
 

46  

Éléments de technique et de langage dans la composition et l’interprétation avec 
l’instrument de musique numérique Karlax 

Benjamin Lavastre1, Brice Gatinet2 
1 CIRMMT, IDMIL, McGill University, Montréal, Canada 

2 CIRMMT, McGill University, Montréal, Canada 

Domaines ou thématiques : Arts et design sonores, informatique musicale, études des processus de 
création et sur l’interprétation (performance studies) 

Mots-clefs : Instruments de musique numérique (IMN), Informatique musicale,  
Musique mixte, Analyse 

Résumé 
Après plus de 50 ans d’expérience avec les instruments de musique numérique (IMN) et l’apparition des premiers 
prototypes concluants notamment l’instrument The Hands de Michel Waisvisz développé dans le milieu des années 
1980 [Torre et al., 2016], plusieurs problématiques ont été identifiées. Parmi celles-ci, la relation son-geste constitue 
une différence fondamentale entre les instruments numériques et acoustiques. Pour les instruments acoustiques, 
cette relation est donnée par les comportements physiques de structures vibrantes (par exemple des cordes, des 
membranes, des anches ou des colonnes d’air, etc.). Ces structures vibrent de manière propre à partir des propriétés 
des matériaux. En d’autres termes, même si les cordes, anches et membranes observent des modèles de vibrations 
complexes, ces structures ne peuvent vibrer que d’un nombre de façon limité. Les gestes de l’interprète et les sons 
qui en résultent sont cependant inextricablement liés par des lois physiques. Les instruments de musique 
numériques (IMN, ou DMI en anglais), quant à eux, sont composés d’une interface connectée à un appareil 
générateur de son (par exemple un ordinateur et des haut-parleurs), les deux étant reliés par des applications 
(mappage) définissant la relation entre les gestes de l’interprète et les sons résultants [Miranda & Wanderley, 2006]. 
Pour les IMN, l’algorithme générateur de son détermine les « vibrations » que l’instrument produit. Aussi, la 
relation son-geste est défini de manière arbitraire par les concepteur.trices de l’instrument, les compositeur.trices 
ou les interprètes. Il n’y a pas de connexion inhérente entre les actions de l’interprète et le son résultant, ce qui 
définit un nombre illimité de possibilités d’associations sons-gestes. Les compositeur.trices et les interprètes d’un 
IMN doivent alors mettre en scène le résultat sonore souhaité. 

Par ailleurs, concernant le design et la conception, les IMN doivent répondre à certaines exigences comme la 
robustesse, la stabilité, la précision, la reproductibilité et une réponse rapide (peu de latence) [Medeiros, 2014]. Ces 
qualités de conception doivent permettre non seulement une bonne qualité de contrôle mais aussi une virtuosité 
instrumentale [Dobrian, 2006]. Finalement, il se trouve que l’accès aux IMN est relativement restreint avec peu 
d’instruments qui dépassent le stade du prototype [Morreale et al., 2017]. Aussi, la plupart des IMN rencontrent 
des difficultés à s’établir dans la durée [Marquez-Borbon, 2018] et sont joués le plus souvent par un seul et même 
interprète [Ferguson & Wanderley, 2010]. Par conséquent, il est difficile de définir, pour un instrument donné, des 
« habitus » d’interprétation, de composition et d’écoute nécessaire à son évolution.   

Aussi, il est nécessaire de construire une communauté créative autour d’un IMN qui « a fait ses preuves ». Celle-ci 
peut s’appuyer sur un répertoire varié et exigeant de pièces explorant plusieurs facettes expressives et des outils 
facilitant l’interprétation et la composition [Fukuda et al., 2021]. Le choix de l’instrument doit tenir compte, par 
ailleurs, de la possibilité de réparations (renouvellements de pièces usagées, remplacements des capteurs, etc.). 
Enfin, les stratégies de composition doivent également anticiper les problématiques liées à l’obsolescence des 
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environnements informatiques abritant la programmation, le mappage et la synthèse sonore [Lavastre & 
Wanderley, 2024].  

Fort de ces constats, nous avons développé un projet de recherche-création autour de l’interface Karlax. Le Karlax 
est un instrument de musique numérique que l’on tient à deux mains dont les principaux capteurs sont dix clés 
continues, huit pistons donnant des indications de vélocité, une centrale inertielle avec trois axes d’accéléromètres 
et de gyroscopes. Il présente également un axe rotatif en son centre. Sa conception permet, à partir de gestes simples, 
de générer une grande quantité de contrôle. Développé au début des années 2010, ce contrôleur MIDI a été loué 
pour ses qualités de conceptions et s’appuie sur une communauté de compositeurs.ices/interprètes active et un 
répertoire important [Mays & Faber, 2014]. Ainsi, le Karlax constitue un candidat idéal pour aborder une seconde 
phase d’approfondissement avec un IMN.  

À partir d’un travail d’analyse et de synthèse de pièces existantes avec Karlax, ce projet de recherche-création a 
investigué plusieurs stratégies de conditionnements de données, techniques de jeux, stratégies de mappage, types 
de synthèses sonores, spatialisation, programmation ou encore de notation dans le cadre de l’écriture de la pièce 
Instrumental Interaction III pour Karlax et guitare classique (Lavastre & Gatinet, 2024). Pour ce projet de 
composition, nous avons développé plusieurs aspects d’écriture reflétant le fonctionnement des IMN comme une 
écriture paramétrique sous forme de strates avec des temporalités différentes, la place du geste à la fois physique 
mais aussi musical ou encore le développement de stratégies d’interaction inspirées par des métaphores liées à 
l’informatique musicale. Ce projet a permis d’identifier certaines problématiques importantes pour la composition, 
l’interprétation et la perception d’une pièce mixte avec Karlax impliquant des systèmes informatiques actuels et 
des possibilités de contrôle important (traitement temps réel, système de diffusion multicanal). Parmi celles-ci, on 
peut noter la constitution de l’univers sonore du Karlax, la gestion des évènements au fil de la pièce, les problèmes 
de latence, les difficultés de rendre perceptible les intentions musicales gestuellement, l’écriture et le contrôle de la 
spatialisation. Finalement, le Karlax offre de nombreux aspects intéressants pour le.a compositeur.trice et 
l’interprète : le.a compositeur.trice crée un espace sonore et de performance en délimitant les difficultés et le 
potentiel expressif tandis que l’ambiguïté intermodale geste-musique offre une nouvelle couche de significations. 

Le Karlax peut correspondre aux besoins d’un.e musicien.ne qui recherche une interface avec une grande 
qualité de contrôle et peut s’intégrer dans différents contextes notamment en interaction avec des 
instruments de musique acoustiques. Ainsi, on peut se demander quelle serait une société musicale où le 
Karlax représenterait une option pour un.e compositeur.ice, un.e interprète ou un.e auditeur.ice. Quelles 
mises à jour de l’interface et des outils et quel répertoire seraient nécessaires ? La place du Karlax dans le 
paysage des IMN est unique et pourvu d’un fort potentiel mais les obstacles demeurent importants 
notamment en ce qui concerne la création et la reproduction de pièces [Lavastre & Wanderley, 2024]. Dans 
ce sens, ce projet de recherche-création interroge à travers l’exemple d’une interface le rôle des instruments 
dans la création musicale contemporaine. 
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