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Introduction

À qui s’adresse cet ouvrage ?

Amis spécialistes passez votre chemin (ou mettez des lunettes, car vous n’avez pas bien lu le titre…), cet ouvrage n’est pas pour vous ! Ici, point de polémiques (sans doute utiles par ailleurs), ni de révélations.

 


Vous tous, amis mélomanes, oyez donc ceci. Dans cet ouvrage on prend son temps, le temps de découvrir – sans bagage ou connaissance préalable – beaucoup de trésors musicaux, du Moyen Âge à nos jours, trésors qui feront vibrer vos oreilles de plaisir quand vous aurez appris à les amadouer. Certains sont tout simplement évidents et font l’unanimité : un air d’opéra de Mozart transporte immédiatement quiconque a le bonheur d’avoir ses oreilles chatouillées par les mélodies sorties tout droit du cerveau et du cœur bouillonnants du divin compositeur. D’autres trésors sont plus sauvages et ne se laissent domestiquer qu’après s’être donné le temps de comprendre leur langage.

 


Vous aimez le Requiem de Mozart (nous aussi !), mais vous aimeriez en savoir davantage sur le compositeur et son époque ? Vous aimez Carmen (nous aussi, là encore !), mais vous aimeriez entrer plus en profondeur dans l’histoire de l’opéra sans pour autant lire une encyclopédie entière ? Ce livre est pour vous.

 


Vous vous êtes déjà surpris à vouloir acheter un CD de musique classique sans oser demander un conseil au vendeur de crainte qu’il vous regarde de haut ? Ce livre vous est destiné !

 


Vous n’osez pas parler musique en public de crainte que l’on démasque vos lacunes en la matière ? Vous avez fait le bon achat.

 


Votre univers est plutôt celui des musiques actuelles et vous vous doutez qu’il est improbable que les générations précédentes aient été moins douées que la vôtre ? Ce livre est fait pour vous.

 


Quant à vous qui ne comprenez pas comment ces « jeunes » peuvent prendre du plaisir à écouter de telles horreurs à la radio ? Lisez donc ce livre jusqu’au bout.

« La musique classique, ce n’est pas pour moi »

Le fait que vous lisiez ces lignes prouve le contraire : vous êtes curieux. C’est une qualité essentielle pour commencer à apprécier la musique. Pas de grands mots pompeux pour commencer. Le vocabulaire dont vous aurez besoin pour comprendre et apprécier la musique vous sera distillé au compte-gouttes.



Le minimum syndical

Les auteurs ont été amenés à faire des choix, parfois douloureux, afin de condenser dans ces quelques pages ce qu’ils considèrent comme le minimum à connaître. Les spécialistes n’y trouveront pas leur compte. Les amateurs de tel ou tel compositeur trouveront assurément que toutes ses œuvres majeures n’ont pas été suffisamment évoquées. Les fans de tel compositeur ou de tel interprète considéreront probablement que nous devrions pouvoir mesurer le talent de leur idole à l’aune du nombre des pages qui lui sont consacrées, et qu’elles sont ici trop peu nombreuses.

 


Les auteurs n’évoquent pas dans le présent ouvrage les débats passionnés (et passionnants !) entre musicologues. Ils ont tenté, pour rendre la lecture plus « digeste » aux néophytes, de présenter les points de vue les plus courants passant volontairement sous silence les différences d’opinions des divers courants de la musicologie.


Comment ce livre est organisé

Bien sûr les parois qui séparent artificiellement les différentes époques de l’histoire de la musique sont poreuses mais ce découpage, malgré tous ses défauts, a le mérite de permettre une vue d’ensemble et de picorer à souhait selon l’humeur.

 


On appelle communément « musique ancienne » la musique décrite dans les deux premiers chapitres. Pourquoi ancienne ? La musique romantique n’est-elle pas elle aussi « ancienne » ? À partir de combien d’années, de siècles, la musique est-elle considérée comme ancienne ? C’est pourtant souvent dans le même bac « musique ancienne » (quand il y en a un chez le disquaire) que vous trouverez un CD de Machaut (Moyen Âge), de Janequin (Renaissance), et de Vivaldi (baroque).

Première partie : Moyen Âge et Renaissance

Des premiers chants des moines monodiques – et sublimes ! – aux extraordinaires et luxuriantes polyphonies du XVIe siècle, que de chemin parcouru, que d’innovations apportées par des générations de génies !


Deuxième partie : La musique baroque

Vous connaissez forcément l’immense Jean-Sébastien Bach dont les œuvres aussi complexes que géniales sont pourtant tellement évidentes à l’oreille que les publicitaires ou les réalisateurs (certains avec goût, d’autres non...) n’hésitent pas à les utiliser comme bandes son pour des spots publicitaires ou des films. Vous découvrirez bien d’autres génies, qu’ils soient allemands, français, italiens ou anglais.


Troisième partie : La période classique

Retour à l’inépuisable Requiem de Mozart. C’est ici qu’il s’inscrit, chef-d’œuvre de la période classique illustrée par la trilogie viennoise Haydn-Mozart-Beethoven. La « musique classique » pour un musicologue est bien celle de cette période.


Quatrième partie : La musique au XIXe siècle

Après la domination italienne (période baroque) puis la domination viennoise (période classique), c’est la musique allemande qui, de Mendelssohn et Schumann à Brahms et Mahler, est le principal véhicule du romantisme en musique. Mais on n’oubliera pas l’opéra italien (de Rossini à Puccini).


Cinquième partie : La musique des nations et la musique des pays d’un siècle à l’autre

Avec les grandes écoles nationales (Europe de l’Est, Espagne) et la musique française (de Berlioz à Dutilleux), ce n’est plus de la musique, c’est de la géographie musicale !


Sixième partie : Pistes musicales au XXe siècle

Pour beaucoup d’auditeurs, dès qu’une œuvre est tant soit peu dissonante, c’est du Schoenberg ou du Boulez ! Le xxe siècle est, certes, celui de la rupture, voire des ruptures successives. Comme partout ailleurs, la musique de ce siècle recèle des trésors, des œuvres incontournables ou à découvrir, des démarches insolites mais pas forcément éphémères. Et puis, il n’y a pas que Schoenberg et Boulez dans cette période foisonnant d’une telle multiplicité de langages. Vous découvrirez des étrangetés, des expériences sans suite, mais surtout vous serez invités à suivre des pistes enthousiasmantes.


Septième partie : Les musiques actuelles

Nous traiterons ici de nombreux styles de musique populaire. Bref ce qui occupe 90 % d’espace sur les radios et la télévision : jazz, rock, blues, gospel, soul, R’n B, reggae, rap, musiques électro, etc.

 


Nous aurions aimé aborder toutes les facettes des musiques de traditions orales et des musiques non européennes, mais l’étagère sur laquelle vous déposerez ce précieux ouvrage ne résisterait pas à son poids. C’est bien la preuve que le sujet est inépuisable. Nous vous proposons un voyage en 80 titres en guise de mise en bouche à un achat ultérieur.


Huitième partie : La partie des Dix

Bibliographie, festivals, filmographie, playlists : nos best et nos must.


Annexes

Le glossaire permet de retrouver les définitions des termes les plus usuels. Enfin, les index permettent une consultation rapide et efficace.



Les icônes utilisées dans ce livre

Les icônes sont les petits dessins que vous apercevrez dans les marges de ce livre. Elles balisent les informations que vous devez connaître absolument, celles dont vous aurez peut-être besoin, et celles que vous trouverez intéressantes même si elles ne sont pas cruciales.

[image: i0002.jpg]Les points qu’il est indispensable d’assimiler pour parfaire votre culture musicale.

[image: i0003.jpg]On peut très bien avoir une bonne vue d’ensemble sans lire les passages indiqués par cette icône. Cependant, pour les plus courageux d’entre vous qui souhaiteraient aller plus loin et entrer davantage au cœur de la musique et de la technique, la lecture de ses paragraphes devrait vous contenter.

[image: i0004.jpg]Les petites histoires qui pimentent la grande histoire de la musique.

[image: i0005.jpg]Ce n’est pas un best-of, seulement une sélection d’œuvres phares que les auteurs estiment tout à fait accessibles aux néophytes.

[image: i0006.jpg]Des œuvres cinématographiques, des reportages ou des concerts filmés apportant un éclairage complémentaire au contenu musical.

 


 


Le signe [image: i0007.jpg] renvoie aux playlists conçues pour cet ouvrage et dont les titres sont consultables librement sur internet. Les adresses sont indiquées pages 399-400.





Première partie

Moyen Âge et Renaissance

[image: i0008.jpg]


Dans cette partie...

 


Les moines du Moyen Âge subliment les Saintes Écritures par le chant. De la monodie du chant grégorien médiéval à la polyphonie franco-flamande de la Renaissance, c’est l’histoire des fondements de la culture musicale occidentale qui vous sera contée dans cette partie. De l’amour courtois des trouvères et des troubadours à la musique mesurée à l’antique des humanistes de la Pléiade, que de chemin parcouru.





Chapitre 1

Sur la Terre comme au Ciel

Dans ce chapitre :



	[image: triangle.jpg] Découvrez le chant grégorien

	[image: triangle.jpg] Assistez à un concert céleste

	[image: triangle.jpg] Laissez-vous conter les aventures musicales de Pythagore



Tour d’horizon

Quelques amalgames courants

L’expression « Moyen Âge » évoque souvent tout un univers imaginaire nourri par de vieux souvenirs d’école, de contes, également par de nombreux films grands publics plus soucieux d’images marquantes que de vérité historique : moines gras ivrognes et lubriques, paysans miséreux édentés baignant dans une bêtise crasse, ménestrels affublés de héripipions (chapeaux mous en pointe) et de braies (pantalons amples) aux couleurs criardes faisant la cour à une dame au teint diaphane juchée en haut d’une tour ! Quelques évènements historiques réels et marquants – guerres sanglantes, famines, peste – achèvent de noircir ce sinistre tableau.

 


Cette vision fait sourire (ou plutôt soupirer) les historiens qui n’ont toujours pas fini de combattre tant de siècles de mépris pour une période pendant longtemps jugée si peu digne d’intérêt qu’elle a été qualifiée d’âge « moyen ». Nos amis anglo-saxons ont parfois un autre terme pour nommer cette période : dark ages. Des siècles de ténèbres ? C’est pourtant pendant le Moyen Âge que des inventions, des innovations, des courants de pensée ont changé pour des siècles le visage de l’Occident. Le codex, les cathédrales, l’université et l’écriture musicale datent de cette période.


Pourquoi tant de haine ?

L’homme de la Renaissance considère les arts et les lettres de l’Antiquité comme des modèles absolus qu’il était impératif d’imiter. De son point de vue, l’homme du Moyen Âge lui semble maladroit car ne réussissant pas à égaler le modèle antique. Pourtant, l’homme médiéval porte lui aussi dans ses bagages culturels la connaissance d’écrits et d’arts antiques, mais il les utilise pour suivre son propre chemin. Ce malentendu perdurera jusqu’au XIXe siècle.

 


Soulignons enfin que, comme toutes les périodes y compris la nôtre, le Moyen Âge a eu son lot de misères, de guerres et d’horreurs. Si nous étions amenés à rencontrer nos descendants, nous serions nous-mêmes perplexes de les entendre dans quelques siècles limiter le XXe siècle aux atrocités des deux guerres mondiales et des autres.


Le Moyen Âge en deux pages

Plus d’un millénaire résumé en deux mots « moyen », « âge », ça fait beaucoup pour ne pas faire d’amalgames ou d’anachronismes ! On appelle couramment Moyen Âge toute la période située entre l’Antiquité et la Renaissance.


	[image: coche.jpg] Avant le Moyen Âge : l’Antiquité tardive
Du début de notre ère jusqu’au IIIe siècle, diverses formes de chants, hérités de la psalmodie juive, naissent en Europe pour embellir les Saintes Écritures du christianisme naissant. Dans les catacombes, certains textes des Écritures et l’homélie sont lus, les psaumes sont chantés par un soliste (c’est la psalmodie). Au début du IVe siècle, les chrétiens sont libres de pratiquer leur culte (édit de Milan en 313) et n’ont plus besoin de se cacher. L’Église s’organise en paroisses, et l’assemblée des fidèles chante en répondant au soliste : la psalmodie devient responsoriale.


	[image: coche.jpg] Le haut Moyen Âge ou la période franque
Ces expressions désignent les trois siècles qui séparent la chute de l’Empire romain (Ve siècle) de l’arrivée au pouvoir des Carolingiens (milieu du VIIIe siècle). C’est l’époque des invasions et de la fin de l’Empire romain. Les jeunes monastères deviennent les foyers de la culture en Europe (jusqu’au XIIe siècle) dans lesquels se développera la musique. L’assemblée qui répond au soliste est composée de moines : la psalmodie alterne entre deux chœurs (c’est la psalmodie antiphonée). Un nouveau genre apparaît, qui encadre le psaume : l’antienne chantée pour l’instant par un soliste.


	[image: coche.jpg] La Renaissance carolingienne
Les historiens d’art nomment souvent ainsi les deux siècles suivants (milieu du VIIIe siècle au milieu du Xe siècle). C’est l’époque d’un renouveau de la culture en Occident, impulsé par les Carolingiens dont la figure emblématique est Charlemagne. L’uniformisation des pratiques religieuses et musicales (le chant grégorien), la formation des hauts dignitaires du royaume dans des écoles où l’on réapprend le latin classique, et la création d’une monnaie unique sont certains des moyens mis en œuvre pour unifier l’Empire. La musique joue un rôle politique de premier ordre. C’est également l’époque des premières notations musicales et des premières polyphonies.


	[image: coche.jpg] L’âge féodal
La période qui débute au milieu du Xe siècle et s’achève au XIIIe siècle est riche en innovations musicales : le système de notation devient de plus en plus efficace. Aux XIe et XIIe siècles, la musique sacrée poursuit son essor : la polyphonie se complexifie. Certains historiens emploient le terme de seconde Renaissance pour désigner le XIIe siècle qui voit se développer dans les cours une musique profane monodique en langue vernaculaire, destinée cette fois à un auditoire : c’est l’époque des trouvères, des troubadours et de l’amour courtois. Les foyers de la connaissance migrent progressivement des monastères aux villes : dans les écoles des cathédrales et dans les jeunes universités au sein desquelles la musique joue un rôle majeur dans le cursus des études. Au XIIIe siècle, le rythme est dompté, et l’école de Notre-Dame rayonne sur toute l’Europe avec ses polyphonies savoureuses.


	[image: coche.jpg] XIVe siècle : le trecento, l’Ars Nova
Les XIVe et XVe siècles sont en Europe, une période de famines, de guerres et d’épidémies. Les clichés que nous évoque le Moyen Âge sont souvent en rapport avec des faits marquants qui se sont déroulés pendant cette période : peste noire, climat plus froid, famines et rapines. Cela n’a pas empêché les arts de se développer – on pense par exemple au trecento (XIVe siècle) et au quattrocento (XVe siècle) italiens – et, en ce qui concerne la musique, de très subtile manière : c’est l’Ars Nova que le Pape Jean XXII considère comme une musique procurant trop de plaisirs et n’encourageant pas la dévotion. Guillaume de Machaut en est son représentant emblématique. La finalité théologique de la musique s’estompe progressivement. À son tour, la musique profane savante devient polyphonique.


	[image: coche.jpg] Après le Moyen Âge : la Renaissance, les XVe et XVIe siècles
Le XVe siècle, principalement dans le domaine de la musique et des arts, n’est pas l’apanage des médiévistes. Il est aussi étudié par les spécialistes de la Renaissance. Les meilleurs artistes de l’époque, peintres, musiciens et compositeurs, gravitent autour de riches mécènes. Le langage musical se renouvèle avec les compositeurs franco-flamands. C’est l’époque de Josquin Desprez puis de Roland de Lassus. Dans les cours cultivées, la musique profane prend des formes diverses et variées. L’humanisme marque progressivement la musique de son empreinte, les réformes religieuses également. L’imprimerie musicale accélère la diffusion des œuvres musicales.






Des moines qui prient et qui chantent

Il convient de garder à l’esprit que la société médiévale est profondément marquée par le christianisme. La musique jusqu’aux premiers troubadours du XIe siècle n’est pas jouée en concert sur scène devant un public comme aujourd’hui, mais elle est destinée à chanter les louanges de Dieu pendant l’office. C’est le rôle des moines qui, à l’écart du monde, prient dans les monastères pour le salut de l’humanité. Pour les faire monter plus vite au Ciel, certaines prières sont chantées par les chantres.

La cantillation et la psalmodie

Entre déclamation et chant, la cantillation permet de donner du poids à la parole lors des célébrations religieuses (lectures bibliques de la messe par un prêtre ou un diacre, ou prières des offices par un moine). Le principe est simple et terriblement efficace : le débit de la lectio (la lecture cantillée) suit celui des ponctuations du texte et des accents de la langue latine selon des codes très précis appris par les novices dès l’enfance. Le texte est récité sur une seule note (la corde de récitation ou teneur) qui est atteinte en début de phrase par une courte montée. Une petite chute vient ponctuer la fin des phrases. Des signes utilisés comme moyens mnémotechniques sont parfois inscrits au-dessus du texte et rappellent au lecteur les mouvements mélodiques à interpréter.

[image: i0009.jpg]La psalmodie est une cantillation répétitive plus élaborée du chant des psaumes. Le même schéma est utilisé pour tous les versets du psaume. Ce n’est plus le célébrant qui récite en parlé-chanté, mais un chantre. Ces psaumes peuvent être encadrés par une brève introduction et une conclusion appelées antiennes, ou bien voient l’un de leurs versets devenir un refrain (le répons) entonné par le chœur des moines qui répond aux versets chantés par le soliste.


Grégoire-le-Grand

Les racines des chants de l’Église primitive sont hébraïques : les premiers chrétiens suivaient le culte à la synagogue, il est normal que les premiers chants s’inspirent de la tradition juive des psaumes chantés. Différentes liturgies et donc différents répertoires chantés avec des couleurs locales naissent et se développent : la liturgie romaine (à Rome), ambrosienne (à Milan), gallicane (en Gaule), mozarabe (en Espagne) et celte (en Irlande). Ces différents plains-chants (de cantus planus, des chants pas trop ostentatoires) ont pour but de soutenir l’Écriture sainte.

[image: i0010.jpg]À partir du VIIIe siècle, les Carolingiens, qui souhaitent se rapprocher politiquement du pape, adoptent le chant romain dans leur liturgie et l’imposent progressivement dans tout l’Empire. Une subtile alchimie se produit, un mariage arrangé mais heureux entre la tradition gallicane qui s’était développée en Gaule avec les chantres francs, et la tradition romaine importée : c’est le chant grégorien.

La visite d’une colombe musicienne…

[image: i0011.jpg]Pourquoi parle-t-on de chant « grégorien » ? La légende veut qu’une colombe ait soufflé les mélodies de plain-chant à l’oreille du pape Grégoire Ier (pape de 590 à 604, c’est-à-dire environ un siècle avant les faits que nous venons d’évoquer !), dit saint Grégoire-le-Grand. D’où l’appellation de chant grégorien. Mais si ce pape n’a pas inventé le chant grégorien comme on l’entend souvent, il n’a pas usurpé son épithète de Grand : c’était un fin réformateur et c’est bien lui qui, entre autres réformes capitales, a établi l’ordre (l’ordo) dans lequel se succèdent les pièces dans l’office.



Les racines meurent…

Les successeurs de Grégoire Ier entreprennent de répertorier et de codifier le répertoire romain. Il existe bien quelques hiatus entre la théorie musicale et les pratiques régionales déjà en place. Des ajustements, bien connus des musicologues actuels, sont effectués afin d’uniformiser le répertoire : un seul répertoire pour une seule Église.

 


Suite à l’adoption par les Carolingiens du chant grégorien, toutes les traditions des autres chants de l’Église d’Occident s’éteignent peu à peu. Le gallican d’abord, puis le mozarabe, enfin le répertoire romain au XIIIe siècle. Seul le chant ambrosien survivra quelque temps.


La règle de saint Benoît

Jusqu’au XIIe siècle, le lieu de création et d’interprétation de la musique en Europe est le monastère. Loin des villes appauvries et des troubles, les monastères bénédictins deviennent de véritables îlots de culture. L’enseignement hérité de l’ancien Empire romain y subsiste dans les livres patiemment traduits et recopiés. La règle de vie instaurée par saint Benoît (480-547) est progressivement adoptée par tous les ordres monastiques en Europe (elle sera adaptée par la suite).

 


Que contient cette règle de saint Benoît ? C’est un traité de vie parfaite précisant les règles de communauté à observer au sein du monastère, et les trois vertus que le moine doit cultiver : le silence, l’obéissance et l’humilité.

 


Cette règle est divisée en soixante-treize petits chapitres. Pas moins de douze concernent la liturgie. Ce qui n’est pas surprenant puisque l’activité principale des moines consiste à célébrer l’office. La façon de chanter et de réciter les psaumes, les antiennes et les répons y est décrite.


Les moines et le pouvoir

Par leurs prières et leurs chants, les moines sont à même de se rapprocher de Dieu. Pour la société médiévale, cette fonction est primordiale. Pour honorer les saints ou les morts, les cérémonies sont célébrées avec faste, c’est-à-dire en musique. Les nombreux seigneurs détenant le pouvoir se sentent le devoir de subvenir aux besoins matériels des moines. Ils n’hésitent pas à fonder leur propre monastère, augmentant ainsi leurs chances de gagner le paradis. Dans ce dessein, ils confient aux moines certains de leurs fils dès l’enfance afin qu’ils reçoivent une éducation très poussée.

 


Au milieu du IXe siècle, le renouveau de la culture impulsé par les Carolingiens ne résiste pas longtemps aux pillages des monastères et des cités. Au Xe siècle, les seigneurs, dont les terres sont morcelées, entretiennent des armées. L’argent manque, c’est déjà la première crise du mécénat.

 


Pendant des siècles, la culture est préservée des guerres et des invasions grâce aux monastères. Mais au XIIe siècle, les cités prennent le pas sur les campagnes. Le pouvoir s’exerce dès lors dans les villes que l’abondance agricole fait prospérer. Les lieux de création artistique et culturelle suivent. Désormais, c’est dans les écoles cathédrales et dans les universités que la musique religieuse se développe.


Les gardiens de la culture en Occident

Les études et la culture des moines et des clercs ont un but unique : emprunter le chemin qui mène à Dieu. Saint Augustin (354-430) adapte le cursus d’études hérité des Grecs dans ce but : ce sont les sept arts libéraux qui seront pleinement rétablis en Occident sous les Carolingiens mais christianisés. La maîtrise de ces arts libéraux permet d’accéder à l’étude de la philosophie puis enfin, stade ultime de la connaissance, à la théologie.

 


Grammaire, rhétorique et dialectique forment un premier groupe appelé trivium. Elles ont pour but d’appréhender les différentes strates de la parole divine, le texte sacré de la Bible. Astronomie, arithmétique, géométrie et musique forment le second groupe : le quadrivium. Elles permettent aux Grecs de comprendre les phénomènes naturels.

 


Les moines qui les étudient ont d’autres objectifs. Ils doivent se repérer dans le calendrier liturgique chrétien comprenant des fêtes mobiles dont la date varie d’une année sur l’autre en fonction de la position des astres (il faut savoir prédire les équinoxes et les phases de la lune pour situer la fête de Pâques).

[image: i0012.jpg]Plus que la géométrie et l’arithmétique, la musique est le vecteur permettant de goûter à l’harmonie qui régie l’ordre de la Création.


Une vie rythmée par le soleil et les saisons

Comme dans les calendriers de nombreuses autres civilisations, le cycle des mouvements apparents du soleil autour de la Terre est associé à une divinité. Le calendrier catholique est articulé autour de deux pôles rappelant la vie du Christ : sa naissance (Noël fêtée le 25 décembre, c’est-à-dire au moment de l’année où les jours commencent à s’allonger), et sa résurrection (Pâques, fête mobile). Il est rythmé par de nombreuses fêtes qui célèbrent les saints et les martyrs.

[image: i0013.jpg]Toute l’année, le moine prie au nom de tous les hommes, et chante nuit et jour au rythme des heures (c’est-à-dire des moments liturgiques dédiés principalement au chant des psaumes) qui encadrent la cérémonie essentielle de la journée, la messe.

 


Des chants et des lectures psalmodiées servent d’écrin au moment important de la messe : l’eucharistie, rappel du dernier repas du Christ (la Cène) et de son sacrifice.

La messe

Certains textes varient en fonction du calendrier liturgique : c’est le Propre dont l’interprétation des mélodies est réservée aux chantres expérimentés. D’autres textes ne changent jamais : c’est l’Ordinaire.

 


Déroulement de la messe






	Propre
	Ordinaire


	Introït : chanté
	


	Kyrie : chanté


	Gloria (pas utilisé pendant l’Avent) : chanté


	Collecte : psalmodiée


	Épître : psalmodiée


	Graduel : chanté


	Alléluia (refrain) : chanté


	Alléluia (verset) : chanté


	Évangile : chanté


	Credo : chanté


	Offertoire : chanté


	Secrète : psalmodiée


	Préface : psalmodiée


	Sanctus : chanté


	Canon : psalmodié


	Agnus Dei : chanté


	Communion : chantée


	Post-communion : psalmodiée


	Ite missa est ou Benedicamus Domino : chanté




Les 8 heures (ou offices)

La journée commence au milieu de la nuit par les Matines. Suivent Laudes, Prime, Tierce, Sexte, None, Vêpres (en fin d’après midi) et Complies.

 


Ce ne sont pas moins de cent cinquante psaumes (l’intégralité du psautier) qui sont chantés chaque semaine pendant les heures qui rythment la journée du moine.

 


Les heures sont composées de lectures de la Bible qui sont prolongées par des chants (les répons), ainsi que d’une hymne (une mélodie simple utilisée pour plusieurs strophes).



Une mémoire d’éléphant

Il faut une mémoire peu commune pour être capable de chanter par cœur tous les chants des célébrations liturgiques, et ce pendant des heures. Ce sont pourtant les prouesses qu’accomplissent les chantres à qui l’on transmet ce savoir oralement, en tout cas jusqu’au IXe siècle. Une dizaine d’années d’assimilation et de répétitions est nécessaire pour parvenir à un tel résultat.

 


L’instruction des novices n’est pas de tout repos. Ils doivent tout d’abord mémoriser l’intégralité du psautier en latin (qui n’est pas leur langue maternelle) et le prononcer parfaitement (c’est la dictio) en respectant l’accentuation de la langue et le sens des mots. Au bout d’environ trois années de dur labeur, ils apprennent à le cantiller selon des formules mélodiques imposées par la tradition. La lectio et la dictio maîtrisées, le plus dur reste encore à venir. Les pièces plus ornées leur sont apprises selon la méthode dite viva voce qui consiste à faire répéter l’exemple donné jusqu’à la restitution parfaite. Cette répétition laborieuse et monotone, extrait par extrait, verset par verset, psaume par psaume, porte toujours ses fruits, mais elle est extrêmement chronophage. En tout cas jusqu’à l’invention géniale d’un certain Gui d’Arezzo (voir le chapitre 2) au XIe siècle.


Le chœur des anges

Les situations décrites dans certains contes, comme celui du petit Poucet (c’est un conte plus tardif, mais l’histoire aurait tout aussi bien pu se dérouler au Moyen Âge), sont finalement assez proches de la réalité pour nombre de familles. Il n’est pas rare de trouver des enfants abandonnés parce que leurs parents ne peuvent subvenir à leurs besoins matériels. Parmi eux, les jeunes garçons qui semblent posséder quelque don pour le chant peuvent avoir la chance d’intégrer des écoles de chantres. Encouragées par les papes, elles se développent à Metz, Rome et Tours : ce sont les Scholae Cantorum, miroir sur Terre du chœur des anges dont l’iconographie médiévale est friande. Les enfants, et parmi eux tous les futurs compositeurs, y apprennent la musique. Ils y sont également formés aux arts libéraux hérités de l’Antiquité évoqués précédemment. On imagine aisément ces voix pures et aériennes se mêler à celles des moines pendant les célébrations liturgiques.


Quand la créativité s’en mêle

Comment composait-on ces chants grégoriens ? Il ne faut pas imaginer un compositeur la plume à la main attendant l’inspiration pour noircir une partition ! L’oralité est la source du geste musical. Lorsque la liturgie romaine est importée dans l’Empire carolingien, les chantres francs font montre de créativité pour l’adapter à leurs coutumes et à leur savoir-faire musical. Pour ce faire, un peu comme les jazzmen des siècles plus tard, le chantre utilise un collage de formules toutes faites, les centons (ce terme désignait un vêtement cousu à partir de bouts d’étoffes disparates. Par analogie, il fut par la suite appliqué aux chants liturgiques construits à partir de formules musicales préétablies) qu’il choisit instinctivement dans tout un éventail de formules apprises par cœur.

 


Certaines compositions tirent leurs origines d’antisèches : il est difficile de mémoriser les très longues mélodies mélismatiques (le jubilus) qui ornent le a final de l’alléluia. Pour soulager leur mémoire, certains chantres ont l’idée de composer des textes dont chaque syllabe peut se chanter sur chaque note de ces mélodies appelées séquences. Elles prennent par la suite tellement d’ampleur qu’elles n’ont bientôt plus de lien avec l’alléluia et deviennent indépendantes.

[image: i0015.jpg]Des textes de la messe comme le Kyrie peuvent servir de prétextes pour innover. L’insertion d’un nouveau texte littéraire glosant celui dans lequel il s’intercale permet la création d’un nouveau genre : le trope. Ces tropes peuvent revêtir trois aspects : une glose mélodique (on parle de mélisme), l’ajout d’un nouveau texte en proses ou en vers porté par une mélodie préexistante ou un nouveau texte porté par une mélodie totalement nouvelle.

 


Certaines fêtes importantes comme Noël ou Pâques sont embellies pendant l’office ou avant la messe par l’ajout de dialogues chantés, parfois théâtralisés, contant une courte histoire tirée de la Bible ou de la vie des saints : ce sont les drames liturgiques. D’abord interprétés en latin par les moines dans l’église, ils sont progressivement interprétés par des musiciens professionnels laïcs sur les places publiques et même en langue vernaculaire.



Le concert céleste

Pythagore fait encore des siennes…

Sacré Pythagore… Ce philosophe grec de l’Antiquité, dont le fameux théorème continue à causer tant de tourments à nos chères têtes blondes, est incroyable : même en balade, il pense aux mathématiques ! La légende veut qu’en se promenant près d’une forge, il perçoit des sons très agréables dans les harmonies émises par quatre marteaux frappant une enclume, alors qu’il aurait pu s’attendre à un affreux tintamarre. Pour découvrir la cause d’un tel prodige, il pèse les quatre marteaux : 6, 8, 9 et 12 livres.

 


Il s’aperçoit que les marteaux de 6 et 12 livres frappés simultanément produisent une harmonie merveilleuse à entendre (l’intervalle d’octave). Fin mathématicien, il simplifie cette relation : 12/6 = 2/1. Il teste toutes les autres combinaisons envisageables avec les quatre marteaux. 9 livres avec 6 ou bien 12 livres avec 8 donnent la quinte (9/6 = 12/8 = 3/2). 8 livres avec 6 ou bien 12 livres avec 9 donnent la quarte (8/6 = 12/9 = 4/3). Et 9 livres avec 8 donnent le ton.

 


Fort de cette expérience, il énonce cette loi : plus le rapport numérique est simple, plus le son est beau ! Pour Pythagore, la musique est le nombre rendu audible.

Lettrines musicales

[image: i0016.jpg]Ces divines proportions qui entrent dans une oreille du moine à l’office ne ressortent pas par l’autre. Au contraire, il peut les utiliser pour concevoir les magnifiques lettrines et enluminures des psautiers.

Le monocorde

Imaginez un violon de forme oblongue, sans manche et avec une seule corde tendue entre deux sillets et pincée à l’aide du doigt ou d’un stylet, vous serez assez proche de la réalité.

 


Quoique fréquemment représenté dans l’iconographie médiévale, cet instrument atypique n’était pas utilisé pour faire de la musique. La tradition en attribue la paternité à Pythagore. C’est un instrument à vocation pédagogique qui permet de repérer tous les intervalles en déplaçant un chevalet mobile sur une règle graduée selon les proportions décrites par l’illustre grec barbu (enfin, il est représenté barbu dans les manuscrits médiévaux, le sage porte toujours la barbe, c’est bien connu) : 2/1 pour l’octave, 3/2 pour la quinte, etc.

 


Vous voulez goûter à la divine harmonie produite par un intervalle de quinte ? Rien de plus facile ! Faites résonner la corde à vide en la pinçant. Puis souvenez-vous de l’expérience de Pythagore : la quinte était obtenue avec un rapport de 3 contre 2. Appelez « 3 » le son que vous venez d’entendre. Pour « 2 », il vous suffit de ne faire vibrer que les 2/3 de la corde en déplaçant un sillet mobile. Le résultat est loin de vous faire venir les larmes aux yeux ? Soit, c’est seulement un instrument pédagogique. Mais écoutez les dix premières secondes du motet de Sederunt principes de Pérotin (l’interprétation par l’ensemble Hilliard est remarquable) : une simple quinte (et une octave), et pourtant… effet grisant garanti. Merci Pythagore !



Le philosophe, le théoricien, le poète et les forgerons.

Figure 1-1 : Jean d’Afflighem, De musica (1225-1230)


[image: i0017.jpg]


Vous aurez reconnu le vénérable philosophe grec observant les forgerons. Le théoricien en bas à gauche utilise un monocorde sur lequel est inscrite la lettre gamma Γ(la première note utilisée pour diviser la corde) et la désignation de l’instrument (« hoc est monocordum »). Le harpiste chante un vers de Léonin (le grand compositeur du XIIe siècle) inscrit dans la marge à droite. Mais sa harpe est bien étrange : les cordes sont montées horizontalement. Ce n’est pas une erreur de l’enlumineur, mais un rappel d’un modèle pédagogique à 19 lignes utilisé dans les traités.



Boèce et la musique des sphères

La théorie musicale de Pythagore est connue du philosophe Boèce (début du Ve siècle). Il l’adapte à la pensée chrétienne. Son point de vue marquera l’histoire de la musique pendant des siècles.

 


La Création est organisée selon des lois de proportions mathématiques. Dieu a créé le monde « selon mesure, nombre et poids » est-il écrit dans la Bible (Livre de la Sagesse, 11, 20). La musique est une science des proportions qui permet de percevoir ce que nos oreilles ne peuvent entendre : les chants de louange des anges dans le ciel, l’alternance des saisons, la musique produite par le mouvement des planètes. C’est la musique des sphères, celle des sept planètes que l’homme voit tourner autour de la Terre (s’inspirant de Pythagore, Platon en parle dans La République et dans son fameux Timée sur lequel l’homme du Moyen Âge fonde son éducation). Les théoriciens l’appellent la musica mundana, le plus haut degré de la musique. Le degré inférieur est appelé musica humana : c’est la musique produite par les rapports entre l’âme et le corps. Elle habite l’âme et le corps de tout homme. Enfin, le dernier degré est appelé musica instrumentalis : c’est la musique produite par la voix ou les instruments. C’est la seule musique audible.

La musicothérapie médiévale

[image: i0018.jpg]De nombreux traités de médecine de l’époque préconisent l’écoute de la musique pour réparer les désordres du corps ou de l’âme. Ces thèses peuvent nous sembler fantaisistes, mais il faut reconnaître que dans l’esprit de l’homme médiéval, cela pouvait sembler logique. Si le corps ou l’âme sont malades parce que les quatre humeurs qui les composent (lymphatique, colérique, mélancolique, sanguin) ne sont plus équilibrées, la musique que produisent ces humeurs (musica humana) doit être assez dissonante. Faire entendre au « patient » une musique très harmonieuse (musica intrumentalis) peut donner accès à la musique du niveau supérieur et la réaccorder. En tout cas moins néfaste qu’une saignée !

Figure 1-2 : Liber Magnus Organi, Notre-Dame-de-Paris (XIIIe siècle)


[image: i0019.jpg]


Les trois niveaux de musique sont représentés sur cette enluminure par la figure allégorique de Musica.







Chapitre 2

Des premières partitions (IXe siècle) à l’imprimerie musicale (XVIe siècle)

Dans ce chapitre :



	[image: triangle.jpg] Restez en admiration devant des manuscrits médiévaux

	[image: triangle.jpg] Découvrez les premières partitions imprimées



Notation moderne VS notations médiévales : qui gagne ?

Des utilisations différentes

Les premières traces de notations musicales peuvent nous sembler étranges si on les compare avec nos partitions modernes. Leur utilisation est radicalement différente de celle que nous en faisons de nos jours. Ce ne sont pas des outils que l’on utilise pour composer. Contrairement à aujourd’hui, au Moyen Âge, le répertoire musical est déjà créé lorsqu’il est couché sur le parchemin. Les premières notations musicales ne servent que d’aide-mémoire à des pratiques transmises oralement.


Les partitions modernes : la panacée ?

Figure 2-1 : L. van Beethoven, Sonate pour piano op. 109


[image: i0020.jpg]


Une partition comme celle-ci, ou comme toutes celles que vous avez déjà croisées, permet de coucher précisément sur papier un certain nombre de paramètres musicaux. La position verticale d’une note indique sa hauteur et sa forme précise sa durée. La représentation de l’intensité nécessite l’ajout de signes supplémentaires indiquant les nuances. Quant au timbre, il n’est pas possible, si ce n’est en précisant un nom d’instrument et en ajoutant des phrases parfois obscures, de le symboliser. (À partir de la seconde moitié du XXe siècle, des compositeurs soucieux d’inventer de nouveaux langages vont créer leurs propres systèmes de notation.)

[image: i0021.jpg]Les premières notations musicales ne permettent pas non plus de transcrire tous les paramètres musicaux, mais elle recèle une quantité impressionnante d’indications précieuses pour l’interprète que l’on ne peut transcrire avec notre notation moderne.

[image: i0022.jpg]Introït de la messe de minuit [image: i0023.jpg]

Une écoute et une quadruple lecture de cet extrait vous permettra de comprendre que, loin d’être une écriture simpliste par rapport à une portée moderne, les premiers signes musicaux sont le reflet de l’interprétation complexe que donnaient les chantres. Tout en suivant des yeux les différents types de notation, écoutez les moines de l’abbaye de Solesmes chanter l’introït de la messe de minuit à Noël. Avec le temps, nous avons gagné en précision concernant la notation de la hauteur des notes et du rythme mesuré, mais les autres indications musicales sont bien simplifiées dans la dernière version. Les musiciens noteront au passage que la dernière partition, la plus habituelle à nos yeux, comporte quelques écarts grossiers par rapport au support utilisé par les moines de Solesmes qui restituent parfaitement toutes les subtilités du chant grégorien originel.

Figure 2-2 : Évolution de la notation musicale


[image: i0024.jpg]




De l’oral à l’écrit

Les neumes : les inflexions de la voix couchées sur parchemin

Le lecteur attentif se demandera à la lecture du titre de ce paragraphe pourquoi des moines dotés de mémoires prodigieuses ont-ils eu besoin de transcrire la musique sur parchemin alors que nous avons insisté dans le chapitre précédent sur l’importance de la transmission orale dans l’apprentissage des chants. C’est oublier que diverses traditions de plain-chant existent en Occident.

[image: i0025.jpg]Les Carolingiens veulent imposer rapidement la tradition romaine importée à tout leur Empire : à l’orée du IXe siècle, apparaissent les premiers signes de notation musicale qui aident les chantres gallicans à s’approprier plus rapidement le nouveau répertoire. Ces premiers signes musicaux appelés neumes indiquent seulement la direction des mouvements mélodiques. Ils se complexifient par la suite pour indiquer des mouvements mélismatiques plus précis ainsi que des informations d’interprétation d’ornements, de prononciation et de rythme.


Différentes notations neumatiques

Diverses notations musicales sont envisagées. La plupart ne rencontrent pas de succès et sont vite abandonnées, mais d’autres évoluent et sont améliorées. Les premières notations paléofranques disparaissent assez vite mais en inspirent d’autres, elles aussi fondées sur la représentation graphique des inflexions de la voix : la notation bretonne, la notation aquitaine (dans le Limousin et le Sud-Ouest de la France) et la notation messine (région de Metz, en Lorraine et à Laon). Les moines de l’abbaye de Saint-Gall (non loin du lac de Constance en Suisse actuelle) tentent de fixer les moindres nuances d’interprétation et créent une quantité impressionnante de signes musicaux. Certes l’indication des hauteurs reste approximative et ne permet pas un déchiffrage sans l’aide d’un tiers qui ne connaisse déjà la mélodie, mais les informations écrites sont tellement nombreuses et précises, que notre notation « moderne » ne permettrait d’en retranscrire qu’une petite partie !

Figure 2-3 : Notation messine (Xe siècle)


[image: i0026.jpg]


Les« c »(« celeriter ») placés au-dessus des neumes sont des indications rythmiques.

Figure 2-4 : Notation sangallienne (Xe siècle)


[image: i0027.jpg]



De la lecture à la musique, de la grammaire aux neumes

Les moines qui lisent les Évangiles à haute voix utilisent des aide-mémoire leur indiquant les accents toniques : prononcer le latin correctement ne s’improvise pas quand ce n’est pas sa langue maternelle…

 


C’est donc tout naturellement que les chantres s’inspirent de ces signes grammaticaux et les adaptent pour décrire les mouvements des mélodies à retenir. Ils utilisent :



	[image: coche.jpg] l’accent aigu pour indiquer un intervalle ascendant [image: i0028.jpg] (virga) ;

	[image: coche.jpg] l’accent grave qui se penche [image: i0029.jpg](tractulus) et raccourcit jusqu’à devenir un point [image: i0030.jpg] ( punctum) pour un intervalle descendant ;

	[image: coche.jpg] l’accent circonflexe qui donne le signe [image: i0031.jpg] (clivis) pour deux notes descendantes ;

	[image: coche.jpg] l’accent anti-circonflexe devient le signe [image: i0032.jpg] ( pes) pour deux notes ascendantes ;

	[image: coche.jpg] le point d’interrogation pour symboliser la modulation musicale similaire à celle d’une phrase interrogative : [image: i0033.jpg] (quilisma).



Figure 2-5 : Visitare palatium uteri (v. an 1000)


[image: i0034.jpg]


Vous reconnaîtrez aisément les ancêtres de nos signes de ponctuations modernes : ici, la virga [image: i0035.jpg] et le tractulus [image: i0036.jpg]sont bien les lointains cousins des accents aigu et grave. Ils indiquent des inflexions ascendantes ou descendantes.

 


Au XIIe siècle, les moines changent leur façon de tailler les plumes. La mode est à la taille en biseau, ce qui donne une écriture plus épaisse. La forme des neumes va se modifier jusqu’à donner la notation carrée (ou notation grégorienne) dont est issue celle que nous utilisons encore de nos jours.

Figure 2-6 : De la notation sangallienne à la notation carrée


[image: i0037.jpg]


Observez l’évolution d’écriture de cet extrait de l’introït de la messe de minuit à Noël.



L’invention de la portée

Indication précise des hauteurs : des essais infructueux

Ces signes de notations musicales inventés par les chantres facilitent l’écriture et la lecture mais présentent un défaut majeur : ils n’indiquent que des hauteurs relatives, ce qui peut porter à confusion. Il est impossible de déchiffrer de manière acceptable un graduel ou un antiphonaire nouveau.

 


Les chantres s’inspirent de la théorie musicale grecque et ajoutent de nouveaux symboles permettant de connaître précisément les hauteurs : chaque note de la gamme est représentée par une lettre.

La notation alphabétique héritée des Grecs

[image: i0038.jpg]La gamme musicale des Grecs est composée de quinze notes (le « grand système parfait ») désignées par les lettres de l’alphabet (qui correspondent à l’ambitus parcouru par les notes de la à la sur deux octaves) :


ABCDEFGabcdefg aa


Les musiciens médiévaux y ajoutent un sol grave et lui donnent le nom de Γ(gamma d’où vient le nom de gamme). Ces lettres sont placées au-dessus du texte liturgique pour indiquer les notes. C’est la notation double (alphabétique et neumatique) de ce manuscrit de Montpellier

Figure 2-7 : Notation alphabétique et notation neumatique (XIe siècle)


[image: i0039.jpg]


Vous reconnaîtrez dans les cadres, les deux notations symbolisant deux notes ascendantes. Le neume clivis [image: i0040.jpg] en notation neumatique ou les lettres g et f (sol et fa) en notation alphabétique.

Les théoriciens inventent toutes sortes de notations musicales bien plus précises, mais beaucoup trop compliquées pour un usage quotidien.


	[image: coche.jpg] La notation dasiane proposée dans les traités Scholia Enchiriadis et Musica Enchiriadis (IXe siècle) permet un relevé très précis des hauteurs grâce à des lignes horizontales formant une portée.

	[image: coche.jpg] La notation d’Hermann Contract (XIe siècle) ajoute aux neumes des indications d’intervalles symbolisées par des lettres.




La notation dasiane, précise mais peu pratique.

[image: i0041.jpg]Ce système de notation est judicieux. Toutes les notes de la gamme sont symbolisées par des signes dérivés du signe grec daseïa (d’où son appellation). Les syllabes sont placées entre des lignes – jusqu’à seize ! – formant une portée et indiquant les hauteurs précises grâce aux lettres clés. Un système de lettres complémentaires lève toute ambigüité en précisant les intervalles entre chaque note : « t » pour tonus (ton) ou « s » pour semitonus (demi-ton).

Figure 2-8 : Musica Enchiriadis (IXe siècle).


[image: i0042.jpg]


La figure 2-8 est en notation dasiane. C’est le plus ancien exemple de polyphonie notée.



La révolution de Gui d’Arezzo

Au IXe siècle, les copistes désirent placer les neumes de façon lisible et tracent des lignes horizontales à la pointe sèche. Les lecteurs trouvent bien pratique l’usage de ces repères horizontaux. Pourquoi dès lors ne pas les tracer à l’encre ? C’est chose faite au XIe siècle. S’inspirant des tentatives précédentes, un moine de l’abbaye de Pompose, Gui d’Arezzo (v. 992-1050) invente un système de notation des hauteurs aussi précis que ceux imaginés par ses prédécesseurs théoriciens mais surtout, pratique à utiliser. Au XIIe siècle, cette écriture sur portée sera adoptée et utilisée dans tous les manuscrits. C’est l’ancêtre de nos portées modernes.

 


D’Arezzo utilise un système de lignes horizontales précédées de lettres clés symbolisant les notes. L’emploi de la couleur se révèle judicieux : une ligne rouge indique la place de la note F (fa moderne), une ligne jaune celle de la note C (do) et une ligne verte celle du B (si). Ce sont les premières portées. Pour éviter toute équivoque, il indique les lettres en face de chaque ligne. Ce sont les ancêtres de nos clefs modernes. Avec un peu d’imagination, on devine la filiation qui existe entre un G et une clé de sol [image: i0043.jpg]

 


Cette invention est révolutionnaire puisque les hauteurs ne sont pas étagées par ligne, mais par ligne et interligne. Quatre lignes suffisent alors pour noter les mélodies.


L’origine du nom des notes

D’Arezzo, soucieux de transmettre son savoir de manière efficace, invente une méthode de solfège révolutionnaire : la solmisation. Cette méthode permet de se souvenir des différentes successions d’intervalles en donnant aux notes de l’hexacorde (un fragment de la gamme qui ne contient qu’un demi-ton) un nom tiré de la première syllabe de chaque vers d’une hymne connue de tous les chantres à l’époque, l’hymne de saint Jean-Baptiste [image: i0044.jpg] issue des Vêpres du 24 juin :


Ut queant laxis 
Resonare fibris 
Mire gestorum 
Famuli tuorum, 
Solve polluti 
Labii reatum, 
Sancte Joannes.


(Traduction : « Afin que puissent résonner dans les cœurs détendus les merveilles de tes actions, absous l’erreur de la lèvre indigne de ton serviteur, ô saint Jean »).

 


La mélodie fut-elle inventée pour l’occasion ? Peu importe. Le résultat est là.

[image: i0045.jpg]En France, les notes de la gamme ont conservé les noms donnés par d’Arezzo. Ce n’est que bien plus tard (au XVIIe siècle) que le si fit sont apparition (en utilisant les deux lettres acrostiches du dernier vers de l’hymne : Saint Jean-Baptiste). La note ut, assez difficile à articuler en solfiant perdit son nom de jeune fille pour devenir do dès le XVIe siècle. Depuis Jean-Jacques Rousseau, il a souvent été rapporté que cette syllabe était en l’honneur d’un certain Giovanni Battista Doni, né bien après les premières apparitions de la note do. Le mystère reste entier. Les titres d’œuvres, encore actuellement, gardent une réminiscence de ces temps anciens en conservant l’appellation ut : il serait de mauvais goût de parler d’une « symphonie en do majeur » ! Dîtes, plutôt « symphonie en ut majeur » pour ne pas courir le risque de passer pour un débutant.

 


Chez nos amis d’outre-Manche, d’outre-Atlantique et d’outre-Rhin, les notes portent toujours les noms des lettres issues du système antique modifié par les théoriciens médiévaux. La lettre B désigne pour les Anglo-saxons le si naturel. Les Allemands utilisent la lettre B pour désigner le si bémol et ont ajouté la lettre H pour le si naturel.



L’évolution du rythme et sa notation

Le rythme

Nous l’avons déjà souligné dans le chapitre précédent, le texte, reflet du Verbe divin, a une importance toute particulière. Le moine doit le comprendre et savoir le déclamer. Au début, le rythme de la musique découle tout naturellement de celui qui est induit par les accents de l’Écriture sainte déclamée.

 


Par la suite, le rythme est inspiré par la métrique de la poésie, construite à partir de valeurs longues et de valeurs brèves. Au fur et à mesure de la théorisation de la musique au XIIIe siècle, le rythme devient plus abstrait et la technique prend le pas sur la finalité métaphysique. Des signes graphiques permettent de représenter des durées précises. La mesure du temps rend possible l’évolution de polyphonies de plus en plus complexes (deux voix, trois voix puis davantage) : c’est la musica mensurabilis. Le découpage temporel permet de tracer les contours d’une carte imaginaire sur laquelle les différentes voix peuvent enfin prévoir les chemins à emprunter pour se rencontrer de manière harmonieuse, c’est-à-dire en créant des intervalles agréables – des consonances – à des moments-clés.

 


Deux valeurs rythmiques, la longue et la brève deux ou trois fois plus courte, servent d’unités de base. S’inspirant des six pieds de la métrique antique, les théoriciens créent six combinaisons d’enchaînements de ces valeurs : les six modes rythmiques.

[image: i0046.jpg]Tous ces rythmes sont ternaires. La référence à la symbolique de la Sainte Trinité est évidente. La juxtaposition de plusieurs de ces rythmes forme un ordo parfait s’il se termine par un silence, ou un ordo imparfait dans le cas contraire.

Figure 2-9 : Les six modes rythmiques


[image: i0047.jpg]


Graphiquement, ces modes sont représentés par des successions ligatures (plusieurs notes représentées dans le même signe).

 


Au XIVe siècle, le siècle de l’Ars Nova, les combinaisons rythmiques se multiplient. La longue pourra se diviser en deux ou en trois brèves (cette division s’appelle le mode). La brève se divise en deux ou trois semi-brèves (cette division s’appelle le temps, qui est dit imparfait dans le premier cas, ou parfait dans le second). Enfin, la semi-brève se divise en deux ou trois minimes (cette division s’appelle la prolation qui est dite mineure dans le premier cas, ou majeure dans le second).

Figure 2-10 : Les quatre combinaisons du temps et de la prolation


[image: i0048.jpg]


Ces divisions sont symbolisées par des changements de couleur – on passe alors du noir au rouge – lorsqu’elles sont provisoires, et par des signes de « mesure » pour les passages plus longs. Le cercle indique la perfection du temps (c’est-à-dire trois semi-brèves pour une brève) et un demi-cercle son imperfection (deux semi-brèves par brève). Le point indique la prolation majeure (soit 3 minimes pour une semi-brève) et son absence, la prolation mineure (2 minimes pour une semi-brève).

[image: i0049.jpg]Le lecteur musicien reconnaîtra aisément le signe C d’indication de mesure (plutôt que la lettre C, il faut y lire un cercle non fermé) qui symbolise toujours sur nos partitions la mesure à 4/4. Encore une survivance de nos lointains prédécesseurs.

L’isorythmie (talea et color structurent le discours musical)

[image: i0050.jpg]La plupart des motets de Machaut (voir le chapitre 4) sont construits sur une structure isométrique. Le compositeur fait répéter plusieurs fois la même mélodie (on parle de color) tout en utilisant plusieurs fois le même enchaînement de rythmes (le talea). Le procédé est astucieux puisque le compositeur utilise des colores qui ne comportent pas le même nombre d’éléments que les taleae. La première note de chaque color est chantée à chaque reprise de la structure sur un rythme différent, jusqu’à ce que les deux structures se rencontrent enfin comme au début.




Des manuscrits aux imprimés

Le codex

Les moines, ne se contentent pas d’exceller dans l’art du chant. Dans le scriptorium de leur abbaye, armés de leur calame ou d’une plume d’oie, ils recopient des textes – principalement la Bible – sur des feuillets de parchemin (de la peau de veau, de chèvre ou de mouton savamment traitée) puis plus tard de papier, qui seront compilés et reliés en codex.

 


L’invention du codex est d’une importance capitale puisque contrairement au rouleau, il permet une consultation pratique et judicieuse : les textes de la Messe sont regroupés dans le Missel et ceux des Heures dans le Bréviaire. La musique de la Messe est compilée dans le Graduel et celle des Heures dans l’Antiphonaire. À partir du XIIIe siècle, les aristocrates voudront eux aussi posséder des livres de dévotion comme des psautiers richement décorés.

[image: i0051.jpg]Le codex est un livre très onéreux. Pas moins d’une quinzaine de peaux de veau ou de mouton sont nécessaires pour un livre « ordinaire ». Entre le temps nécessaire au parcheminier pour traiter une peau et celui du copiste et de l’enlumineur pour le couvrir patiemment d’encre, une année entière peut s’avérer nécessaire pour achever un seul volume. On devine que le coût de leur fabrication atteint des sommes astronomiques. Un troupeau de plus de cinq cents têtes a été nécessaire pour copier la Bible du Codex Amiatinus …


Une bibliothèque virtuelle

Vous avez toujours rêvé de vous glisser dans la peau de l’armarius (le frère bibliothécaire qui était responsable du scriptorium de l’abbaye) et d’avoir accès aux plus beaux manuscrits ? Certains des plus beaux manuscrits médiévaux sont numérisés et consultables gratuitement sur Internet.


	[image: coche.jpg] Manuscrits en notation sangallienne
www.cesg.unifr.ch/fr/index.htm

manuscrit n° 359 (Cantatorium de Saint-Gall) : début du Xe siècle

manuscrits n°390-391 (antiphonaire) : vers l’an 1000

manuscrit n° 339 (graduel) : XIe siècle


	[image: coche.jpg] Manuscrit en notation neumatique laonnoise
http://manuscrit.ville-laon.fr/

manuscrit n° 239 (graduel) : vers 930


	[image: coche.jpg] Manuscrit en notation neumatique et alphabétique
http://manuscrits.biu-montpellier.fr

manuscrit n° H.159 (graduel) : XIe siècle





L’interprétation du chant grégorien du Moyen Âge au XXIe siècle

La tradition d’interprétation du chant grégorien s’est perdue au fil des siècles. Au XVIe siècle, le répertoire grégorien est sévèrement modifié pour être mis au goût du jour. Une opération de chirurgie esthétique ratée… Les modes passent, les réformes également. Au début du XVIIIe siècle, le chant grégorien subit en France d’autres outrages. Une modification malvenue est imposée : le chant grégorien devient le chant néo-gallican. Au XIXe, les moines ne savent plus lire les neumes de leurs lointains aînés. Leur interprétation est musicalement bien éloignée de celle du Moyen Âge. Heureusement, à partir de 1850 les bénédictins de l’abbaye de Solesmes, notamment sous l’impulsion de Dom Guéranger, permettent par leurs recherches et leurs publications de retrouver les clés de lecture de la notation en neumes.

 


Leurs enregistrements font aujourd’hui référence, mais ne vous privez pas des interprétations de certains ensembles professionnels qui, à l’instar des moines de Solesmes, font l’effort de lire les partitions dans leur version neumatique d’origine et non pas une retranscription moderne qui en appauvrit le contenu. À l’écoute, la différence est de taille !

 


Croyants ou non, n’hésitez pas un jour à faire un détour si votre chemin vous mène près de Solesmes, dans le Maine-et-Loire, pour assister à l’office dans la petite église de l’abbaye et goûter aux délices du jubilus. Dépaysement et frissons garantis !

[image: i0052.jpg]Voici une liste (non exhaustive) d’ensembles qui proposent des interprétations que vous pourrez vous amuser à comparer pour trouver celle qui vous fera vibrer :



	[image: coche.jpg] Le chœur des moines de l’abbaye St-Pierre Solesmes (dir. Dom Jean Claire)

	[image: coche.jpg] Schola Gregoriana Pragensis (dir. D. Eben)

	[image: coche.jpg] Nova Schola Gregoriana (dir. A. Turco)

	[image: coche.jpg] Ensemble Organum (dir. M. Pérès)

	[image: coche.jpg] Chœur Grégorien de Paris (dir. X. Chancerelle – Fr. Polgar)

	[image: coche.jpg] Scola Metensis (dir. M.-R. Demollière)




De grands changements depuis le XVe siècle

Si vous avez la bonne idée d’aller assister à un concert de polyphonie franco-flamande de la Renaissance, plusieurs détails différeront probablement par rapport à l’exécution originelle. Tout d’abord le contexte. Vous assistez à un concert, il y a un public et une scène. À l’époque, c’est une célébration liturgique : pas de public mais une assemblée de fidèles, pas de scène mais les chantres qui chantent dans le chœur de l’édifice. Ensuite, vous verrez le dos du chef de chœur, et les têtes et les yeux des interprètes inclinés vers leur partition (pas trop si c’est un ensemble chevronné) dont chacun possède un exemplaire. Au XVe siècle, les yeux des chantres et du maître de chant sont tous dirigés vers l’unique lutrin supportant l’énorme manuscrit. Enfin, la disposition des voix écrites est différente. Sur le manuscrit, en haut de la page de gauche la partition de la voix la plus aiguë, le superius (ou cantus ou discantus). En dessous la voix de tenor. En haut de la page de droite, la voix de contratenor (voix d’alto, ou contra). En dessous, la voix de bassus.

Figure 2-11 : J. Ockeghem dirige ses chantres (enluminure du XVIe siècle)


[image: i0053.jpg]



Du noir au blanc

Au XVe siècle, le parchemin est remplacé par le papier, moins onéreux, qui permet de créer de grands formats. Plus fragile, l’encre le traverse aisément. Les copistes trouvent plus commode de ne plus remplir l’intérieur de la tête des notes avec de l’encre. Ils ne laissent que le contour. C’est la notation blanche qui donnera, en s’arrondissant, la notation actuelle. Le passage du blanc au noir représente alors une valeur inférieure.

Figure 2-12 : J. Ockeghem, Kyrie Missa mi-mi (XVe siècle)


[image: i0054.jpg]


On reconnaît dans cet exemple la semi-brève [image: i0055.jpg], ancêtre de la ronde [image: i0056.jpg] moderne, et la minime blanche [image: i0057.jpg] ancêtre de la blanche [image: i0058.jpg]moderne. Dénigrée, la minime devient noire [image: i0059.jpg] , ancêtre de la noire [image: i0060.jpg]moderne.

Un retour provisoire au noir

[image: i0061.jpg]À la mort du très estimé compositeur Jehan Ockeghem en 1497, son plus talentueux successeur Josquin Desprez met en musique une élégie en son honneur : Nymphe des bois. Le texte présente les contemporains du maître dans un état d’extrême affliction. La partie de ténor exécute la mélodie grégorienne issue de l’introït de la messe des morts. Détail original sur les manuscrits, les notes elles-mêmes sont en deuil : elles sont toutes noires (rappelons que toutes les notes sont blanches au XVe siècle) !



De précieux manuscrits…

Les énormes manuscrits liturgiques utilisés par les membres des chapelles (on appelle ainsi l’ensemble des chantres qui assurent le service musical de la liturgie dans une chapelle privée) sont parfois attachées au lutrin avec une grosse chaîne pour dissuader les voleurs de dérober les précieux ouvrages. Certains sont richement enluminés et servent de présents pour un monarque. Le contenant doit être à la hauteur du contenu (des pièces musicales très appréciées) et surtout du destinataire !

Le vélin, le fin du fin

[image: i0062.jpg]Le matériau le plus noble utilisé comme support est le vélin, de la peau de veau mort-né, qui une fois travaillée permet d’obtenir une page d’une douceur exceptionnelle et d’un blanc immaculé dont on peut admirer des siècles plus tard le parfait état de conservation. Rien à voir avec nos papiers modernes qui jaunissent en quelques années !

 


Le copiste le plus talentueux de son temps est Pierre Alamire (v.1470-1536). Tous ses manuscrits, certains destinés à d’illustres souverains comme Marguerite d’Autriche ou le futur Charles Quint, sont de véritables merveilles.


L’espion d’Henry VIII

[image: i0063.jpg]Entre 1515 et 1518, Alamire est missionné par le roi d’Angleterre Henry VIII pour espionner le prétendant au trône, Richard de la Pole, qui réside sur le continent. La couverture du célèbre enlumineur est plausible : marchand de manuscrits et musicien. On comprend la colère d’Henry VIII découvrant que son rival de la Pole est le vrai patron d’Alamire. Après cette mésaventure, l’agent double ne remettra jamais les pieds en Angleterre. Et peu de compositeurs d’outre-Manche sont représentés dans ses manuscrits. Surprising ?



Les chansonniers

Les manuscrits musicaux ne contiennent pas uniquement de la musique religieuse. Le répertoire savant profane y figure également. Les nobles et les bourgeois en sont férus. Au XVe siècle, aux œuvres liturgiques ils préfèrent les chansons françaises. Les manuscrits en compilant sont appelés chansonniers. Celui de Marguerite d’Autriche est passé à la postérité.

Le chansonnier cordiforme

[image: i0064.jpg]Jean de Montchenu est un homme d’église aux goûts très sûrs. Dans le chansonnier qu’il s’est fait copier, on trouve uniquement des pièces des meilleurs compositeurs de l’époque. L’originalité de ce magnifique ouvrage tient à sa forme : il est découpé en cœur, d’où son nom : le chansonnier cordiforme. On devine aisément le sujet des chansons contenues dans le manuscrit…

Figure 2-13 : Chansonnier cordiforme (2e moitié du XVe siècle)


[image: i0065.jpg]


Les riches bourgeois interprètent eux-mêmes la musique, chantent et/ou jouent des instruments. Autour de la table familiale, il est plus commode pour chaque interprète de lire sur sa propre petite partition : ils utilisent des chansonniers en parties séparées (chacune comportant uniquement une voix).



L’imprimerie musicale

À l’orée du XVIe siècle, une innovation technique accélère la diffusion des œuvres à travers l’Europe : l’imprimerie musicale. En 1501, le premier imprimé de musique polyphonique est édité à Venise par Petrucci : l’Harmonice musices odhecaton A (« Offrande en cent chansons A »). Les partitions se démocratisent chez les bourgeois. Les éditeurs Susato, Phalèse, Attaignant et Moderne lui emboîtent le pas à Anvers, Louvain, Paris et Lyon.

 


Souvent publiées en parties séparées, les pièces contenues dans ces partitions font la part belle aux illustres compositeurs franco-flamands dont on parlera en détails dans les chapitres 4 et 5. On y trouve des messes, des motets, des chansons et du répertoire régional comme des madrigaux en Italie.

Figure 2-14 : Cl. de Sermisy,Vous perdez temps (XVIe siècle)


[image: i0066.jpg]


Jacques Moderne publie des chansons françaises dans un format permettant aux quatre interprètes de lire sur une partition unique, deux couples se faisant face.






Chapitre 3

Les premières polyphonies, du IXe au XIIIe siècle

Dans ce chapitre :



	[image: triangle.jpg] Assistez à la naissance de la polyphonie

	[image: triangle.jpg] Laissez-vous envoûter par la musique des cathédrales



À plusieurs voix, c’est plus joli !

Comment créer le faste qui sied aux fêtes liturgiques ? Les moines ont intuitivement trouvé un moyen très efficace : entre les murs des monastères du IXe siècle vibrent les premières polyphonies.

L’organum

Le procédé est simple. Vous l’avez sans doute expérimenté maintes fois sans le savoir. Souvenez-vous du dernier anniversaire que vous avez passé en famille, et plus précisément du rituel tant attendu des bougies. La lumière s’éteint, surgit de la cuisine un magnifique gâteau paré de mille flammes. C’est une charmante attention de vous rappeler le temps qui passe. Mais le pire reste à venir. Sauf si vous vous appelez J.F. Kennedy, vous n’aurez pas la chance d’entendre Marilyn Monroe vous chanter Happy birthday.
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