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MOVING has been nominated for: 
 
• Preis der Deutschen Schallplattenkritik (Germany) 
• Grand Prix lycéen des compositeurs (France) 
• Coup de cœur de l’académie Charles Cros 
 
MOVING was awarded the ‘Clic’ of Classique News (France) 
 
 
MOVING was featured by New Yorker critic Alex Ross for his Nightafternight Playlist, 
on his blog ‘The Rest is Noise’  
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Moving heisst die Kürzlich erschienene CD des ensemble proton bern. Sie widmet sich dem Werk des 
kanadischen Komponisten Samuel Andreyev, der in Strasbourg lebt und mit dem Ensemble seit 
längerem zusammenarbeitet. Ein erstes Hineinlesen- und –hören in die CD erhellt die Intensität 
dieser Zusammenarbeit. Ungezählte Stunden Probearbeit mit dem auf zeitgenössische Musik 
spezialisierten Schweizer Ensemble, Studioaufnahmen bei Radio France in Paris, eine CD mit Musik 
aus einem Zeitraum von 12 Jahren bestückt, teilweise noch nicht einmal aufgeführt, aber stets 
revidiert und reinstrumentiert. Zeit, Aufwand und Geld spielen also keine Rolle (schön wär’s!). 
Jedenfalls ist der rücksichtslose Perfektionismus unüberhörbar, mit dem Andreyev seine Stücke 
entwickelt – und das ensemble proton hält den Einsatz mit. Das betrifft nicht zuletzt die Beherrschung 
von ungewöhnlichen Instrumenten wie Lupophon oder Piccolo-Oboe, die der Oboist Andreyev gerne 
erforscht. Als « obsédés comme moi » bezeichnet er die Mitglieder des ensemble proton schon mal, 
und er meint damit gerade diese Hingabe ans Instrument. «Es ist mir unmöglich», so sagte er dem 
Mit-Sponsor der CD, Radio France kürzlich, «Musik ohne Instrument auch nur zu denken». Und: «Ich 
entdecke meine Stücke, während ich sie schreibe». Andreyevs Musik fehlt zumeist ein 
aussermusikalisches Narrativ oder eine externe Struktur, oder vielmehr: man kann sie auch einfach 
so als Geschichte hören. Das hilft paradoxerweise beim Hören ungemein, da man darauf zu 
fokussieren beginnt, was sich aus dem Moment entwickelt. 
 
Mit Flex I-III und Bern Trio stellten das ensemble proton bern und Samuel Andreyev Miniaturen für 
Duo- und Trio-besetzung vor. Es sind musikalische Aphorismen, die mit so etwas wie einer 
kontrollierten Ungewissheit spielen. Explorativ hörbar, aber in Rückblick immer schon festgelegt und 
gelenkt. Das ergibt zwar eine erstaunliche proportionale Stimmigkeit, dafür ist manchmal ein Gefälle, 
was die ausgedrückte Energie betrifft, spürbar. Wenn man sich gerne elektrisieren lässt, braucht man 
fur Andreyevs Musik also entsprechend feine Aufnahmeinstrumente. Die grösste Besetzung weist A 
propos du concert de la semaine dernière auf, nämlich Klavier und sieben Instrumente. Hier wird 
Andreyev dichter, natürlich, aber in einer eigenartig faszinierenden Traummechanik 
ineinandergreifender Motive bleibt er dabei transparent. Wie ein Uhrmacher baut er seine Stücke 
zusammen, bis alles passt, bis er die Uhr hat, die genaue jene musikalische Zeit anzeigen kann, die 
das Stück braucht. Das älteste Werk der CD (von 2003) ist eine Besonderheit, nämlich sozusagen der 
Ureinsatz des Lupophon als Soloinstrument, begleitet von zwei Klavieren. Die neuartige Bassoboe des 
deutschen Instrumentenbauers Guntram Wolf hat es Martin Bliggenstorfer besonders angetan, und 
ihre breite, variable Klanglichkeit hat auch Samuel Andreyev so überzeugt, dass er sein Stück PHP 
(mit einem Heckelphon) ganz einfach zu PLP umgebaut hat (mit einem Lupophon). 
 
Fazit: Eine ideale Portrait-CD, die ein ungewöhnlich klares Bild des Komponisten zu gewinnen 
erlaubt, in der perfekten Ausarbeitung aber auch die Spontaneität der Zeichnung etwas verliert.  
 

(DISSONANCE, Schweiz) 
 
 
 
  



La concentration du matériau et l’énergie dégagée par la cohérence du discours de Samuel Andreyev 
nous font immédiatement basculer dans une conception subjective du temps, une heure d’écoute qui 
subit une véritable rétractation. 
 
L’intérêt des trajectoires de chacune des pièces et la cohérence esthétique d’ensemble nous livrent à 
une riche expérience perceptive. Réunissant à la fois des pièces récentes du compositeur comme 
Bern Trio (2015) ou des pièces plus anciennes comme PLP (2003), tirant son titre des instruments 
présents (deux pianos et lupophone), cet enregistrement présente une vision d’ensemble de Samuel 
Andreyev extrêmement convaincante. 
 
Une des principales préoccupations stylistiques de Samuel Andreyev réside dans la richesse du 
timbre. Créant divers alliages, comme le hautbois d’amour, l’alto et la harpe dans Bern Trio, ou 
faisant appel à certains instruments caractéristiques comme la musette (hautbois piccolo) ou le 
lupophone, le compositeur travaille sur les modes de jeux, sur l’écriture de chacun des instruments 
et sur la pensée du son dans son ensemble de manière remarquable. Le timbre est véritablement au 
centre du matériau compositionnel. Alliant ce paramètre à une recherche structurelle de 
l’organisation des sons relevant à certains moments d’une pensée microintervallique (on quitte 
l’échelle tempérée pour travailler sur des intervalles inférieurs au demi-ton), ou d’une logique 
sérielle réappropriée, l’ensemble convainc dignement par sa richesse structurelle et par la 
pertinence des processus utilisés offrant ainsi un discours musical des plus saisissants, des plus 
poignants. Un coup de cœur plus particulièrement encore pour les pièces Flex I à III et le Bern Trio 
dont le travail sur la dilatation du temps et la richesse du matériau initial renvoient par exemple aux 
Bagatelles de Webern. 
 
Un album qui invite brillamment à une expérience d’écoute de l’espace, à une expérience temporelle 
singulière et à vivre une cohérence de la trajectoire du discours musical saisissante. 
 

(RESMUSICA, France) 
  



Paris-based Canadian composer Samuel Andreyev is deeply influenced by the plastic arts; he 
describes the first work on this disc, the Marcel Duchamp-inspired La Pendule de Profil, in terms of 
cubism, and his pieces tend toward an object-like quality. A good analog for the entire decade of work 
represented here, however, might be abstract impressionism. The impressionists placed the 
immediacy of perception above all else, carefully modulating light and colour to reproduce the 
experience of motion and time. The abstract impressionists took it further, distilling the object until 
only motion and colour remained. Andreyev, too, reduces musical perception to its elementary 
components, exploiting attack and especially timbre for their visceral, immediate impressions. 
 
Where the abstract impressionism analogy fails, however, is in Andreyev’s meticulous structural 
clarity. An abstract impressionist painting overwhelms with its chaotic density. Andreyev’s music, 
although saturated with chromaticism, is not spatially dense, and as a result the listener perceives the 
music as both weighty but translucent, ordered but atemporal. 
 
The miracle material that enables this remarkable paradox is ensemble proton bern itself; the 
symbiosis between composer and the musicians is palpable throughout. As rare instrument 
specialists, the Swiss ensemble gives free rein to Andreyev’s timbral explorations. The best examples 
are PLP, which features the Lupophon, a bass oboe with a fibrous, tenor saxophone-like sound, and 
Bern Trio, an ethereal gossamer fog for quartertone-tuned harp, viola, and oboe d’amore. A moving 
disc in both senses of the word. 
 

(THE WHOLE NOTE, Canada)  



Le nouveau label discographique Klarthe nous dévoile la sensibilité crépitante et très réfléchie du 
jeune compositeur d’origine canadienne, Samuel Andreyev. Moving est un remarquable album 
monographique d’un jeune compositeur à l’exigence sonore aiguë. Ses oeuvres très écrites ne cèdent 
en rien à l’artifice de la seule performance mais accréditent l’idée d’une modernité soucieuse de sens 
et de développement et de temporalité sonore. Le programme dans son ensemble est lumineux, 
intelligent et pour les interprètes autant que l’auditeur, d’un impact continu, exaltant. En mai et juin 
2015 à Paris (Maison de Radio France), les instrumentistes de l’ensemble proton bern, sous la 
direction de Matthias Kuhn, enregistrent plusieurs oeuvres de Samuel Andreyev, né en 1981, 
rassemblant comme en un album monographique, les pièces les plus emblématiques du jeune 
compositeur, soit 7 compositions, de la plus ancienne PLP (2003) à Bern Trio (2015). 
 
Composé à Paris, PLP dont les trois lettres renvoient à l’effectif lui-même (Lupophone et deux pianos) 
affirme dès 2003, un fort tempérament créateur, très dramatique (écrivant par séquences de 3 mn 
indicativement), dont la curiosité s’exprime d’abord dans le choix de l’instrument protagoniste (même 
si sa partie égale celle des deux pianos, mais se détache du fait même de son timbre rare : le 
lupophone, sorte de hautbois baryton). Andreyev construit et déconstruit la matière sonore à partir de 
3 parties en apparence opposées, confrontées, vrai cheminement triple, où les deux claviers vont leur 
propre développement, sans pourtant perturber la voie droite et sûre du lupophone au timbre à la fois 
aigre et caressant (proche en cela du saxo). Toutes les résonances obtenues dans ce concert à trois 
voix mettent in fine en avant la fluidité chromatique, très incarnée de l’instrument ; il existe une vidéo 
accessible de PLP avec le même soliste, Martin Bliggenstorfer (co fondateur de l’ensemble proton 
bern), lupophoniste ès mérite, d’une agilité haletante. Considérée comme “injouable”, la partition était 
restée dans les papiers de l’auteur sans perspectives réelles d’être créée, sauf en 2011 à Bern donc, 
grâce à l’instrumentiste précité qui recherchant une partition pour lupophone, a demandé à Andreyev 
d’exhumer sa partition de 2003. De plus de 10 mn, la pièce originelle est la plus longue (après La 
Pendule de profil, 2007), si le déroulement depuis son début semble hésiter, osciller entre des 
directions divergentes, la claire affirmation du lupophone, presque martelée, hurlée dans l’aigu en fin 
de dialogue, affirme nettement la suprématie de l’instrument à hanche sur les deux claviers. 
 
Baptisant l’album, la 2ème partition ici jouée, Moving, remonte à 2005 : elle est jouée dans la révision 
récente de 2015, réécrite en partie pour l’enregistrement parisien. Le titre au double sens, de 
mouvement et de touchant, éclaire là encore une pièce, à la fois tendue, virtuose, et d’un esprit 
“cubiste”, où la multitude des facettes sonores (agglomérat de timbres, accents furtifs, ruptures de 
rythmes…) semble imploser, diviser, multiplier l’image unitaire primitive, en une constellation de 
fragments épars, distincts mais toujours secrètement reliés les uns aux autres. Ce jeu millimétré, 
riche en interactions souterraines et filigranées fait toute la valeur d’une partition très écrite qui 
laisse cependant libre comme flotter à la surface du sonore, le jeu scintillant de chaque instrument. 
Cursif, incisif, d’une polyphonie très complexe, l’écriture de Samuel Andreyev se révèle dans cette 
seule pièce que l’album légitimement met en avant. Le jeu électrique, tendu, précis des interprètes 
préservent la qualité de la partition dans sa fugacité permanente, ses contrastes heurtés mais 
connectés les uns aux autres, dont le jeu collectif restitue le lien organique. 
 
Plus feutrée et riche en coloris ténus, presque inquiétants entre étrangeté et inquiétue, comme des 
sons tapis dans l’ombre prêts à imploser, La pendule de profil (2007-2009), sait aussi par un sens 
décuplé des timbres et des combinaisons sonores, associer cor de basset, basson et cordes (alto, 
violoncelle et contrebasse) : le prétexte en est l’œuvre surréaliste et dadaïste de Marcel Duchamps : 
“La mariée mise à nue par ses célibataires, même” – où une pendule de profil indique un autre temps 
que celui linéaire du temps réel : perspective qui rend possible dans les champs d’un imaginaire sans 
limite, la perception d’une temporalité inédite. très méticuleuse, l’écriture dépasse son origine 
narrative littéraire, assumant totalement le déploiement d’une très riche texture sonore et 
instrumentale, souvent proche du murmure et de la respiration, jouant surtout sur la plénitude des 
timbres, en particulier dans la résolution finale, celui du cor de basset, dont la dernière note, 
soupirante, ténue, referme la pièce, en la repliant sur son secret. 
 
Plus inquiétant et d’un flux continu, la pièce plus récente au titre narratif : “A propos du concert de la 
semaine dernière” (2013-2015), affirme une toute autre sensibilité, opposée en réalité à ce que 
laisserait supposer l’anecdotisme de son titre : Andreyev travaille plutôt sur la notion de climats et 



d’atmosphères aux modelés ténus, remarquablement calibrés ; ombres et pénombres, développant 
pour la première fois une écriture concertante, diaprée, résonant comme une constellation 
scintillante là encore, qui en dépit de la grande diversité de cette mosaïque d’identités sonores sait 
cultiver la transparence et la fragilité, tout un monde secret, parallèle, ouvrant sur un intimisme 
nouveau, inédit réellement fascinant. La fin interrompue ouvre plus grande encore le possible du 
mystère, celui d’un temps subrepticement dévoilé. 
 
Apre et tendu Flex fait littéralement souffler et respirer le violon d’une agilité crépitante façonnée sur 
100 notes (limite de la commande) : stimulé par la contrainte, Andreyev semble repousser toujours 
plus loin le spectre expressif de l’instrument sollicité : minimaliste certes, la partition est moins 
performance que brûlure aux éclats choisis, agencés avec un sens de l’épure indiscutable 
(exactement comme l’économie et le spectre sonore de Midnight audition pour alto, de 2013). 
 
Pour nous, c’est le sommet du programme : Bern Trio (2015) est l’un de nos opus préférés ; le cycle 
calibré comme un triptyque épuré, concis, – parfait dans ses équilibres, diffuse sa lyre (harpe à la 
scordatura permettant les quarts de ton…) enveloppante, hypnotique ; impression diaphane et 
presque évanescente que souligne encore sur le registre tendre et plus apaisé, la couleur du hautbois 
d’amour. La partition est l’une des plus récentes, avec cette inclination actuelle pour l’éllipse, la 
concision (moins de 7 mn au total) et le repli murmuré, comme l’énoncé d’un labyrinthe secret : c’est 
l’une des directions de l’inspiration la plus captivante ; et pour nous, une véritable révélation. Le 
compositeur semble interroger la notion même de timbre, de souffle, de couleur, Autant de 
tempérament et d’intelligence poétique appellent l’élaboration d’une narration plus ambitieuse et de 
grand format (l’opéra?), que pourrait inspirer la confrontation avec un grand texte ou un drame 
achevé. Le compositeur semble écrire comme s’il écrivait un livre, soucieux de la ligne narrative 
autant que de sa réalisation sonore : cette conscience de la construction implicite et des enjeux 
dramatiques découlent d’une grande sensibilité pour la poésie et les textes : Andreyev a fondé une 
maison d’édition de poésie contemporaine… en parallèle à ses études du hautbois. Il est lui-même 
l’auteur d’un recueil de poésie (The Relativistic Empire, éditions Bookthug, Canada, septembre 2015). 
 
A travers les 7 partitions jouées ici en 2015 à Paris, -jalons passionnants conçus comme des 
miniatures ou des haikus à déchiffer, s’affirme l’acuité d’une sensibilité très originale, dont le verbe 
instrumental et le sens caractérisé du développement confirment une passionnante personnalité 
d’aujourd’hui. Poète, hautboïste, compositeur entre les disciplines, né au Canada (à Kincardine en 
1981), devenu français de cœur, se formant à Sevran puis Paris (CNSMD, dès 2003), Samuel Andreyev 
est une figure à suivre ; il a décroché le Prix Dutilleux (2011) puis a été nommé pensionnaire de la Casa 
Velasquez à Madrid (2012-2013) ; il incarne une exigence absolue opérée sur le son et le timbre, la 
forme et le sens expressif du développement et de la durée ; l’hautboïste maîtrise comme aucun 
autre la pratique instrumentale, composante structurelle de l’écriture du compositeur ; avec lui, le 
geste instrumental devient drame, inscrivant toutes les nuances de la digitalité de l’interprète au 
cœur de sa recherche comme de sa pensée musicale. Saluons le nouveau label Klarthe de s’engager 
à la diffusion d’une pareille sensibilité. L’album d’une absolue nouveauté, — miroir de mondes inédits, 
décoche logiquement le CLIC de CLASSIQUENEWS de mai et juin 2016. A découvrir et à écouter 
d’urgence. 
 

(CLASSIQUENEWS, France) 
  



Garantiert nichts für Langweiler ist das neue Album des aufstrebenden Ensembles Proton Bern under 
der Leitung von Matthias Kuhn. Das neunköpfige Berner Ensemble für neue Musik lanciert bei 
Harmonia Mundi eine Studioaufnahme mit sieben Werken für unterschiedliche Besetzungen des 
kanadischen Komponisten Samuel Andreyev (geboren 1981). Die Einspielung ist eine 
Entdeckungsreise in den Facettenreichtum instrumentaler Klangfarben. Andreyevs Kompositionen 
verlangen oftmals besondere Blasinstrumente wie Oboe d’Amore, Bassetthorn, Musette (Piccolooboe) 
oder Lupophon (spezielle Bassoboe), die er kammermusikalisch mit anderen Instrumenten wie 
Bratsche oder Klavier kombiniert. Dabei kommen teilweise innerhalb kurzer Zeit diverse 
unterschiedliche Spieltechniken zum Einsatz, die das klangliche Potenzial der Instrumente ausloten. 
Gerade die filigranen Passagen sind dabei ausgesprochen feinsinnig austariert und bestechen mit 
mystischem Glanz. Im « Bern Trio», ein speziell dem Ensemble Proton gewidmetes Werk, erforschen 
die Musiker das mikrotonale Klangspektrum ihrer Instrumente. Ebenso spielt die nuancenreiche 
Rhythmik mit Instabilität und Tempowechsel. Mit dem Komponistenporträt von Samuel Andreyev 
gelingt der Berner Formation für zeitgenössische Musik ein bewegendes Abbild präzise undersuchter 
Sphären. 
 

(BERNER ZEITUNG, Schweiz) 
  



INTERVIEW WITH SAMUEL ANDREYEV (Classique News) 
 
Vous utilisez des titres "très poétiques" ou faisant référence à un épisode choisi. De quelle façon la poésie 
s'immisce dans votre écriture et nourrit votre œuvre de compositeur? 
Je suis venu très tôt à la poésie. À l’époque où le vivais encore à Toronto, je fus davantage impliqué dans le 
monde littéraire que celui de la musique.. je suis allé jusqu’à diriger une petite maison d’édition spécialisée 
dans la poésie contemporaine. J’ai publié deux recueils de poésies, dont le plus récent est sorti en octobre 
dernier. Aujourd’hui, je lis énormément, en anglais comme en français. Je consacre donc un temps 
important à cette activité. Les deux domaines de la poésie et de la musique ont beaucoup en commun, si 
bien que je me demande parfois, à part la question du « sens » que portent toujours les mots, et dont on ne 
trouve pas de réel équivalent dans la musique, ce qui les sépare réellement.. 
 
L'album MOVING regroupe 7 pièces. Pouvez vous en extraitre une sorte d'évolution de votre écriture ? Vers 
quelle direction s'est affirmée votre inspiration ? 
Dans mes premières partitions, j’avais la volonté d’exprimer une énorme tension dans ma musique. 
Souvent, je mettais en opposition deux idées diamétralement opposées, les menant jusqu’au paroxysme. 
Aujourd’hui, je suis beaucoup plus focalisé sur la qualité presque plastique du son comme agent de 
l’expressivité. Mon écriture rythmique est devenue plus pulsée, son rapport à la métrique plus direct. Ma 
musique est devenue plus subtile au fil des années, et plus simple. Cela m’a demandé un effort 
considérable car j’ai un style qui tend naturellement vers la complexité ; je dois constamment m’efforcer 
d’aller au cœur des choses. Ce qui paraît simple au moment de l’écriture devient, une fois passé par la 
crible de la perception de l’auditeur, 10 fois plus complexe que l’on n’imagine.. il faut donc savoir calibrer le 
degré de complexité de son écriture. 
 
J’écris constamment, mais je ne garde pas tout : j’ai déjà retiré environ la moitié de mes pièces écrites 
depuis 2002. Le monde est déjà plein de musique jetable, je crois que ça n’a aucun sens de garder autre 
chose que mes pièces les plus solides. Pour moi, une œuvre n’est définitivement achevée qu’au moment où 
elle est créée, reprise plusieurs fois, éditée, enregistrée — il faut qu’elle existe dans le monde. Tout cela 
demande, outre le temps de composition (déjà très considérable) — un gigantesque travail et des 
collaborateurs aussi fous que moi — des personnes qui respectent mon rythme de création et qui partagent 
mes exigeances. Il faut dire que pour ce CD, j’ai eu une équipe merveilleuse autour de moi : l’ensemble 
proton bern a fait un travail extrêmement minitieux sur ces 7 pièces sur une période de plus de 2 ans, et 
Klarthe Records a pris un risque en soutenant, avec une patience incroyable, un projet très complexe à 
mettre en place, pour ne pas dire insolite.. ce dont je ne saurais trop les remercier ! 
 
Quels sont les compositeurs présents ou contemporains qui continuent de vous inspirer ? 
Je trouve inspirant tout artiste qui, par son attitude, fait preuve d’une certaine ténacité, d’une absence de 
compromission si je puis dire.. quand j’aborde un nouveau compositeur, ou un quelconque artiste, tous 
domaines confondus, c’est l’attitude qui me marque en premier, plus que le style. Dans une époque où les 
artistes sont encouragés à se « professionaliser » et à développer le sens du marketing très tôt, il est 
encourageant de voir que certains résistent aux facilités du marché. Dans la poésié, les enjeux 
économiques et/ou professionnels sont minimes, voire inexistants, donc la question ne se pose pas trop. En 
revanche, dans la musique, il y a une réelle pression car les contraintes sont nombreuses et les projets 
musicaux peuvent être extrêmement onéreuses. Parmi les grands classiques du XXème siècle, je me sens 
très proche de Varèse, Webern, Feldman.. ou Carl Ruggles, figure dont on entend trop peu parler. 
 
Seriez vous tenté par la grande forme ? Opéra ou Symphonie ? Pourquoi ? et quel en serait le sujet, le 
prétexte (poétique)? 
Absolument. D’ailleurs, j’ai déjà écrit deux pièces pour orchestre, et j’envisage d’en rajouter une troisième 
d’ici 1-2 ans, pour ainsi former un grand cycle. Il s’agit de mon premier veritable projet d’envergure et cela 
m’occupe depuis déjà 2 ans. Pour ce qui est de l’opéra, ce serait fascinant. Si j’abordais l’opéra, ce serait 
pour exploser la narrativité et en proposer une vision alternative. Encore faudrait-il que je trouve des 
collaborateurs « de rêve ». Un opéra ne se monte pas tout seul, le compositeur à certes un rôle important à 
jouer, mais le succès (où l’insuccès) d’une telle aventure tourne souvent sur la mise en scène et le livret 
autant que sur la musique. Je ne suis pas pressé, pour autant : l’art a son rythme, je m’efforce de le 
respecter. 



 
 
 
NOTATIONS magazine, Canada, fall 2016  



Listen to interviews with Samuel Andreyev : 
 
 
LES LUNDIS DE LA CONTEMPORAINE (France Musique): 
http://www.francemusique.fr/emission/le-magazine-de-la-contemporaine/2015-2016/l-invite-samuel-
andreyev-compositeur-03-21-2016-21-30 
 
 
ACCENT 4 (Alsace): 
https://www.mixcloud.com/yg9/arret-media-34-samuel-andreyevensemble-proton-
moving/?utm_campaign=notification_new_upload&utm_medium=email&utm_source=notification&ut
m_content=html 
 
 
LE BLOG D’OMER CORLAIX: 
http://omercorlaix-fr.over-blog.com/2016/06/vous-chantez-nous-avons-rencontre-le-compositeur-
samuel-andreyev.html 
 


