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Introduction

La rencontre avec la musique est souvent affaire de transmission : les uns ont la chance de naître dans une famille
musicienne ou mélomane, les autres ont rencontré, plus tard,
le formidable prof de musique qui a provoqué le déclic, l’envie de
la pratique du chant, d’un instrument ou tout simplement le plaisir
de l’écoute.

Mais il y a aussi ceux, les plus nombreux, qui n’ont pas eu cette
chance. Au hasard des rencontres, combien d’auditeurs m’ont
raconté être tombés par hasard sur France Musique en s’aventurant sur la bande FM, avoir été frappés par son spectre sonore d’une
finesse incomparable, à tel point qu’il se fait parfois « polluer »
par les autres stations environnantes ! À ceux, un peu penauds, qui
m’ont confié ne pas avoir l’oreille musicale, j’ai toujours dit qu’il
n’y avait rien de définitif : c’est un peu comme dans n’importe quel
sport, vous avez besoin d’un petit entraînement qui vous permettra de raccrocher les wagons, à tout âge, sans stress, à raison de
quelques minutes par jour. Il ne vous reste plus qu’à vous plonger à
votre rythme dans la palette infinie des paysages sonores, dans ces
sublimes émotions qui changent la vie, déclinées selon les époques,
les pays, les formes, le style des compositeurs.

À propos de ce livre

À lire le titre de cet ouvrage, j’imagine déjà votre étonnement :
peut-on vraiment faire le tour de la musique classique en 100 chefs-d’œuvre ? Dans ce domaine artistique comme dans d’autres, le
patrimoine remarquable s’élève sans difficulté à quelques milliers,
cependant pour débuter dans votre carrière de mélomane, je ne
peux que vous conseiller de commencer par certaines œuvres de
compositeurs dont les musiques vont se nicher avec plus de facilité
dans votre oreille que d’autres d’un abord plus ardu et que nous
commencerons à aborder au quatrième chapitre. Vous le devinez,
en musique classique, c’est un peu comme en ski alpin : il est
plutôt déconseillé de commencer par les pistes noires quand on est
débutant.

Aussi le parcours imaginé pour vous dans ce livre ne laisse rien
au hasard : il est basé sur une longue expérience de rencontre des
publics et d’observations sur le terrain. Car il demeure encore assez
énigmatique de savoir pourquoi certaines œuvres sont devenues
des standards du classique, tandis que d’autres restent seulement
connues par un cercle mélomane encore trop restreint. D’ailleurs,
avouons-le tout de go : ce n’est pas parce qu’une musique trouve
les faveurs du grand public qu’elle est un chef-d’œuvre ; et inversement : ce n’est pas parce que quelques happy few se prosternent
face contre terre devant telle autre pièce qu’elle doit automatiquement accéder au rang de chef-d’œuvre. En musique comme
ailleurs, il y a ceux qui n’écoutent que de l’opéra, ceux qui se
vautrent dans la musique romantique ou contemporaine, ceux qui
ne trouvent leur plaisir que dans la musique dite « baroque », ceux
qui vouent une admiration sans borne pour Mozart à l’exclusion de
tout autre compositeur, ou ont décidé que seul Glenn Gould avait
du génie en piano…

À l’opposé, cet ouvrage vous présentera des œuvres provenant
de toutes les époques, du XIe au XXIe siècle : dix siècles de musique
savante occidentale de Pérotin à Olga Neuwirth, sans focalisation particulière sur une époque, un genre ou un compositeur.
Car cet éclectisme est garant de votre future curiosité, et avant de
songer à une spécialisation, commençons par balayer allègrement
le territoire. Et comme vous allez pouvoir le constater très vite, le
continent est vaste, très vaste, alors pourquoi ne le limiter qu’à cent
cinquante ans de musique ?

À qui s’adresse ce livre ?

Pourquoi – fichtre ! – se mettre à la musique classique à 30, 40,
50 ans et plus ? Pourquoi élargir sa palette dans un domaine aussi
minoritaire quantitativement, si l’on prend la part des ventes du
classique sur la totalité des supports musicaux ? Eh bien, à l’inverse
des moutons de Panurge, dites-vous bien que si vous suivez cette
démarche, vous serez largement récompensé en décuplant votre
plaisir et votre sensibilité. Les mélomanes décrivent souvent leur
relation à la musique classique comme un apport en paix intérieure,
comme une certaine forme de réconciliation avec nous-même…
Car la musique a le pouvoir d’apaiser notre for intérieur,
de « réparer » nos âmes mises à rude épreuve par l’existence
– c’est d’ailleurs le merveilleux domaine de la musicothérapie. Elle
peut nous inciter à prendre la vie à bras-le-corps, à nous dépasser,
à relativiser les malheurs de l’existence.

Il n’est qu’à regarder la biographie des grands musiciens ; nombreux
sont ceux qui ont connu une existence pas facile, très comparable à
la nôtre et celle de nos proches. Songeons simplement à la gangrène
emportant Lully en quelques jours après le fameux coup de canne,
à la folie de Schumann après deux tentatives de suicide et une triste
fin à l’asile, à la surdité chez Beethoven (pour un musicien, rien
de bien enthousiasmant à vrai dire) l’isolant irrémédiablement de
ses contemporains et l’enfonçant dans une détresse psychique,
décès en cascade de ses proches pour Verdi, cancer du côlon pour
Debussy, autre cancer chez Brahms… on pourrait, hélas, multiplier les exemples par centaines. Dans tous les cas, ces musiciens
ont transcendé les lois de l’apesanteur, bravé les pires difficultés
existentielles pour créer une œuvre qui nous donne un immense
plaisir toujours aujourd’hui.

À mille lieues de l’agitation des boîtes à rythme et de la musique
dite « commerciale », cette joie de vivre décuplée, ce plaisir esthétique rare n’ayant rien à voir avec une contemplation béate, peut
nous réconcilier avec la dimension tragique de notre existence et
nous aider à acquérir cette pleine lucidité, dans un rapport à la vie
que je qualifierais de « tonique » !

Cela tombe bien, car la « tonique » est, en musique, le premier
degré de la tonalité. Dans un accord, vous ne serez donc pas surpris
d’apprendre que sa note de départ est appelée « fondamentale ».
Vous voyez, tout est dans tout, jusque dans le vocabulaire musical !

Vous ai-je induit en perplexité ? Parfait ! Alors suivez le guide !

Comment ce livre est organisé

Comment allons-nous procéder ? Un peu comme la carte d’un
restaurant, j’aimerais vous introduire dans différents univers
gustatifs. Afin de ne pas rester dans le vague, vous pourrez tester
immédiatement chacune de mes propositions en l’écoutant,
y compris avec différents interprètes puisque pour chaque titre,
je vous conseillerai une ou plusieurs interprétations.


Première partie : Quelques amuse-bouches... en moins de 3 minutes


En amuse-bouches, je voudrais tout d’abord vous proposer
vingt-cinq œuvres d’un format autour de trois minutes, qui vous
séduiront immédiatement. Leur rythme, leurs couleurs vives,
optimistes, entraînantes, devraient tout de suite vous plaire. Si elles
vous paraissent trop évidentes, vous pouvez naturellement passer
au second chapitre !


Deuxième partie : Pas forcément plus ardu... en moins de 5 minutes


En deuxième lieu, j’aimerais vous présenter d’autres œuvres incontournables du grand répertoire qui vous demanderont peut-être,
contrairement à celles du chapitre précédent, un tout petit effort
d’écoute. Là encore, pas d’exhaustivité, mais un choix limité
d’œuvres qui devraient vous plaire tout en étant sensiblement plus
longues.


Troisième partie : Envie de continuer… autour de 15 minutes


Troisième étape : vous voici mélomane rompu à divers genres,
curieux de toutes les époques, ne vous effrayant plus devant la
nouveauté. Il est donc temps de passer à des œuvres un peu plus
substantielles. Oh, rien de bien méchant, rassurez-vous : en
plusieurs mouvements, ces musiques vous emmènent d’un point
à un autre en vous faisant passer par des sentiments, tempi* variés
(allants, lents, vifs…). Retenez votre souffle, c’est une nouvelle
diversité qui vient à votre rencontre !


Quatrième partie : On ne lâche rien… autour de 30 minutes


Voici venu le temps de notre avant-dernière étape, au-delà de
laquelle vous pourrez continuer votre découverte seul(e) : invitation
non feinte à vous brancher une fois par jour sur France Musique, à
vous rendre à un concert dans une salle de concerts, une école de
musique, un opéra, une église… Les lieux où l’on peut écouter de la
musique vivante ne manquent pas, il y en a forcément un proche
de chez vous. N’hésitez surtout pas à pousser la porte, un monde
coloré viendra à votre rencontre ! Pour l’heure, penchons-nous
sur des formats plus longs, volontiers narratifs et toujours aussi
diversifiés. Et pour ceux qui tireraient un peu la langue, j’ai tout de
même gardé quelques formats courts dans ce chapitre !


Cinquième partie : la musique au féminin : dix portraits de compositrices


Les habitués de la collection (et tous les autres !) retrouveront ici
la traditionnelle « Partie des dix » consacrée aux grandes absentes
de l’histoire de la musique : les compositrices. En choisissant dix
d’entre elles, issues de toutes les époques, sans oublier la nôtre, ce
chapitre tentera de réparer l’irréparable, en nous disant qu’il est
toujours temps d’inverser durablement la pression. Les raisons à
cela sont multiples, nous essaierons d’y voir plus clair, en compagnie de trois compositrices de notre temps : Edith Canat de Chizy,
Kaija Saariaho et Olga Neuwirth, qui se prêtent au jeu de l’interview.
Leur prise de parole, engagée, complémentaire et non convenue,
vous surprendra certainement !

Les icônes utilisées dans ce livre

[image: ]Cette icône vous signale des informations inattendues destinées à
enrichir votre culture générale !

[image: ]D’autres œuvres du même compositeur approfondiront votre plaisir
et vos connaissances sur le sujet.

[image: ]Les principales informations sur chaque musique en un clin d’œil.

[image: ]Les deux ou trois mots-clés à taper dans votre moteur de recherche
pour parvenir à l’extrait choisi.

[image: ]Les deux ou trois versions discographiques à écouter.

[image: ]Cette icône vous éclaire sur le sens des termes musicaux employés,
signalés par une étoile.

Par où commencer ?

Au sein d’un même chapitre, vous pouvez commencer par où bon
vous semble. Les musiques qui s’y trouvent sont équivalentes en
difficulté. En revanche, il est moins conseillé d’aller butiner
en premier lieu vers les pentes plus difficiles ou… à vos risques
et périls (débutants), à moins d’être un lecteur passionné par les
informations plus pointues.




PARTIE 1QUELQUES AMUSE-BOUCHES… EN MOINS DE 3 MINUTES
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DANS CETTE PARTIE...

Imaginez un Martien qui n’aurait jamais entendu une seule
note de musique. Le voici qui débarque sur notre Terre et
le premier humain qu’il rencontre, c’est vous ! Vous voyant
absorbé par l’écoute de la plus délicieuse des musiques,
il vous aborde en vous faisant comprendre qu’il veut lui aussi
connaître ce qui vous fait vibrer. Que lui montreriez-vous
pour le faire devenir mélomane ? C’est tout l’objet de notre
premier chapitre ; ces œuvres sont toutes des miniatures,
on n’a pas besoin de diplômes de musicologie ou de
connaissances préalables pour s’en sentir tout de suite
proche.

Vous trouverez ici une sélection de chefs-d’œuvre volontairement courts et très connus. Pourquoi si brefs ? Pour
privilégier la diversité et ne pas vous demander une concentration trop importante si le sujet est nouveau pour vous.
Il sera temps d’augmenter les durées lors des prochains
chapitres lorsque les harmonies classiques vous seront
devenues familières.

Dépassionnons tout de suite le sujet sur les choix musicaux :
ces œuvres n’ont pas acquis une grande notoriété par
hasard. Approchant la perfection, elles entrent facilement
dans votre oreille pour y faire leur petit trou. Issues des
époques et des genres les plus variés, elles n’ont d’autre
objet que de vous donner envie d’en savoir davantage.
Enfin et surtout, elles vous feront voyager loin, très loin,
de Passereau à Bernstein !

Alors, suivez le guide… Pour plus de commodité, je vous
présente ces morceaux par ordre chronologique, mais vous
pouvez bien sûr les aborder dans l’ordre qu’il vous plaira.






1. Il est bel et bon Pierre Passereau (1529 ?)


Voilà bien un compositeur dont il serait difficile d’écrire la
biographie car elle tiendrait en trois lignes ! On pense que
Pierre Passereau (né vers 1495, mort à Paris en 1547) aurait
été prêtre à l’église Saint-Jacques-la-Boucherie de Paris, ténor de
la chapelle du duc d’Angoulême (futur François Ier tout de même)
avant de rejoindre probablement les cathédrales de Bourges et
Cambrai entre 1525 et 1530. Mais l’essentiel est qu’il est – avec
Clément Janequin – un des compositeurs dont le Tout-Paris des
années 1530 fredonnait passionnément les chansons, à l’image
de celle-ci, véritable remède contre la grisaille !


[image: ]CARTE D’IDENTITÉ

Entraînante chanson à quatre voix (contre-ténor, ténor, baryton et basse) au
texte plein d’un humour qui n’a pas échappé à Rabelais : il cite Passereau dans
sa liste de musiciens du Quart Livre. Le célèbre éditeur Pierre Attaingnant l’a
publiée dans ses recueils (1534, 1555 et 1571), ainsi que la plupart de ses vingt-cinq autres, toujours à quatre voix, volontiers grivoises et remarquablement
descriptives.

Avec Clément Janequin, Pierre Passereau est le principal représentant
de la « chanson parisienne » au premier tiers du XVIe siècle, donc en pleine
Renaissance.

[image: ]Il est bel et bon - The king’s singers

Il est bel et bon indeed

Il est bel et bon - Sax quartet



La musique

En un peu plus d’une minute, Passereau anime pour nous une scène
comique plus vraie que nature : on y entend quatre commères qui
cancanent sur le pas de la porte. Chacune d’elle vante à qui mieux
mieux les qualités de son époux (« il ne me courrouce, ne me bat aussi /
il fait le ménage, il donne aux poulailles, et... je prends mes plaisirs »).
Les voix entrent l’une après l’autre, sur un rythme dansant, et le
public s’amuse à la répétition de « petite coquette » que les quatre
chanteurs transforment en poulailler en folie. Les jeux de mots ne
manquent pas non plus, avec quelques savoureux doubles sens
coquins comme la Renaissance savait en suggérer.

Le contexte

Preuve de la popularité de cette chanson : elle fait un tour d’Europe
et se retrouve à Venise où – sport très couru à l’époque – on
l’adapte et on l’apprête pour luth et clavier. Aujourd’hui encore,
son succès ne s’est pas démenti puisqu’elle figure souvent dans les
programmes de chœurs amateurs et professionnels. Amusez-vous
à fredonner son refrain : « Il est bel et bon commère, mon mary. Il
est bel et bon bon bon bon bon commère mon mary » !

[image: ]L’ensemble Clément Janequin de Dominique Visse s’est formidablement illustré dans ce répertoire, HMC 1985.




2. Fanfare de L’Orfeo Claudio Monteverdi (1607)


Restée très célèbre, cette fanfare ouvre L’Orfeo, que l’on
considère comme un des premiers opéras (« dramma per
musica ») de l’histoire de la musique, et qui reprend le
mythe d’Orphée et Eurydice. Il s’agit d’une flamboyante toccata*
faisant alterner par trois fois les cuivres (trompettes et sacque-boutes) avec les cordes et le continuo, dans le ton brillant de
ré majeur. Monteverdi et ses collègues d’Italie du Nord, esprits
novateurs, avaient dans l’idée de faire renaître le théâtre grec
antique, à une époque de transition entre la Renaissance tardive
et le baroque.


[image: ]CARTE D’IDENTITÉ

Fanfare (toccata) en ré majeur jouée trois fois avant le lever du rideau en ouverture de L’Orfeo. Livret d’Alessandro Striggio, musique de Claudio Monteverdi.

Création : 24 février 1607 pour l’ouverture du Carnaval au Théâtre de la Cour
de Vincent Ier de Mantoue. Après une longue éclipse de trois siècles, L’Orfeo
est donné en 1904 dans une adaptation abrégée de Vincent d’Indy à la Schola
Cantorum de Paris.

[image: ]L’Orfeo toccata - Monteverdi - Savall

L’Orfeo Irakli

Toccata da L’Orfeo Dir. Alessandrini



Le compositeur

Né en 1567 à Crémone (la Mecque des violons) et mort en 1643 à
Venise, Claude Monteverdi a encore un pied dans la Renaissance
et un autre dans le baroque. Avec L’Orfeo, il est un des créateurs de
l’opéra, mais il a aussi composé neuf Livres de madrigaux, un sublime
office de Vêpres (1610) et un non moins sublime recueil d’œuvres
sacrées intitulé Selva morale e spirituale. De son deuxième ouvrage
lyrique, L’Arianna, il ne reste qu’un air, le fameux Lamento d’Ariane.
Il aura partagé sa vie entre le service du duc de Mantoue, puis le
poste convoité de maître de chapelle de la basilique Saint-Marc de
Venise. Son influence est considérable sur sa postérité, en particulier sur Heinrich Schütz qui vint travailler avec lui et exportera la
technique de motets à plusieurs chœurs dans la musique de l’Église
luthérienne.

Pouvait-on imaginer une musique plus éclatante que cette fanfare
ouvrant L’Orfeo de Monteverdi en 1607 ? C’est presque l’acte de
naissance de l’opéra, même si le compositeur de Mantoue n’est pas
à proprement parler le tout premier à écrire un opéra.

L’orchestre de Monteverdi

Cette divine musique permet de vous présenter l’orchestre souhaité
par Monteverdi, ce qui ne signifie pas forcément que tous ces
instruments furent présents à toutes les représentations : deux
clavecins, deux violes de gambe contrebasses, dix violes da braccio,
une harpe (à double rang de cordes), deux petits violons à la
française, un grand luth grave (chitarrone), deux orgues à tuyauterie de bois, trois basses de viole, quatre trombones, un orgue
régale, deux cornets à bouquin, une petite flûte à bec (sonnant trois
octaves plus aiguës que la note écrite), une trompette naturelle très
aiguë (clarino) et trois trompettes munies de sourdine.

On le voit, il s’agit ici d’un ensemble instrumental fort différent
de l’orchestre symphonique moderne. Toutes les familles d’instruments (cuivres, bois, cordes) sont déjà présentes, dans des
sonorités à la fois âpres, aux cuivres ou avec la régale notamment,
et claires, destinées à fournir toute une gamme de sonorités riches
et diversifiées en accompagnement de la monodie, et des ensembles
généreux.

[image: ]Toccata* : venant de l’italien toccare qui signifie « toucher », cette
pièce est écrite pour instruments à clavier (orgue, clavecin) dans
la structure la plus libre qui soit, très proche de l’improvisation.
« Toucher » l’instrument signifie tout d’abord « prendre contact
avec lui ». Puis, plus tard, épater la galerie, faire la plus brillante
démonstration de son talent pour montrer toutes les possibilités
de l’instrument. L’exemple de la toccata introductive de L’Orfeo
de Monteverdi est un rare exemple de ce genre interprété par un
ensemble instrumental complet. Bien des compositeurs se sont
illustrés ensuite dans ce genre : Girolamo Frescobaldi, Alessandro
Scarlatti, Jan Pieterszoon Sweelinck, Johann Jakob Froberger,
Dietrich Buxtehude, Georg Muffat, Jean-Sébastien Bach jusqu’à
Charles-Marie Widor qui termine sa Cinquième Symphonie par une
toccata, souvent jouée à la sortie des mariages…


[image: ]» Claudio Monteverdi : L’Orfeo, par Coro Antonio il Verso et Ensemble
Elyma, Adriana Fernandez, Gloria Banditelli, Victor Torres, Maria
Cristina Kiehr, Gabriel Garrido (direction), K617, 1996.

» Claudio Monteverdi : L’Orfeo, par Le Concerto Vocale, Efrat Ben-Nun,
Laurence Dale, Jennifer Larmore, Paul Gérimon, Harry Peeters,
Bernarda Fink, Andreas Scholl, Nicolas Rivenq, René Jacobs
(direction), Harmonia Mundi/WDR, 1995.

» Claudio Monteverdi : L’Orfeo, par Le Concert d’Astrée, Ian Bostridge,
Natalie Dessay, Véronique Gens, Alice Coote, Richard Burkhard,
Lorenzo Regazzo, Pascal Bertin, Patrizia Ciofi, Virgin Veritas, 2004.




[image: ]Basse continue* : comme pour le jazz et le rock, une ligne de basse
avec des chiffres codés, indiquant les accords à jouer. Si le musicien
est bon, il improvise en complétant et en soutenant les autres voix.

Continuo* : l’équipe d’instruments qui joue la basse continue
(improviser à plusieurs, quel pied !). Au minimum un clavier et une
basse d’archet (violoncelle, viole de gambe) ; si le prince a des écus,
on peut ajouter harpes, clavecins, orgues, contrebasse, théorbes (de
gros luths), chitarrones (idem) pour que ça brille !

Madrigal* (un madrigal, des madrigaux) : chanson d’amour très
élaborée où l’on souffre beaucoup sur un beau poème.

Motet* : œuvre plus ou moins longue qui se chante à l’église. Le
« grand motet » peut durer une bonne heure, mais varie les plaisirs
en alternant chœurs, solo, duo, trio...

Quatre voix* : la composition usuelle de tout ce qui se chante à
plusieurs. De bas en haut : la voix de basse, le ténor, l’alto et le
soprano. Aujourd’hui, il y a parité hommes-femmes ; autrefois,
tout était possible, notamment le men only, l’Église ne laissant pas
chanter les femmes (en principe...).




3. Marche pour la cérémonie des Turcs Le Bourgeois gentilhomme, Jean-Baptiste Lully (1670)


La comédie-ballet de Molière et son comparse Lully qui fit se
gondoler littéralement Louis XIV. Moteur du rire, l’inénarrable Monsieur Jourdain campe un riche bourgeois voulant
singer les manières de vivre de la noblesse. Chef-d’œuvre de
théâtre, de musique et de danse, la comédie se termine par une
célèbre « turquerie » dont l’humour peut paraître douteux de
nos jours, surtout quand on se souvient que treize années plus
tard l’Empire ottoman allait faire trembler l’Occident en assiégeant Vienne.


[image: ]CARTE D’IDENTITÉ

La Marche pour la cérémonie des Turcs est extraite du Bourgeois gentilhomme,
une comédie-ballet de Molière avec des intermèdes musicaux de Lully. Les
ballets étaient de Pierre Beauchamp, les décors de Carlo Vigarani et les
costumes turcs de chevalier d’Arvieux.

L’œuvre comporta trois, puis cinq actes.

Création :

14 octobre 1670 par la troupe de Molière au château de Chambord devant la
cour et Louis XIV.

[image: ]Marche pour la cérémonie des Turcs – Dumestre

Marche pour la cérémonie des Turcs Emmanuelle Haim



Le compositeur

Quelle destinée exceptionnelle que celle de cet entreprenant
Florentin, né en 1632, simple fils de meunier qui parviendra au
poste envié de surintendant de la musique du Roi-Soleil ! Par ses
dons exceptionnels de musicien et d’organisateur, il sut charmer,
intriguer, innover : tragédie en musique, ouverture à la française,
grand motet, son empreinte est grande sur la musique européenne
de son temps et au-delà, puisque Henry Purcell, Georg Friedrich
Haendel, Jean-Sébastien Bach, Jean-Philippe Rameau puiseront
dans les formes musicales qu’il aura forgées. Giovanni Battista Lulli
est décidément né sous une bonne étoile : le regard du duc de Guise
se pose miraculeusement sur lui en 1645.

Des cuisines à la cour

À 14 ans, il débarque en France et entre comme simple garçon
de chambre au service de la duchesse de Montpensier qui désire
parfaire ses connaissances en italien. Mais, le trouvant mal fait de
sa personne, elle le relègue dans ses cuisines ! Notre Florentin ne se
décourage pas pour autant ; il réussit à se faire embaucher comme
violoniste dans le petit orchestre privé de la Grande Mademoiselle,
apprend le clavecin et la composition. Les maîtres de musique
Nicolas Gigault et François Roberday qui fréquentent le salon de la
duchesse le prennent sous leur aile, et il devient même un excellent
danseur. La duchesse le fait alors remonter de ses cuisines, et notre
entreprenant musicien crée pour la remercier la Compagnie des
violons de Mademoiselle. Louis XIV, qui a entendu parler du bouillant Florentin, l’engage dans l’ensemble de ses 24 Violons du Roi.
L’habile Lully commence alors son ascension dans les arcanes du
pouvoir : il danse le Ballet royal de la nuit avec le roi en 1653, obtient
la direction de la nouvelle Bande des Petits Violons et propose à son
monarque les plus merveilleux divertissements dont il a besoin pour
asseoir son pouvoir. Ainsi, il obtient bientôt le poste de compositeur de la chambre, puis celui de surintendant de la musique royale
(on adorait les titres ronflants en ce temps-là).

Une règne sans partage

Lully et son comparse Molière créent à partir de 1664 le genre de la
comédie-ballet : jusqu’à mars 1672, leur collaboration est exemplaire
(L’Amour médecin, George Dandin, Monsieur de Pourceaugnac,
Le Bourgeois gentilhomme) jusqu’à ce que Lully s’improvise dictateur en musique : aucune partition ne pourra désormais sortir des
presses royales sans sa permission sous peine de 10 000 livres
d’amende. Après 1672, c’est la brouille avec Molière, qui se tourne
vers Marc-Antoine Charpentier, tandis que Lully compose sa
première tragédie lyrique Cadmus et Hermione sur un livret de
Philippe Quinault, son auteur fétiche. Étant parvenu à neutraliser tous ses rivaux (Marc-Antoine Charpentier, André Campra,
Louis-Nicolas Clérambault), notre ambitieux publie de nombreuses
tragédies en musique jusqu’au faîte de sa gloire (1681), cumulant
tous les pouvoirs y compris la fonction de secrétaire du roi.

La chute fulgurante

L’arrivée de l’austère Madame de Maintenon (dernière maîtresse,
puis épouse secrète, du souverain) sonne le glas de son ascension. Les faiblesses de Lully pour le jeune page Brunet révèlent
au grand jour les « mœurs italiennes » du premier musicien du
royaume, et Louis XIV ne peut tolérer pareil scandale ; peu à peu,
le roi se détourne de Lully et boude les représentations d’Armide.
La fin du compositeur est aussi triste que radicale : en dirigeant
une répétition de son Te Deum, il s’inflige sur le pied un si violent
coup de canne (on s’en servait à l’époque pour battre la mesure)
que la gangrène ne tarde pas à ronger son pied puis le reste de son
corps. Mort à Paris le 22 mars 1687 âgé de 55 ans, il est enterré en
l’église Notre-Dame-des-Victoires, et, après bien des péripéties,
il y repose toujours.

Le contexte

5 novembre 1669 : Louis XIV déploie les fastes royaux pour impressionner Soliman Aga, l’envoyé du sultan Mehmet IV, en visite
officielle. Le Roi-Soleil, dit-on, portait un brocart d’or serti de
diamants et semblait « environné de lumière ». Mais son invité
affecta l’indifférence, et aurait déclaré : « Dans mon pays, lorsque
le Grand Seigneur se montre au peuple, son cheval est plus richement orné que l’habit que je viens de voir. » Piqué au vif et mauvais
joueur, Louis XIV aurait alors cherché un moyen de ridiculiser
les Turcs. C’est donc Molière, talentueux comédien et metteur en
scène, qui fut chargé de régler son compte à l’Aga, par le verbe et la
musique, allié à son comparse Jean-Baptiste Lully.

La cour se trouvant au château de Chambord, on aménagea au
premier étage, dans l’aile sud, un théâtre en bois. Comme les courtisans en prenaient aussi pour leur grade dans la pièce, la première
du spectacle fut accueillie dans un froid quasi général. Mais dès la
seconde représentation, le 19 octobre 1670, le roi se montra « très
content » de la comédie de Molière et l’encouragea à travailler dans
cette voie.

L’argument

Monsieur Jourdain a décidé d’acquérir les manières des gens de la
noblesse. Il se fait confectionner un habit comme il faut (croit-il...),
se lance dans l’apprentissage de l’escrime, de la danse, de la
musique et de la philosophie, bref, tout ce qu’il juge bon pour illustrer sa nouvelle condition de gentilhomme. Mais les « Maîtres »
qu’il engage en veulent surtout à son argent. Il est la risée de
toute sa maison quand on le voit courtiser une marquise veuve
sous le nez de sa propre épouse, ou renvoyer le prétendant de sa
fille, Lucile, sous prétexte qu’il n’est pas noble. Le malin Cléonte
finira par tourner l’affaire à son avantage, avec l’aide de son valet
Covielle, en se faisant passer pour le fils du Grand Turc. Devenu
« Mamamouchi », Monsieur Jourdain croit qu’il côtoie les grands
de ce monde et tout se termine – avec la complicité de Covielle
devenu maître de la « turquerie* » – dans le délire d’une drôle de
cérémonie orientale : « Hou la ba, bala chou ».

[image: ]À partir de 1664, Molière et Lully ont collaboré sur plusieurs
comédies-ballets (Le Mariage forcé, L’Amour médecin, Le Bourgeois
gentilhomme...), mais à partir de 1672, c’est la brouille entre les
deux artistes, car Lully obtient de Louis XIV le privilège d’interdire
la musique dans les pièces de théâtre. Molière réplique en créant
Le Malade imaginaire sans l’autorisation du roi et en demandant
au grand rival de Lully, Marc-Antoine Charpentier, d’en écrire
la musique.

Qu’est-ce qu’une turquerie ?

[image: ]Une turquerie désigne une œuvre d’art (pas nécessairement
musicale) représentant ou imitant – parfois avec humour comme
dans Le Bourgeois gentilhomme – différents aspects de la culture
turque. Une véritable mode orientaliste se développe en Europe de
l’Ouest entre les XVIe et XVIIIe siècles pour la seule puissance extérieure
capable de menacer directement le Vieux Continent. Comme Lully,
Rameau introduit une turquerie dans ses Indes galantes et Mozart
choisit l’Empire ottoman comme décor de son opéra L’Enlèvement
au sérail. Et si vous avez été pianiste dans votre enfance, peut-être
aurez-vous joué La Marche turque (Rondo alla turca), dernier mouvement de la Sonate pour piano no 11 de Mozart.




4. Prélude au Te Deum Marc-Antoine Charpentier (1692)


Immortel indicatif de l’Eurovision, la fameuse Marche en
rondeau, avec trompettes et timbales s’il vous plaît, fait partie
d’un grand motet versaillais (ou œuvre sacrée avec chœur,
solistes et orchestre). Marc-Antoine Charpentier (1643-1704) l’a
composée en août 1692 pour l’église Saint-Louis à Paris où il était
maître de chapelle, afin de célébrer la bataille de Steinkerque.
L’œuvre réapparut au XXe siècle – dans une version un brin pesante
sur instruments modernes – pour la cérémonie de couronnement
de la reine Elizabeth II. Désormais, le monde entier connaît par
cœur au moins huit mesures du grand Marc-Antoine !
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Introduction instrumentale en forme de rondeau (avec un refrain et des
couplets) pour chœur, solistes et orchestre, dans le ton de ré majeur. Elle
précède le premier verset du Te Deum chanté par la basse solo.

L’effectif requis est celui d’un chœur (SATB), cinq solistes vocaux (SSATB),
accompagnés par un ensemble instrumental à quatre parties de cordes (violon
1 et 2, hautes-contre et tailles de violon), deux flûtes, deux hautbois, deux
trompettes, basse de trompette, timbales et basse continue. Jouée à l’orgue,
cette dernière peut être doublée par d’autres instruments (basses de violon,
violes de gambe, bassons, basses de cromorne et serpent, également clavecin
et théorbes). Composé en 1691-1692, créé en août 1692 pour la célébration
de la bataille de Steinkerque, ou bien en 1696, pour célébrer le traité de Turin.

[image: ]Charpentier te deum martin gester baroque legends (3e proposition)

Charpentier - Te Deum - HD

Te Deum de Charpentier - Vincent Dumestre - Château de Versailles
Spectacles



Le compositeur

Formé à Rome par Giacomo Carissimi, Marc-Antoine Charpentier
réussit durant toute sa carrière de compositeur une habile synthèse
entre le style italien et le style français. Bridé dans ses élans par le
privilège obtenu en 1672 par Jean-Baptiste Lully faisant défense à
toutes personnes « de faire chanter aucune pièce entière en France,
soit en vers français ou autres langues, sans la permission par écrit
dudit sieur Lully, à peine de dix mille livres d’amende, et de confiscation des théâtres, machines, décorations, habits… », il devra
attendre la mort du surintendant pour composer des opéras. En
1693-1694, Médée, sur un poème de Thomas Corneille, est un échec
cuisant. Mais à toute chose, malheur est bon : Charpentier s’en
tiendra désormais à la musique sacrée, obtenant le poste de maître
de musique du collège Louis-le-Grand, puis de l’église Saint-Louis,
toujours chez les Jésuites, avant d’être nommé maître de musique
des enfants de la Sainte-Chapelle du Palais.

La musique

Du brillant, du clinquant, il en faut pour célébrer batailles,
naissances de princes et autres événements heureux pour la royauté
(mais on enterre également à grand spectacle). À dessein, timbales
et trompettes retentissent en prélude au grand-motet qui suit,
faisant intervenir un chœur et des solistes, avec toute la pompe
nécessaire pour glorifier le monarque « de droit divin ».


[image: ]» Marc-Antoine Charpentier, Te Deum H. 146, par Le Parlement de
musique, Maîtrise de Bretagne, Martin Gester (direction), op. 111,
2000.

» Marc-Antoine Charpentier, Te Deum H. 146, par Capella Cracoviensis,
Le Poème Harmonique, Amel Brahim-Djelloul, Aurore Bucher,
Reinoud Van Mechelen, Jeffrey Thompson, Benoît Arnoud, Vincent
Dumestre (direction), Alpha, 2013.




[image: ]Dans son « énergie des modes », Marc-Antoine Charpentier attribue différents caractères aux tonalités majeures et mineures. Le ton
de ré majeur du Te Deum H. 146 est jugé « lumineux et guerrier »…




5. L’Été Les Quatre Saisons, Antonio Vivaldi (entre 1717 et 1721)


En 1939, le compositeur italien Alfredo Casella organisa le
premier festival dédié à Vivaldi. Depuis cette résurrections,
plus de mille enregistrements de ces quatre concertos pour
violon ont été gravés. Le but affiché du prêtre roux de Venise
(surnom de Vivaldi qui était effectivement prêtre et roux !) est de
confronter « l’harmonie et l’invention ». Pour ce faire, il accompagne sa musique de quatre poèmes – des sonnets – décrivant le
déroulement des saisons, une esquisse de ce qu’on appellera plus
tard « musique à programme » : les vendangeurs s’enivrent,
les patineurs dérapent, le feu crépite. Dès la publication, c’est un
succès : Londres et Paris s’arrachent Le Quattro Stagioni et un des
plus fameux orchestres de l’époque – le Concert spirituel – les
interprète à Paris au début de 1728.
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Le célèbre Presto Tempo impetuoso d’estate pour violon solo et ensemble instrumental à cordes avec continuo est le troisième mouvement de concerto intitulé
L’Été (L’Estate, en italien). L’opus 8 est dédicacé à un comte bohémien, Wenzel
von Morzin, qui les acheta à Vivaldi pour l’orchestre privé de sa résidence de
Prague. Publié à Amsterdam à la fin de 1725, il a été écrit entre 1717 et 1721
alors que Vivaldi avait accepté un poste à Mantoue, financé par des mécènes.

[image: ]Giuliano Carminogla plays Vivaldi ‘The Four Seasons’



Le compositeur

Papa Vivaldi était barbier puis violoniste à la basilique Saint-Marc
de Venise (c’est ça, l’Italie !). Né le 4 mars 1678, Antonio Vivaldi fut
tout à la fois violoniste virtuose, professeur et impresario d’opéras, un compositeur prolifique – pour ne pas dire compulsif –,
auteur d’un énorme catalogue de 817 œuvres. Aujourd’hui, on a
redécouvert ses Quatre Saisons, mais aussi le reste de son œuvre :
des centaines de concertos, des sonates, opéras et œuvres sacrées.

Très tôt, on destine Antonio à une carrière ecclésiastique ; il est
d’ailleurs ordonné prêtre à 25 ans, mais il ne poursuivra pas
dans cette voie au-delà de 1706 en raison de problèmes de santé
chroniques. Il porta certes la soutane toute sa vie, mais certains
esprits moqueurs ironisaient sur les jolies cantatrices qui l’entouraient constamment. Il est pourtant choisi comme maître de violon
par l’Ospedale della Pietà, le plus prestigieux des quatre conservatoires vénitiens destinés aux jeunes orphelines douées en musique.
L’institution entretenait un grand orchestre et un chœur exclusivement féminins de grande renommée, et Vivaldi fut l’un de ses
compositeurs officiels. Cet emploi constitua – malgré quelques
aléas – l’activité la plus régulière de sa carrière. Cependant, il sut
parfaitement diversifier ses mécènes, recyclant avec talent telle
partition pour la revendre à plusieurs clients. Il ne limita donc pas sa
créativité à son instrument fétiche, le violon, et étendit sa production à la musique vocale sacrée dès le Stabat Mater (1712), écrit lors
d’un intérim à la Pietà (le poste de chef de chœur étant passagèrement vacant). En 1705, il sera chargé d’enseigner la composition
des concertos aux pensionnaires.

À 35 ans, le déjà renommé « Prete rosso » (le prêtre roux) aborde
enfin l’opéra : une tolérance typiquement vénitienne envers les
prêtres-musiciens leur permettait de se produire en public, et
même au théâtre. Cette dernière activité prend peu à peu le pas sur
la musique instrumentale.

Apportons la contradiction à la célèbre vacherie de Stravinsky
« Vivaldi a composé cinq cent fois le même concerto ». Non, la
musique de notre Vénitien est tout sauf creuse ou bassement
démonstrative, et il est parfaitement au fait des subtilités du
contrepoint ! Le travail de redécouverte maintenant presque achevé
nous le prouve amplement. Enfin, soulignons une coïncidence :
exilé à Vienne, Vivaldi disparaît un 28 juillet (en 1741) tout comme
Jean-Sébastien Bach (exactement neuf ans plus tard), un de ses
grands admirateurs qui a transcrit nombre de ses œuvres et s’est
laissé intensément inspirer par elles.

Le contexte

Redécouverts en 1921 après deux cents ans de total oubli, ils ne
manquent pas d’allure, ces quatre concertos de la plume du maître
de violon de l’Ospedale della Pietà ! On comprend que le riche comte
von Morzin les ait achetés au prix fort. Il faut dire que leur compositeur, Vivaldi, tout prêtre qu’il avait été, n’en était pas moins un
commerçant hors-pair, passé maître dans l’art du « recyclage ».
Tant et si bien que d’autres copies – dans une version à chaque
fois légèrement différente – pourraient surgir au moment où on s’y
attend le moins. Pour preuve, cette autre version datant du début
des années 1720, parvenue dans la bibliothèque du cardinal Pietro
Ottoboni, mécène romain – entre autres – de Corelli et Haendel.

La musique

Plusieurs fois dans ce concerto, le grondement du tonnerre nous
avait avertis de l’imminence d’un danger. Pourtant dans les
deux mouvements précédents, Vivaldi faisait paître paisiblement le troupeau sous le regard alangui du berger au milieu d’une
campagne écrasée de soleil. Tout à coup, le vent se met à souffler et
un terrible orage s’abat sur homme et bêtes, tel un essaim furieux
de mouches et de taons. Arrivé au Presto, Vivaldi écrit : « Ah, ses
craintes n’étaient pas trop vraies, le ciel tonne et fulmine et la
grêle coupe les têtes des épis et des tiges. » C’est un monstrueux
orage aux centaines de virtuoses doubles-croches qui s’abat avec
une violence implacable, nous laissant le souffle coupé. Que nous
sommes loin de l’Allegro inaugurant, pépère, le gai printemps ! Ici,
les accords haletants du clavecin, soutenus par les basses d’archet
(violoncelles et contrebasse) ne laissent aucun répit.


[image: ]» Europa Galante, Fabio Biondi (direction), op. 111, 1991.

» Concerto italiano, Mauro Lopes Ferreira (violon),
Rinaldo Alessandrini (direction), op. 111, 2003.

[image: ]» Concerto pour flûte op. 10 no 1 en fa majeur RV. 433 « La Tempesta di
mare » par Les Musiciens de Saint-Julien, François Lazarevitch,
Alpha, 2017.

» Johann Sebastian Bach : Concerto en la mineur BWV 593
(d’après Vivaldi) par Ton Koopman, Das Alte Werk, TELDEC.

» Antonio Vivaldi : Magnificat RV 610, par Le Concerto italiano,
Rinaldi Alessandrini (direction), Naïve, 2007.







6. Le Tic-Toc-Choc ou Les Maillotins Troisième Livre des pièces de clavecin François Couperin (1722)


Avec Jean-Philippe Rameau, nous tenons là un des plus
grands maîtres du clavecin français du XVIIIe siècle. Son
œuvre est abondante et de qualité ; en quatre livres et
vingt-sept ordres aux titres énigmatiques, véritables cabinets de
curiosités digitales, tout est dit, des suites de danses du Premier
Livre en 1713 à un style qui se fait personnel, délicat, poétique,
libre, à cent lieues de la virtuosité pour elle-même. Choisissez la
version qui vous agrée : cette petite pépite intitulée Tic-Toc-Choc
se joue au clavecin par les puristes, ou au piano par les modernes.
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Une pièce véloce appartenant au dix-huitième ordre du Troisième livre des
pièces de clavecin publié en 1722. Ce rondeau à deux temps au caractère bien
défini est enjoué, primesautier, carillonnant en son début, beaucoup plus
mystérieux et sombre à la fin. Il doit être joué « légèrement et marqué ».

[image: ]François Couperin - Le Tic-Toc-Choc, Ou Les Maillotins De profundis

TIC TOC CHOC, Tharaud joue Couperin

Dix huitieme order : VI. Rondeau le tic-toc-choc, ou les maillotins



Le compositeur

Que ce soit à l’orgue ou au clavecin, François Couperin a bien mérité
son surnom « le Grand » – sans pour autant diminuer les talents
de son oncle Louis, compositeur comme lui. Il est membre d’une
illustre famille de musiciens français sur plusieurs générations à
partir du XVIe siècle, tous titulaires de la tribune de l’instrument
mythique de Saint-Gervais à Paris dont il hérite en 1685 après
la mort de son père, déjà professeur de clavecin de la duchesse
d’Orléans. Comme François était haut comme trois pommes et
n’arrivait pas encore à toucher le pédalier de l’orgue, on trouva en
Michel-Richard Delalande un remplaçant ; mais comme ce dernier
ne trouvait aucun plaisir à être calife à la place du calife, le jeune
Couperin assuma sa fonction dès sa majorité, non sans avoir acquis
toutes les connaissances nécessaires pour le faire. Ses talents étant
parvenus aux fines oreilles du roi, ce dernier le nomma en 1693
organiste de sa Chapelle Royale, par quartier selon l’usage, c’est-à-dire durant un trimestre par an, puis précepteur de ses enfants.

Cinq ans après, il publie un de ses chefs d’œuvres, la Messe à l’usage
des paroisses, pour orgue. Mais il sera bien plus prolifique au clavecin : il fait paraître de 1713 à 1733 quatre exceptionnels volumes
de Pièces de clavecin, somme de 233 pièces rangées en 27 suites
(qu’il nomme « ordres »). Il est un des premiers à quitter les titres
classiques des suites (allemande, courante, bourrée, passepied...)
pour leur préférer des titres plus poétiques (Les Jeunes Seigneurs, Les
Guirlandes, Les Brinborions, La Divine-Babiche ou Les Amours badins,
La belle Javotte...) évoquant des paysages, de petits portraits. En cela,
il se rapproche de ses contemporains, La Fontaine pour la littérature ou Watteau pour la peinture.

Homme discret à la santé fragile, il est très à l’aise dans les
miniatures, les petites formes, comme ses émouvantes Leçons de
ténèbres pour le Mercredi Saint (1714-1715), aussitôt suivies en 1716
d’un important ouvrage pour apprendre à toucher le clavecin.
Contrairement à d’autres musiciens, comme son collègue Louis
Marchand, à la réputation sulfureuse et au mauvais caractère,
Couperin ne défraie pas la chronique versaillaise : ses deux filles –
l’une religieuse et organiste, l’autre claveciniste de la Chambre du
Roi – deviendront des musiciennes accomplies.

À la fin de sa vie, avec Les Goûts réunis ou Nouveaux Concerts, il
esquisse une réconciliation des deux musiques – italienne et
française – qui s’étaient passablement crêpé le chignon jusque-là.
Il quitte progressivement ses diverses charges, d’abord l’orgue de la
Chapelle royale puis sa chère tribune de Saint-Gervais, et disparaît
en septembre 1733 à Paris. La postérité de Couperin ne s’arrêtera
pas en si bon chemin : Debussy et Ravel feront allusion à leur grand
aîné dans certaines de leurs compositions.

Le contexte

Il faut bien avouer que le second titre de cette pièce, Les Maillotins,
demeure une énigme : s’agirait-il de petits maillets avec lesquels
jouaient les enfants au temps de Couperin ? Ou bien une arme
ancienne destinée à enfoncer les casques et les cuirasses ? Le moins
que l’on puisse dire, c’est que cette pièce optimiste ne sonne pas
vraiment comme une marche militaire ! Quant au titre de nature
onomatopéique Tic-Toc-Choc, il est plus explicite dans la mesure
où il pourrait parfaitement décrire les mains de l’interprète qui
s’entrechoquent inlassablement et se gênent à qui mieux mieux en
se croisant sur l’espace réduit de la même octave… au piano !

La musique

Songez qu’au début du XVIIIe siècle, le piano n’existait pas encore,
et que les clavecins français disposaient de deux claviers : cette
« pièce croisée » se joue donc bien sur deux claviers. Et pour ceux
qui n’ont qu’un clavecin à un clavier ou une épinette, Couperin
prend soin de préciser dans sa préface qu’on jouera « le dessus
comme il est marqué, et la basse une octave plus bas ». Ce qu’aucun
pianiste ne fait d’ailleurs, mais c’est une autre histoire !


[image: ]» Blandine Verlet, Apartée, 2012.

» Christophe Rousset, Harmonia Mundi, 1992-1995.

» Olivier Baumont, Erato/Warner.

[image: ]» L’Art de toucher le clavecin.

» Leçons de ténèbres.

» Messe à l’usage des paroisses pour les fêtes solennelles.

» Les Nations.







7. Badinerie Suite no 2 en si mineur Johann Sebastian Bach (1720-1723 ou 1723-1750)


Ah ! la fameuse Badinerie, combien de fois ne l’avez-vous
entendue, enregistrée dans les annonces automatiques
d’administrations ou comme sonneries de téléphones
portables ! Avec son tempo effréné, elle ne cesse d’étonner par
son éternelle jeunesse.


[image: ]CARTE D’IDENTITÉ

Mouvement final de la Suite en si mineur BWV 1067 pour flûte traversière solo
et ensemble instrumental (cordes et continuo) composé à Coethen (1720-1723) ou Leipzig (1723-1750).

[image: ]Bach – Bwv1067 Orchestral Suite - 07 - Badinerie



Le contexte

La Badinerie appartient aux quatre Suites pour orchestre, répertoriées
dans le catalogue des œuvres de Bach sous le signe kabbalistique BWV 1066 à 1069, un moyen bien pratique pour classer un
catalogue très volumineux où une louve n’y reconnaîtrait pas ses
petits. Les musicologues se crêpent encore le chignon pour savoir
si elles ont été composées durant la période de Leipzig (entre 1723
et 1750) ou bien si elles reprennent un matériau préexistant datant
par exemple de la fin du séjour de Bach à la petite cour calviniste de
Coethen (1720-1723). Chacune des Suites débute par une Ouverture
« à la française », suivie par toute une série de danses comme la
Courante, la Gavotte, la Forlane, la Bourrée, le Passepied, la Sarabande,
la Polonaise, le Menuet, la Gigue, plus rarement un morceau de
caractère comme l’Air de la Troisième Suite.

À son époque, le jeune Bach n’est pas le premier à écrire de la
musique pour ensemble instrumental sous forme de suites de
danses. L’idée remonte au XVIe siècle où un certain Tylman Susato
fait paraître à Anvers en 1551 un petit recueil de danses fleurant
bon la Renaissance, avec basses-danses, branles, saltarello, rondes,
allemandes, pavanes et gaillardes. À l’époque, on jouait les instruments en consort (toutes les flûtes ensemble, ou bien les violes, des
instruments à vent…) ou bien avec les musiciens disponibles sur
le moment, donc en ensemble plutôt disparate. Qu’importe, plus
on est de fous… Avec l’avènement de la bourgeoisie des villes, la
pratique instrumentale devient très importante.

La musique

Concluant la Deuxième Suite en si mineur, voici la fameuse Badinerie,
avant elle, Bach innove en faisant doubler la partie du premier violon
par une flûte traversière. Six mouvements après, es ist vollbracht !
(c’en est fait !), la flûte s’émancipe du violon pour affirmer pleinement et avec humour son rôle de soliste : « Tu vois, je peux exister
aussi sans toi ! » La Suite en question requiert un orchestre plutôt
léger, avec une flûte traversière, deux violons, un alto, un clavecin et une basse d’archet, ces deux derniers instruments formant
la basse continue.

Au début du XVIIe siècle, un autre musicien, Michael Praetorius,
compile plus de trois cents danses de quatre à six parties en donnant
à son recueil le nom de la muse de la danse, la belle Terpsichore.
Praetorius n’a jamais posé un pied dans notre pays, mais a rencontré des musiciens français à la cour du duc de Brunswick et prend
la France comme référence absolue du bon goût. Bach fait de même
après avoir croisé à la cour de Lüneburg des musiciens protestants,
fraîchement chassés de France par Louis XIV (mauvaise idée !),
dont un certain Thomas de la Selle, élève de Lully.

Il n’est donc pas étonnant que ces suites respirent la musique
française et empruntent ses codes. Bach écrit aussi six suites
fameuses pour violoncelle seul, trois pour violon baptisées partitas,
et des suites « anglaises » et « françaises » pour le clavecin. Et
la danse dans tout cela ? Elle demeure une inspiration plus qu’une
musique de bal, une pièce de concert qui s’écoute seulement.

L’orchestre de Bach dans ses Suites

Au temps de Bach, il n’existait pas comme aujourd’hui d’orchestres
permanents et subventionnés par les villes. Seules les cours
pouvaient se permettre ce luxe, les villes, elles, devaient se contenter d’ensembles instrumentaux hétéroclites, vaillants musiciens
municipaux, étudiants ou musiciens de passage. Ils se réunissaient
souvent dans un café, comme le café Zimmermann à Leipzig. On
pense que les Suites (et donc la Badinerie) ont été données pour les
clients de ce café, qui en avaient décidément bien de la chance !

À côté de cette orchestration légère existent des versions beaucoup
plus fournies (quand les finances se portent bien) : la Suite no4
en ré majeur BWV 1069 resplendit de trompettes et timbales (au
son rutilant et festif à souhait), avec hautbois, basson, cordes en
abondance et l’indispensable basse continue, clavecin, violoncelle,
contrebasse. Ingrédients sonores que l’habile Bach sait alterner
avec brio.


[image: ]» Ouvertüren / Suites pour orchestre, par le Freiburger Barockorchester
(Petra Müllejans, Gottffried von der Goltz), Harmonia Mundi, 2011.

» Suites pour orchestre, par The Amsterdam Baroque Orchestra,
Ton Koopman (direction), Erato, 1997.




[image: ]Si les œuvres pour orchestre de Bach vous plaisent, pourquoi ne
pas approfondir cette écoute avec ses Concertos brandebourgeois,
les Concertos pour violon BWV 1041 à 1043, les Concertos pour clavecin
BWV 1052-1057, laissez parler votre cœur !


» Concertos brandebourgeois, par le Freiburger Barockorchester,
Harmonia Mundi, 2011.

» Concertos brandebourgeois, par l’Akademie für Alte Musik Berlin,
Harmonia Mundi, 1998.

» Concertos pour violon BWV 1041 à 1043, Concerto à trois violons BWV
1064R, par le Freiburger Barockorchester (Von der Goltz, Müllejans,
Schreiber), Harmonia Mundi, 2013.

» Concertos pour clavecin, par Andreas Staier, Freiburger
Barockorchester (Petra Müllejans), Harmonia Mundi, 2015.

» Un coffret Alpha/Outhere du Café Zimmermann (Céline Frisch et
Pablo Valetti) paru en 2011 regroupe toutes ces musiques, je vous
le recommande (Alpha 811)




[image: ]BWV signifie en allemand « Bachwerkeverzeichnis », autrement dit
le catalogue des œuvres de Bach qui permet de classer ses œuvres.




8. La Réjouissance Musique pour les feux d’artifice royaux Georg Friedrich Haendel (1749)


En 1960, Jean-François Paillard exhume avec son orchestre
de chambre cette incroyable partition de Haendel, véritable
explosion de joie, de liberté et de grandeur survitaminées,
tandis que Jean-Claude Malgoire et sa Grande Écurie la restituent en 1971 sur instruments anciens et lui redonnent lustre
et authenticité. En 1749 hélas, le feu d’artifice tourna très mal
rendant cette musique quelque peu… arrosée !
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La Réjouissance est une des danses les plus fameuses pour orchestre de plein
air (sans cordes), extraite de la Musique pour les feux d’artifice royaux HWV 351
de Haendel, neuf trompettes, pour neuf cors, vingt-quatre hautbois, douze
bassons, un contrebasson, six timbales et tambours et composée à Londres
entre octobre 1748 et avril 1749.

Création :

27 avril 1749 en illustration musicale d’un immense feu d’artifice dans Green
Park.

[image: ]Handel – Music for the Royal Fireworks (Proms 2012)

Handel Music for the Royal Fireworks academy of ancient music



Le compositeur

À 59 ans, Haendel était parvenu au sommet de sa gloire et avait
laissé derrière lui combats et querelles autour de l’opéra. Surtout, il
n’avait rien perdu de son énergie, même si sa santé avait diminué
un peu ses formidables capacités de travail. Naturalisé en 1726,
il était désormais le compositeur anglais le plus célèbre et la figure
la plus importante de la vie musicale londonienne. Reçu dans les
maisons aristocratiques, proche de la famille royale, il jouissait d’un
statut social qui dépassait largement celui des autres musiciens de
son temps.

Pour la deuxième fois dans sa carrière, il est honoré d’une
commande royale ! Et il choisit à nouveau le style français, dans un
langage à la fois direct et d’une exceptionnelle sobriété.

Le contexte

En octobre 1748, la longue guerre de Succession d’Autriche prend
fin : Louis XV s’incline devant l’impératrice Marie-Thérèse et
reconnait son époux, François de Lorraine comme Empereur.
Pour se faire pardonner une guerre qui avait coûté un bras à son
royaume, le roi d’Angleterre George II décide de célébrer cette paix
avec un faste inouï : les cérémonies sont fixées au 27 avril 1749 dans
les jardins de Green Park. Haendel, compositeur allemand mais
coqueluche de Londres depuis 1717, est chargé d’écrire une musique
« populaire » qui accompagnerait un magnifique spectacle
pyrotechnique pour lequel Louis XV avait prêté ses meilleurs artificiers. Plus courte que la Watermusic, composée 31 ans plus tôt, la
Fireworks Music la dépasse en éclat, majesté et autorité.

Hélas, même 31 ans après la Watermusic, la monarchie britannique
était toujours incapable d’utiliser les arts pour célébrer la Nation.
Elle missionna une vaillante équipe pour organiser cet événement
au sein de laquelle Jean-Nicolas Servandoni, un peintre décorateur et architecte florentin de grand renom. Ce dernier imagina la
fameuse « Machine », une immense structure de bois en forme de
temple dorique flanquée de deux ailes terminées par deux pavillons, décorés de 23 statues d’allégories de la paix et de la guerre, de
grecques, de dorures, de lustres, de fleurs artificielles... auxquelles
s’ajoutaient des inscriptions en latin. Quant aux musiciens, ils
prenaient place sur une galerie, installée exprès pour eux.

L’innovation au premier plan

Le clou du spectacle devait être d’incroyables feux d’artifice : la
technique de Servandoni et de ses assistants permettait de se passer
d’allumettes, avec une roue tournante mettant le feu à une autre
roue, et ainsi de suite ! Pour l’occasion, on inventa même une
technique spéciale pouvant faire apparaître 18 tableaux comme
« des bas-reliefs de marbre » ; ils changeaient de couleur au
moyen d’un grand nombre de lampions avant de culminer dans
la représentation du roi, accordant la paix à Britania, Neptune et
Mars. Nul n’avait jamais vu cela au milieu du XVIIIe siècle !

Pourtant, les préparatifs de cette fête pyrotechnique ne furent
pas de tout repos ! Pour la musique : le Maître des cérémonies, se
faisant le porte-parole de la volonté royale, insista sur une présence
exclusive des instruments martiaux. Pas moins de neuf trompettes,
neuf cors, vingt-quatre hautbois, douze bassons, un contrebasson,
six timbales et tambours, tandis que Haendel, plus soucieux des
équilibres dynamiques, chercha – en vain – à imposer ses violons.
En tout, le nombre total d’instrumentistes s’éleva à une centaine,
gagnés de haute lutte. Dans la semaine précédant la fête, la presse
d’opposition se déchaîna contre le goût et l’extravagance de cette
célébration, considérant que l’argent aurait été mieux employé
pour aider les soldats et les marins dans le besoin. Vous l’aurez
compris, la folie « versaillaise » du roi d’Angleterre fut abondamment moquée !

Et là, c’est le drame

La répétition générale de l’orchestre, le 21 avril 1749, dans les
jardins de Vauxhall fut un beau succès pour Haendel ; un embouteillage de trois heures se forma sur le London Bridge, à l’époque
le seul pont reliant les deux rives de la Tamise, et 12 000 personnes
achetèrent une place à 2,5 shillings : une aubaine pour l’organisateur privé. En revanche, cinq jours plus tard, la cérémonie
officielle dans Green Park tourna au fiasco, ce dont les journaux
satiriques londoniens firent leurs choux gras. Tout avait pourtant
bien commencé : la foule, nombreuse, se réjouissait, écarquillait les
yeux devant tant de beauté, quand soudain... le misérable crachin
londonien se mit à tomber... Des fusées inexorablement mouillées
refusèrent de partir. Le public, impitoyable, se moqua des artificiers, et bientôt des quolibets montèrent de la foule à l’adresse
du roi ! Quand – enfin ! – les premières fusées partirent, un des
merveilleux pavillons prit feu, provoquant un début de panique
parmi les invités de marque ! Et pour couronner le tout, énervé
par la chaleur et les incidents, le maître artificier Servandoni – les
Italiens ont le sang chaud – tira son épée contre un représentant
du roi ; jeté en prison, il ne fut libéré que le lendemain, après avoir
présenté des excuses. C’en était fini : la fête se termina dans le
chaos le plus total.

Un mois plus tard, le 27 mai 1749, Haendel redonnait sa Fireworks
Music, cette fois-ci avec les instruments à cordes qui lui avaient été
refusés par le roi George ; grand succès dans le cadre du Foundling
Hospital, l’hospice des enfants trouvés dont Haendel était un des
bienfaiteurs.

La musique

Une des raisons du succès de cette Réjouissance et du reste ? Une
musique de divertissement très « haut de gamme » : Haendel
surpasse ses devanciers et ses successeurs (Corelli, Lully, Delalande,
Mouret et Philidor) en réalisant une habile synthèse, avec instrumentation riche, variée et virtuose. Notre mémoire retient aisément
tous les thèmes. L’habileté réside aussi dans la stéréophonie des
effets d’écho, renforcée par les différents timbres instrumentaux.


[image: ]» Georg Friedrich Haendel : Water Music & Fireworks, par Le Concert
spirituel, Hervé Niquet (direction), Glossa, 2003.

» Georg Friedrich Haendel : The Musick for the royal Fireworks, par
L’Ensemble Zefiro, Alfredo Bernardini (direction), Arcana, 2015.







9. Air de la Reine de la nuit La Flûte enchantée Wolfgang Amadeus Mozart (1791)


Nous voici au deuxième acte de La Flûte enchantée. Tamino
et Papageno sont aux prises avec les épreuves envoyées
par les dieux avant de pouvoir entrer dans le Temple de la
Lumière ; pendant ce temps, Pamina est étendue, assoupie dans
un jardin…
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Air intitulé Der Hölle Rache kocht in meinem Herzen en allemand, pour une
soprano colorature*, tiré du singspiel* en deux actes sur un livret d’Emanuel
Schikaneder. Il mélange les genres buffa* et seria* et s’inspire de plusieurs
contes de fées de Christoph Martin Wieland et d’un opéra de Paul Wranitzky
intitulé Oberon, König der Elfen (1789 : Obéron, roi des elfes).

Création le 30 septembre 1791 au Theater auf der Wieden de Vienne.

Instrumentation :

Deux cors, deux trompettes, trois trombones, deux flûtes, l’une jouant le
piccolo, deux hautbois, deux clarinettes jouant aussi du cor de basset, deux
bassons, deux timbales, glockenspiel et cordes.

[image: ]Mozart « Der Hölle Rache kocht... » (Patricia Petibon)

Sabine Devieilhe - Mozart - La Flute Enchantée - Der hölle Rache

Natalie dessay - la flute enchantée, l’air de la reine de la nuit



Le compositeur

Né à Salzbourg le 27 janvier 1756 et mort le 5 décembre 1791 à
Vienne, Mozart laisse 626 œuvres embrassant tous les genres
musicaux de son époque et répertoriées dans le catalogue Köchel :
concertos, symphonies, sonates, opéras, musique sacrée, musique
de chambre, de la première œuvre composée à l’âge de 6 ans à la
dernière (le Requiem inachevé). L’éducation musicale dispensée par
son père, Leopold, est sublimée par des dons prodigieux pour le
clavecin, le violon, l’orgue et bien sûr la composition.

À l’âge de 14 ans, Wolfi était capable de reconstituer d’oreille
une œuvre d’une durée d’une quinzaine de minutes (le Miserere
d’Allegri), entendue une seule fois. À 20 ans, il brise l’armure et
décide de quitter un emploi de musicien au service du prince-archevêque de Salzbourg pour voler de ses propres ailes.
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		21. Panis Angelicus. César Franck (1872)		Le compositeur

		Le contexte

		La musique





		22. Le Cygne. Le Carnaval des animaux. Camille Saint-Saëns (1886)		Le compositeur

		Le contexte

		La musique





		23. Prélude en ut dièse mineur. Sergueï Rachmaninov (1892)		Le compositeur

		Le contexte

		La musique





		24. Danse infernale de tous les sujets de Kastcheï. L’Oiseau de feu. Igor Stravinsky (1910)		Le compositeur

		Le contexte

		La musique





		25. Short Ride in a Fast Machine. John Adams (1986)		Le compositeur

		Le contexte

		La musique









		PARTIE 3. ENVIE DE CONTINUER… AUTOUR DE 15 MINUTES		1. Viderunt omnes. Pérotin (vers 1170)		Le compositeur

		Le contexte

		La musique





		2. Nuper rosarum flores. Guillaume Dufay (1436)		Le compositeur

		Le contexte

		La musique





		3. La Bataille de Marignan. Clément Janequin (1515)		Le compositeur

		Le contexte

		La musique





		4. Passion selon. Saint-Matthieu. Chœur d’entrée. Jean-Sébastien Bach (1727)		Le compositeur

		Le contexte

		La musique





		5. Fandango en ré mineur. Padre Antonio Soler (vers 1770)		Le compositeur

		Le contexte

		La musique





		6. Symphonie des Jouets. Edmund Angerer (1765)		Le compositeur

		Le contexte

		La musique





		7. Molto allegro, Symphonie n° 40. Wolfgang Amadeus Mozart (1788)		Le compositeur

		Le contexte

		La musique





		8. Tango. España op. 165 Isaac Albeniz (1890)		Le compositeur

		Le contexte

		La musique





		9. Ouverture de. La Pie voleuse. Gioacchino Rossini (1817)		Le compositeur

		Le contexte

		La musique





		10. Allegro moderato, Symphonie n° 8 « inachevée ». Franz Schubert (1822)		Le compositeur

		Le contexte

		La musique





		11. Allegro ma non troppo, Symphonie n° 9. Ludwig van Beethoven (1824)		Le compositeur

		Le contexte

		La musique





		12. Casta Diva. Norma. Vincenzo Bellini (1831)		Le compositeur

		Le contexte

		La musique





		13. Chœur des esclaves « Va pensiero ». Nabucco. Giuseppe Verdi (1842)		Le compositeur

		Le contexte

		La musique





		14. Danse macabre. Camille Saint-Saëns (1875)		Le compositeur

		Le contexte

		La musique





		15. La Moldau. Bedřich Smetana (1875)		Le compositeur

		Le contexte

		La musique





		16. La Barcarolle « Belle nuit, ô nuit d’amour ». Jacques Offenbach (1881)		Le compositeur

		Le contexte

		La musique





		17. Voix du printemps. Johann Strauss (fils) (1883)		Le compositeur

		Le contexte

		La musique





		18. Valse des fleurs. Casse-Noisette. Piotr Illich Tchaïkovski (1892)		Le compositeur		Un artiste imcompris

		Une relation épistolaire particulière





		Le contexte

		La musique





		19. Pomp and circumstance. Edward Elgar (1901)		Le compositeur		La reconnaissance enfin !





		Le contexte

		La musique





		20. Mars. Les Planètes. Gustav Holst (1918)		Le compositeur

		Le contexte

		La musique





		21. Je t’ai donné mon cœur. Le Pays du sourire. Franz Lehár (1929)		Le compositeur

		Le contexte

		La musique





		22. Variations sur « I got rhythm ». George Gershwin (1934)		Le compositeur

		Le contexte

		La musique





		23. Danse des chevaliers. Roméo et Juliette. Sergueï Prokofiev (1935)		Le compositeur		L’exil

		Le retour au pays





		Le contexte

		La musique





		24. Les Chemins de l’amour. Francis Poulenc (1940)		Le compositeur

		Le contexte

		La musique





		25. Incantatoire. Les Métaboles. Henri Dutilleux (1964)		Le compositeur

		Le contexte

		La musique









		PARTIE 4. ON NE LÂCHE RIEN… AUTOUR DE 30 MINUTES		1. Crucem sanctam subiit. Anonyme (XIIe siècle)		Le contexte

		La musique





		2. Une jeune fillette. Anonyme (XVe siècle)		Le contexte

		La musique





		3. Mignonne allons voir si la roze. Guillaume Costeley (1545)		Le compositeur

		Le contexte

		La musique





		4. Tant que vivray. Claudin de Sermisy (1527)		Le compositeur

		Le contexte

		La musique





		5. Miserere. Gregorio Allegri (1638)		Le compositeur

		Le contexte

		La musique





		6. Histoire de la Nativité. Heinrich Schütz (1660)		Le compositeur

		Le contexte

		La musique





		7. 32 variations sur. Les Folies d’Espagne. Marin Marais (1701)		Le compositeur

		Le contexte

		La musique





		8. Gloria. Antonio Vivaldi (1714-1716)		Le compositeur

		Le contexte

		La musique





		9. Magnificat. Jean-Sébastien Bach (1733)		Le compositeur

		Le contexte

		La musique





		10. Le Messie. Georg Friedrich Haendel (1741)		Le compositeur

		Le contexte

		La musique





		11. Concerto pour clarinette. Wolfgang Amadeus Mozart (1791)		Le compositeur

		Le contexte

		La musique





		12. Quatuor Les Quintes. Joseph Haydn (1796)		Le compositeur

		Le contexte

		La musique





		13. Concerto n° 5 « L’Empereur ». Ludwig van Beethoven (1809)		Le compositeur

		Le contexte

		La musique





		14. Le Voyage d’hiver. Franz Schubert (1827)		Le compositeur

		Le contexte

		La musique





		15. Les Nuits d’été. Hector Berlioz (1843, 1856)		Le compositeur

		Le contexte

		La musique





		16. Concerto pour piano n° 1. Robert Schumann (1845)		Le compositeur

		Le contexte

		La musique





		17. Ouverture de Tannhäuser. Richard Wagner (1845)		Le compositeur

		Le contexte

		La musique





		18. Toccata, 5e Symphonie. Charles-Marie Widor (1879)		Le compositeur

		Le contexte

		La musique





		19. Symphonie n° 3. Johannes Brahms (1883)		Le compositeur

		Le contexte

		La musique





		20. Danses polovtsiennes. Le Prince Igor. Alexandre Borodine (1890)		Le compositeur

		Le contexte

		La musique





		21. Symphonie n° 9 « du Nouveau Monde ». Antonin Dvořák (1893)		Le compositeur

		Le contexte

		La musique





		22. Adagietto, Symphonie n° 5. Gustav Mahler (1904)		Le compositeur

		Le contexte

		La musique





		23. L’Apprenti sorcier. Paul Dukas (1897)		Le compositeur

		Le contexte

		La musique





		24. Boléro. Maurice Ravel (1928)		Le compositeur

		Le contexte

		La musique





		25. Fratres. Arvo Pärt (1992)		Le compositeur

		Le contexte

		La musique









		PARTIE 5. LA MUSIQUE AU FÉMININ. DIX PORTRAITS DE COMPOSITRICES		Les grandes absentes

		La composition au féminin…		Premières femmes compositeurs

		À partir de la Renaissance…

		Les compositrices au XIXe siècle

		Les compositrices au XXe siècle





		1. Hildegarde von Bingen (1098-1179)

		2. Barbara Strozzi (1619-1677)

		3. Élisabeth-Claude. Jacquet de la Guerre (1665-1729)

		4. Fanny Hensel- Mendelssohn (1805-1847)

		5. Clara Schumann (1819-1896)

		6. Marie Jaëll (1846-1925)

		7. Lili Boulanger (1893-1918)

		8. Édith Canat de Chizy (née en 1950)

		9. Kaija Saariaho (née en 1952)

		10. Olga Neuwirth (née en 1968)
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