le contrôle des paramètres aéro-acoustiques et respiratoires. En effet, plusieurs stratégies sont développées : une phase de préparation/anticipation avant le jeu, puis durant le jeu en fonction des consignes musicales. Enfin, nous remarquons que le contrôle aéro-acoustique est a priori indépendant de l’état respiratoire du musicien, mais directement dicté par la consigne musicale. Keywords | Mots clés Acoustique ; Physiologie respiratoire ; Interaction musicien/instrument



Session thématique Apprentissage et enseignement V – Affect et musique VOIX ET ÉMOTIONS: COMMENT UTILISER DES PARAMÈTRES VOCAUX POUR UNE MEILLEURE EXPRESSION Dominique Primeau1 1 UQÀM, Montréal, Canada Abstract | Résumé Le chant demande d’exprimer des émotions, qui, toutefois, ne correspondent pas toujours à l’état émotif des interprètes. Existe-t-il des outils techniques pour aider les chanteurs à exprimer les émotions appropriées? La méthode d’entrainement vocal Estill, créée par la chercheure Jo Estill (1921-2010), est basée sur l’anatomie et la physiologie vocale, et offre des outils de production d’une infinie variété de sons. Chaque partie de l’anatomie vocale est systématiquement travaillée comme une figure de patinage 77



artistique, et les combinaisons de figures forment ce qui est appelé une qualité vocale. Selon Joe Estill, il est possible de déplacer consciemment certaines structures anatomiques permettant la production vocale afin de créer un nombre infini de qualités vocales (Traduction libre de Estill, 1984, p. 2). Par contre, cette méthode ne réfère pas aux émotions. Il serait donc intéressant d’utiliser la méthode en vue d’en faire un outil d’expression des émotions. Dans une étude préliminaire, nous avons demandé à dix-sept chanteurs (Québec, Etats-Unis, Espagne et Australie) initiés à l’approche vocale Estill (quarante heures de formation minimum), de décrire les sensations vocales perçues lors de la production de sons exprimant trois émotions (Juslin 2003), soit la joie, la tristesse et la colère, pour déterminer les paramètres physiologiques ou anatomiques qui se rattachent à l’expression de celles-ci. Nous avons administré un questionnaire pour savoir quelles sont les figures (selon Estill) utilisées pour produire les sons exprimant la joie, la tristesse et la colère. De plus des entretiens semi-dirigés furent conduits avec six sujets. Ainsi, nous avons demandé de produire le son et d’observer les phénomènes vocaux jusqu’à ce qu’ils puissent décrire les sensations perçues. Les résultats obtenus à partir du questionnaire et des entrevues ont permis de relier chacune des émotions à trois ou quatre figures de la méthode vocale Estill. Keywords | Mots clés Voix ; Émotions ; Expression HEAVY AND LIGHT: UNCOVERING RESILIENCE AND POSITIVE AFFECT IN EXTREME MUSIC Diana Hereld1 and James A. W. Gutierrez1 1 University of California, San Diego, United States of America Abstract | Résumé “Extreme” or “heavy” music genres such as those found in hardcore, death, and black metal (as well as alternative and progressive rock) are reported to hold a positive correlation between violence and aggression in youths (Binder, 1993; Richardson & Scott, 2002). Various conservative groups additionally attribute a number of suicides to the listening of heavy music. However, certain data exist which not only challenges this notion, but points to the reverse: extreme music has also shown an inverse correlation in suicide risk for teenage girls when utilized for vicarious release (Lacourse, Claes, & Villeneuve, 2001). As extreme music can be used to channel negative valence and arousal, it may be feasible to examine and potentially excavate what many youths already seek to use intuitively, which is a self-regulation strategy used to reduce destructive and autodestructive behavior. The following article presents an investigation into the spectrum of affect correlated with or produced by these specific genres and musical traits: capacious, distorted riffs; often loud, pervasive percussion (of which tempos may vary), and an overall feeling of ‘raw power’ and emotion stemming from the instrumental and/or vocal parts. Finally, adopting the Foucauldian conviction that subjectivity is not simply imposed externally, but freely occupied internally, it will examine the process of how extreme music may be utilized to bring meaning, positive affect and resilience into the lives of youths specifically. Keywords | Mots clés Music psychology; Music and emotion; Heavy music; Self-regulation; Psychological resilience 78



Session thématique Sciences V – Le geste musical HANDEDNESS IN PERCUSSION PEDAGOGY Benjamin Bacon1, Fabrice Marandola1 and Marcelo Mortenson Wanderley1 1 McGill University, Montréal, Canada Abstract | Résumé This paper presents a summary of a study conducted by the authors, investigating the effects of handedness in percussion performance. This study used motion-tracking technology to analyse the arm and mallet trajectory of percussionists in an effort to understand how handedness effects their movement when performing. The experiment presented examines how handedness affects hand movement while performing a series of bi-manual alternating strokes on the timpani. The findings from this study provide valuable insight into how handedness can influence playing, which is often overlooked in the pedagogical literature of percussion performance. Handedness, and laterality in general has a unique effect on each person \cite{annett1985}, and requires a nuanced understanding in order to counter its performance related effects. With an understanding of the complicated and individual nature of handedness, performers can employ affordable and easy-to-use current technology to enhance their playing, teaching, and overall bodily awareness. Keywords | Mots clés Percussion performance; Motion capture; Handedness; Percussion pedagogy; Gestural analysis ACCESSIBLE MOTION CAPTURE FOR MONITORING PIANISTS’ TECHNIQUE AND PREVENTING WRIST INJURIES Jennifer Macritchie1 1 University of Western Sydney, Parramatta, Australia Abstract | Résumé Recent advances in passive and markerless motion capture technology have inspired the design of applications that analyse musical performances for pedagogical purposes. However, there remains a low uptake on the use of such technology within instrumental training. This can be puzzling in the face of the benefits such motion capture can offer, whether it be the evaluation of the finer points of technique, or the monitoring of posture and movements in order to minimize injury. Limitations that may partially explain why these systems are not more widely used are in the restriction of location (most recordings are conducted within a laboratory due to the size, cost and processing power required of larger motion capture systems) and instrument, particularly in the case of piano playing (most studies utilize the midi capabilities of digital pianos). These restrictions mean that piano performance cannot be monitored in situations that may be most interesting to musicians e.g. monitoring practice at home and within everyday lessons, changes in performance venue or instrument. 79



Possible solutions lie in more affordable and user-friendly technologies such as Kinect or simple webcam applications, despite the trade-off in accuracy. An example of a dedicated image-processing based system with a graphical user interface is proposed, using passive coloured markers and standard webcam views in order to encourage use outside the traditional laboratory environment yet retain accuracy of fine wrist measurements. Simple camera calibration options, and basic hand tracking from aerial view images allow monitoring of wrist flexion/extension, supination/pronation and ulnar/radial deviation over short video recordings. Measurements are compared to base guidelines recommended for typists in order to prevent carpal tunnel pressure, and moments of approaching or exceeding these thresholds are flagged to the user post-performance. Potential applications are seen in monitoring the practice of short technical passages, without restriction of instrument or location. Keywords | Mots clés Motion capture; Piano technique; Injury prevention



INVESTIGATION DU RAPPORT GESTE-SON DANS LA TECHNIQUE PIANISTIQUE DU PÉGAGOGUE MARC DURAND Caroline Traube1, Sébastien Bel1, Felipe Verdugo1 and Marine Blassel1 1 Université de Montréal, Montréal, Canada Abstract | Résumé La technique pianistique développée à l’Université de Montréal par le pédagogue Marc Durand est fondée sur une organisation holistique du geste qui vise, d’une part, à servir l’expressivité sonore, et d’autre part à minimiser les blessures. Cette technique s’appuie sur le contrôle de paramètres tels que le poids et la vitesse d’attaque ainsi que par le choix et la coordination de mouvements (roue, rotation, coup de bras, mouvement bas-haut, etc.) qui sont au service du son désiré et répondent à la conception musicale de l’interprète. Notre étude vise à explorer les différentes caractéristiques du rapport geste-son qui s’établit dans le contexte de cette méthode pédagogique. En particulier, nous cherchons à évaluer l’effet sur la mécanique du piano et sur le son produit de la variation de paramètres du geste instrumental tels que la vitesse d’attaque et le poids, ainsi que des mouvements coordonnées que sont la roue, la rotation et le coup de bras. De courts extraits d’études et d’œuvres du répertoire pianistique sont interprétées par des pianistes possédant une excellente maîtrise de la technique sur un piano muni de capteurs permettant d’enregistrer précisément le mouvement des touches au cours du temps (piano Bösendorfer CEUS). Une captation sonore de haute qualité des sons produits est simultanément effectuée. Différentes conditions sont appliquées aux interprétations en variant la vitesse d’attaque et le poids et en appliquant différents mouvements. Les caractéristiques sonores des sons produits sont analysées sur le plan acoustique et mises en relation avec les caractéristiques de la trace du geste au niveau du clavier.
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Lorsque l’on ajoute du poids à l’attaque, le bâton d’échappement glisse sous le rouleau, ce qui crée une friction entre les deux éléments du mécanisme au moment de l’échappement du marteau et pourrait influencer le timbre. Par ailleurs, l’application de mouvements coordonnés (roues, rotation, etc.) permettrait au pianiste de contrôler de façon plus fluide les paramètres sonores que sont la dynamique, le timing et le timbre. Keywords | Mots clés Marc Durand ; Pédagogie du piano ; Mécanique du piano ; Timbre ; Geste ; Vitesse d'attaque ; Mouvement



Session thématique Sciences VI – Gérer son stress ou non ? THE PERFORMANCE ANXIETY INVENTORY FOR MUSICIANS (PERFAIM): A VALID AND RELIABLE TOOL TO COMPARE MPA IN MUSICIANS FROM DIFFERENT MUSICAL BACKGROUNDS Audrey-Kristel Barbeau1 and Isabelle Cossette1 1 McGIll University, Montréal, Canada Abstract | Résumé In the last decades, Music Performance Anxiety (MPA) has been studied in length among classical musicians, but very few studies have focused on popular musicians, despite the fact that the latter are known to differ from their classical counterpart (Perdomo-Guevara, 2014). The Performance Anxiety Inventory for Musicians (PerfAIM) has been designed and validated to assess the causes, temporal occurrence, and symptoms of music performance anxiety (MPA) in popular musicians. Its theoretical foundation is the N.U.T.S. Recipe for Stress (Marin, Schramek, Maheu & Lupien, 2009), a theory based on self-appraisal in which Novelty, Unpredictability, Threat to the Ego, and decreased Sense of control correspond to the “ingredients” that elicit a stress response. The purpose of the present study was to measure whether gender, age, instrument and style performed (classical, popular, both) have an impact on how musicians are affected by MPA.. A sample of 241 musicians completed the PerfAIM online. Results of the statistical analyses showed that men experienced significantly less MPA than women. Musicians between 18 and 34 years old proved to be significantly more anxious than the ones of 35 years old and over. Singers and arched string players both experienced significantly more MPA than brass players who showed the lowest scores on the PerfAIM. Singers also experienced higher MPA than woodwind players. Finally, classical musicians were found to have significantly more MPA than popular musicians and musicians performing both classical and popular styles. In conclusion, these findings contribute to strengthening the body of research on MPA and establish foundations to better understand how MPA affects musicians differently based on their personal characteristics (age, gender) and musical background (instrument and style performed). Keywords | Mots clés Music Performance Anxiety; Musicians' health; Classical and popular musicians
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ANTÉCÉDENTS ET CORRÉLATS D’UNE ADAPTATION RÉUSSIE AU DOMAINE MUSICAL LORS D’UNE SITUATION DE SIMULATION DE CONCOURS D’ORCHESTRE Roberta Antonini Philippe1 and Angelika Güsewell2 1 Institut des Sciences du Sport de l’Université de Lausanne (ISSUL), Lausanne, Switzerland 2 Haute Ecole de Musique de Lausanne (HEMU), Lausanne, Switzerland Abstract | Résumé Lors de concours d’orchestre, il n’est pas rare qu’une centaine de musiciens postulent et soient invités à se présenter. Dans ce contexte, un haut niveau instrumental et musical ainsi que la parfaite maîtrise du répertoire ne suffisent pas comme éléments de préparation. La réussite est largement tributaire de facteurs psychologiques favorables ou défavorables. Une recherche portant sur ces facteurs sera réalisée au printemps 2015 à la Haute Ecole de Musique de Lausanne dans le cadre du cours de préparation aux concours d’orchestre. L’objectif est double : (1) examiner les antécédents à l’adaptation au domaine musical (=performance, persévérance, bien-être psychologique) : états affectifs (émotions) et cognitifs (passion du musicien, anxiété/trac);(2) examiner les ressources psychologiques du musicien liées à l’adaptation musicale : stratégies de gestion du stress et de régulation des émotions. En amont de la simulation de concours d’orchestre prévue dans le cadre du cours, les participant-e-s (N = 24) évaluent leur état affectif et cognitif (4 questionnaires, 20 min). Après la simulation, les mêmes musiciens réévaluent leurs états affectifs et cognitifs et indiquent les stratégies psychologiques utilisées avant et pendant la prestation (3 questionnaires, 20 min). A la fin du cours, ils/elles évaluent leur bien-être psychologique général et leur intention à continuer dans le domaine musical (2 questionnaires, 15 min). Parallèlement, la performance des musiciens lors de la simulation de concours est évaluée par les professeurs qui organisent le cours. Une date est fixée avec chacun des participants pour une entrevue visant à compléter le volet quantitatif en approfondissant certains des aspects abordés dans les questionnaires. Quelques semaines à la suite du cours, chaque participant recevra un retour individualisé et des conseils sur ses ressources personnelles à exploiter. Keywords | Mots clés Concours d'orchestre ; États affectifs et cognitifs ; Ressources psychologiques ; Performance



LA MOTIVATION AUTONOME CHEZ LES MUSICIENS ÉTUDIANTS AUX NIVEAUX COLLEGIAL ET UNIVERSITAIRE : LE RÔLE DU PROFESSEUR D’INSTRUMENT ET SA CONTRIBUTION À LA SATISFACTION DES BESOINS PSYCHOLOGIQUES DE L’ÉTUDIANT Comtesse Parent1 1 Université Laval, Québec, Canada Abstract | Résumé La motivation autonome (c.-à-d., choisir volontairement de s’engager dans une activité) est essentielle à l’apprentissage de la musique, car elle permet à l’étudiant d’obtenir de bons résultats, de persévérer et de relever des défis (Renwick et Reeve, 2012). Le professeur peut favoriser la motivation autonome de son étudiant en agissant de sorte qu'il facilite la satisfaction de ses besoins 82



psychologiques (BP) de compétence, d’appartenance sociale et d’autonomie (Ryan et Deci, 2002). Pour ce faire, le professeur doit adopter trois types de comportements : 1) soutenir l’autonomie de l’étudiant, 2) lui procurer une structure d’encadrement favorisant son autorégulation, et 3) s’engager auprès de celui-ci (Reeve, 2002). Aucune étude n’a examiné la contribution simultanée des trois catégories de comportement du professeur d’instrument et de leur contribution à la satisfaction des besoins psychologiques et au développement des motivations autonomes et contrôlées de l’étudiant dans le cadre de l’enseignement instrumental individuel. Objectifs 1. Étudier la contribution des comportements du professeur d’instrument (le soutien à l’autonomie, la structure d’encadrement et l’engagement) à la satisfaction des BP de son étudiant (la compétence, l’appartenance sociale et l’autonomie). 2. Examiner les conséquences de la satisfaction des BP de l’étudiant en interprétation musicale sur sa motivation autonome à s’exercer à l’instrument et sur sa performance à l’examen d’instrument. Méthodologie La collecte de données s’effectuera grâce à l’échantillonnage événementiel (Mehl et Conner, 2012). Les participants rempliront un questionnaire chaque semaine à la fin de chaque leçon, durant une session. L’analyse des données recueillies s’effectuera à l’aide d’analyses multiniveaux. Résultats anticipés Les comportements du professeur d’instrument prédiront la satisfaction des BP de son étudiant, qui en retour prédira sa motivation autonome à s’exercer à l’instrument et sa performance à l’examen d’instrument. Keywords | Mots clés Comportements du professeur ; Besoins psychologiques ; Motivation autonome ; Pratique musicale instrumentale ; Performance musicale
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Session thématique Apprentissage et enseignement VI – Éducation musicale extracurriculaire PROPOSITION D’UNE MÉTHODE DE RECHERCHE POUR ÉTUDIER LES ACTIVITÉS INFORMELLES D’APPRENTISSAGE PRATIQUÉES PAR DES ÉLÈVES SUIVANT DES LEÇONS EXTRASCOLAIRES EN MUSIQUE Véronique Daigle1, Francis Dubé1 and Susan O'Neill2 1 Université Laval, Québec, Canada 2 Simon Fraser University, Burnaby, Canada Abstract | Résumé Depuis les vingt dernières années, le domaine de l’éducation musicale a subi d’importants changements sociétaux, notamment par les avancées technologiques qui ont beaucoup influencé l’apprentissage de l'élève (O’Neill, 2012). Ainsi, le jeune n’apprend plus uniquement la musique à travers un cadre formel d’apprentissage (Peluso, 2012), mais aussi par le biais d’activités musicales informelles pratiquées, entre autres, à l’aide des technologies. Cette nouvelle réalité oblige à réviser les approches à utiliser pour motiver le jeune pour son apprentissage musical formel (http://www.cosn.org/superintendents). À ce titre, Lehmann, Sloboda et Woody (2007) soutiennent que la réalisation d’activités informelles d’apprentissage motiverait l’élève à s’engager dans son apprentissage musical. Ainsi, il apparaît évident que les enseignants doivent dorénavant établir des liens significatifs entre l’enseignement formel qu’ils dispensent et les expériences musicales informelles vécues par l’élève (Peluso, 2012). Pour établir ces liens, il s’avère d’abord nécessaire de connaitre les pratiques musicales informelles réalisées au quotidien par l’apprenant (Peluso, 2012), soit le but de notre recherche. L’objectif de cette communication est de présenter une approche méthodologique pour répertorier les activités musicales informelles (ex.:sites internet consultés, écoutes musicales, activités sociales, etc.) effectuées au quotidien par des élèves de Québec âgés de 11 à 13 ans suivant des leçons extrascolaires d’instruments de musique. Une discussion sur ces aspects est fondamentale, car la récolte des données recherchées pose divers défis à relever pour aider les chercheurs travaillant dans le domaine de l’informel en musique à concevoir de solides méthodes de recherche. C’est d’autant plus important qu’il n’existe pas de modèles déjà éprouvés pour réaliser ce type de recherche en musique. Une des innovations méthodologiques de notre projet a été d’élaborer et de valider une procédure pour que les jeunes auto-enregistrent de façon systématique sur vidéo l’ensemble des activités informelles qu’ils effectuent au quotidien. Il s’agit d’un aspect qui sera explicité lors de cette communication. Keywords | Mots clés Activités informelles d'apprentissage ; Approche ethnographique ; Engagement musical ; Observation participante
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CARTOGRAPHIE DES HARMONIES AMATEURES EN ACTIVITÉ DANS LA RÉGION NORD-OUEST DE L’ÉTAT DU CEARA Marco-Antonio Toledo-Nascimento1, Geane Mendonça1, Maycon Willian de Azevedo1, Laiany Sousa Sousa1 and Raul Botêlho1 1 Federal University of Ceará, Fortaleza, Brazil Abstract | Résumé Cette recherche a pour objectif d’effectuer une cartographie des harmonies amateures en activité dans la région Nord de l’Etat du Ceará, Nord-Est du Brésil, délimitant leurs profils à partir: des conditions de travail, de la quantité de musiciens, de l’état des instruments, du public ciblé, de l’aire de représentation, du niveau de formation musicale de ses chefs d’orchestres et professeurs, ainsi qu'à partir de son contexte socio-économique et éducationnel. La région du Nord-Ouest du Ceará est constituée de quarante-sept villes. Afin d’obtenir ces informations, un protocole de recherche ethnographique a été mis en place à partir d’entrevues et d’informations collectées au sein de deux cours de formation continue destinés aux chefs d’harmonies de cette région. Les questions de départ étaient : - Quelle est la réalité des harmonies amateures de la région de l’Etat du Ceará ? - Quelle méthodologie d’apprentissage est utilisée pour la formation de ses musiciens et quelle est la formation de ses chefs d’orchestre et/ou professeurs ? - Quels genres d’instruments sont utilisés et dans quel état sont-ils ? - Comment les harmonies amateures de la région s’organisent-elles et à l'aide de quelles conditions financières se maintiennent-elles ? L’analyse des résultats de cette cartographie, c’est-à-dire, 35 harmonies amateures analysées dont 31 en fonctionnement, confirme l’hypothèse initiale démontrant que les harmonies amateures de cette région utilisent une méthodologie d’enseignement musical déficiente, indiquant une formation musicale précaire de ses chefs et de ses professeurs, la grande majorité ne possédant pas de formation musicale formelle. De plus, ces harmonies amateures, dont certaines d’entre elles sont centenaires, bien qu’elles soient les uniques écoles de musique gratuites de ces villes et qu’elles réalisent en moyenne cent présentations musicales par an, passent par des difficultés comme : le manque d’instruments, la difficulté à renouveler les effectifs, le manque de siège propre ; et présentent une problématique latente de genre, où la présence féminine en son sein est peu significative et où il n’y a pas de chef d’orchestre femme. Keywords | Mots clés Pratique amateur ; Harmonie ; Bresil
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Round Table 2 |Table ronde 2 COLLABORATIVE RESEARCH WITHOUT BARRIERS AND ITS BENEFITS TO MUSIC EDUCATION | LA RECHERCHE COLLABORATIVE SANS BARRIÈRES ET SES BÉNÉFICES POUR L’ÉDUCATION MUSICALE Rees, F., Dal Farra, R., MacKay, W., Nijs, L., Van der Schyff, D., Marcum, T., McCritchie, J. Chair: I. Cossette Beyond the popular beliefs that researchers are "disconnected" from the reality of practitioners and that practitioners are not interested in the results of research to improve their teaching, the interest for collaborative research is growing amongst researchers and practitioners. What is the actual state of collaboration between those groups? This round table will present various opinions from the panellists on the interactions between researchers and practitioners. It aims to create informal interaction with the audience in order to identify ways of fostering more collaboration. The needs and strengths of the different milieu will be discussed. Au-delà de certaines idées reçues voulant que les chercheurs soient « déconnectés » de la réalité des praticiens et que les praticiens ne s’intéressent pas aux résultats de la recherche pour améliorer leur enseignement, qu’en est-il réellement? La recherche de type collaborative semble une avenue à laquelle chercheur et praticiens s’intéressent de plus en plus. Les intervenants de la table ronde présenteront leur point de vue quant aux interactions entre les chercheurs et les praticiens. Les échanges informels avec l’auditoire permettront à la communauté d’identifer les façons d’encourager les recherches collaboratives en identifiant les besoins et forces des différents milieux.
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Round Table 3|Table ronde 3 MUSIC LEARNING AND TEACHING: A CROSS-CULTURAL COMPARISON | APPRENTISSAGE ET ENSEIGNEMENT MUSICAL : UNE COMPARAISON INTERCULTURELLE Güsewell, A., M., Louhivuori, J., Bouchard-Valentine, V., Toledo, M., Leman, M. Chair: F. Dubé Across the world, music learning occurs in a wide range of contexts from collective to individual, within institutional structures, community or family settings or through self-taught means. Policies governing music learning vary from one country to another: it may be financially supported by governmental instances (primary schools, high schools, conservatories and others), by various community organisations, or it may be charged directly to individuals who benefit from the instruction. In addition, beyond these different scenarios, musical practice often occupies a different place from one society to another. Finally, knowledge transfer may occur mostly through oral tradition, through musical notation, or through guided, structured and documented means. This round table will present various opinions from the panellists on cross cultural differences and will create the opportunity for interacting with the audience on this topic. What can we learn from the different approaches used world wide? L’apprentissage de la musique s’effectue en groupe ou de manière individuelle, au sein d’une institution, en contexte communautaire, en famille ou de manière autodidacte. Selon les politiques propres à chaque pays, l’apprentissage de la musique est pris en charge financièrement par l’état (ex. : écoles primaires, secondaires, conservatoires ou autres institutions), par divers organismes communautaires, ou être payé par ceux qui désirent en bénéficier. De plus, au-delà de ces différents scénarios, la pratique musicale occupe souvent une place différente dans la société d’un pays à l’autre. Enfin, la transmission des connaissances peuvent se transmettre oralement ou à l’aide de notations musicales ou de façon guidée, structurée et documentée. Cette table ronde permettra aux intervenants de présenter leurs points de vue quant aux différences inter culturelles et fournira l’occasion d’échanger avec l’auditoire



Please join us for a reception in Room D-R200 Veuillez vous joinder à nous pour une réception dans la sall D-R200 4:30pm | 16h30
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USEFUL INFORMATION- INFORMATIONS PRATIQUES Montreal subway map | Carte du metro de Montréal Please find maps in your bag or at the reception desk Votre sac de conférencier contient des cartes du métro de Montréal.



McGill and UQAM campus plan | Plan des campus de McGill et de l’UQAM
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On Thursday November 5th and Friday November 6th, the symposium will be held at McGill University: Schulich School of Music Elizabeth Wirth Music Building 527 Sherbrooke West Street Montreal, (Quebec) H3A 1E3 If you arrive by the subway station McGill, take Union street exit, walk northward on Union street and turn right on Sherbrooke west. Cross Sherbrooke and enter into the Elizabeth Wirth Music Building, at 527 Sherbrooke West. Rooms: Tanna Lobby: 1st floor entrance Tanna Schulich Hall: 1st floor entrance Room A-832: Take elevators in Tanna Lobby to the 8th floor and turn right. Room A-512: Take the elevators to the 3rd floor. Enter the library, take the stairs to the 5th floor, walk straight to room A-512 Room A-410: Take the elevators to the 3rd floor, enter the library, take the stairs to the 4rd floor, walk straight to room A-410



Jeudi le 5 et vendredi le 6 novembre, le symposium se tiendra à l’université McGill: Édifice de musique Elizabeth Wirth École de musique Schulich 527 Sherbrooke Ouest, Montréal, (Québec) H3A 1E3 Si vous arrivez par la station de métro Mcgill, prenez la sortie rue Union, marchez vers le nord sur la rue Union et tournez à droite sur la rue Sherbrooke ouest. Traversez la rue au coin de Aylmer et entrez au Elizabeth Wirth Music Building, au 527 Sherbrooke Ouest. Salles: Tanna Lobby: À l’entrée au premier étage Tanna Schulich Hall: À l’entrée au premier étage Salle A-832: Prenez l’ascenseur dans le Tanna Lobby jusqu’au 8ème étage et tournez à droite. Salle A-512: Prenez l’ascenseur jusqu’au 3ème étage, entrez dans la bibliothèque, prenez les escaliers jusqu’au 5ème étage, marchez tout droit vers la sale A-512. Salle A-410: Prenez l’ascenseur jusqu’au 3ème étage, entrez dans la bibliothèque, prenez les escaliers jusqu’au 4ème étage, marchez tout droit vers la salle A-410.



On Saturday November 7th the symposium will Samedi le 7 novembre, le symposium sera tenu be held at UQAM: à l’UQAM au: Pavillon Athanas David Pavillon Arhanas-David 1440, rue St-Denis 1440, rue St-Denis Montréal, (Québec) H2X 3J8 Montréal, (Québec) H2X 3J8 If you arrive by the subway station BerriUQAM, take St-Denis exit.



Si vous arrivez par la station de métro BerriUQAM, prenez la sortie St-Denis.



Rooms: D-R200, R-R120, R-R130, R-R150 After entering by the 1430 St-Denis or the subway exit St-Denis, take the first corridor to the left after the elevator.



Salles: D-R200, R-R120, R-R130 et R-R150 En entrant par le 1430 St-Denis ou la sortie StDenis du métro, prenez le 1er corridor à gauche après l’ascenseur.
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Banquet: how to get there | Banquet : comment s’y rendre



Public transportation 1. Take the subway in the direction of Honoré-Beaugrand (green line) up to the station Papineau. Walk westward until you reach Papineau Avenue and walk 10 minutes northward up to Ontario street. The restaurant is located on your left at 1690 Ontario East Street. OR 2. Walk 6 min on St-Denis St. northward up to the Ontario East st. Take the 125 bus eastward up to De Champlain Street. The restaurant is located between De Champlain Street and Papineau Avenue at 1690 Ontario East Street. Transports en communs 1. Prenez le métro en direction Honoré-Beaugrand (ligne verte) jusqu’à la station Papineau. Marchez vers l’ouest jusqu’à l’avenue Papineau, puis marchez 10 minutes vers le nord jusqu’à la rue Ontario. Le restaurant est situé à votre gauche au 1690 Ontario Est. OU 2. Marchez 6 min sur la rue St-Denis vers le nord jusqu’à la rue Ontario Est. Prenez l’autobus 125 vers l’est jusqu’à la rue de Champlain. Le restaurant est situé entre la rue de Champlain et l’avenue Papineau au 1690 rue Ontario Est.
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LTM21 2015 sponsors | Partenaires de AEM21 2015 We would like to again acknowledge the generous support and assistance of the following organizations: SSHRC – Social Sciences and Humanities Research Council of Canada CIRMMT – Centre for Interdisciplinary Research in Music Media and Technology – SQRM – Société québécoise de recherche en musique EIRPI – Équipe interdisciplinaire de recherche en pédagogie instrumentale, Université Laval IDMIL – Input Devices and Music Interaction Laboratory, Music Technology, McGill University



Nous souhaitons de nouveau souligner le généreux soutien ainsi que l’assistance des organisations suivantes: CRSH – Conseil de recherche en sciences humaines du Canada – CRSH CIRMMT – Centre interdisciplinaire de recherche en musique media et technologie. SQRM – Société québécoise de recherche en musique EIRPI – Équipe interdisciplinaire de recherche en pédagogie instrumentale, Université Laval IDMIL – Input Devices and Music Interaction Laboratory, Music Technology, McGill University
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