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			MÉTHODOLOGIE








			Présentation de l’épreuve


			L’épreuve de « Culture générale et Expression » est un travail qui requiert des capacités multiples. Sa vocation est d’évaluer vos aptitudes sur différents points, dont aucun ne doit être négligé :


			–	maîtrise de la méthodologie de la synthèse ;


			–	respect du principe d’objectivité ;


			–	aptitude à la concision ;


			–	capacité à soutenir une argumentation pertinente ;


			–	richesse de votre culture générale ;


			–	qualités d’expression, qui doivent être correction et clarté.


			Dans le cadre d’une épreuve de 4 heures, vous serez confronté(e) à un énoncé portant sur un corpus de quatre documents (nombre standard ces dernières années) de natures variées, qui traitent tous d’un des deux thèmes au programme. Il ne s’agit pas en l’occurrence de maîtriser un nombre préétabli de références qui seraient attendues de chaque candidat : la richesse d’une copie viendra aussi de l’originalité des références apportées sur le thème abordé par l’énoncé.


			Dans la pratique, vous aurez à traiter un énoncé en deux parties :


			–	une synthèse de documents, à réaliser à partir du corpus proposé, notée sur 40 ;


			–	une écriture personnelle qui consiste en une réflexion à mener pour répondre à une question en rapport avec le thème du corpus, notée sur 20.


			L’ensemble constituera donc une note sur 60, ramenée à la note finale sur 20.


			Cela signifie très concrètement que chacune des deux parties de cette épreuve est importante et que, tactiquement, vous ne pouvez pas négliger l’une ou l’autre. Or, une des difficultés majeures est de parvenir à une organisation de votre travail qui vous permette de traiter les deux volets de l’épreuve de façon satisfaisante. Comme vous le constaterez par la suite, la répartition de temps recommandée est la suivante :


			–	2 h 30 pour la synthèse ;


			–	1 h 30 pour l’écriture personnelle.


			Les deux parties de l’épreuve font appel à des méthodes de travail quasiment opposées : il faut donc bien maîtriser les compétences à mettre en œuvre pour chacune. Une connaissance précise de la méthodologie pour chacune est donc indispensable.


			Conseils pratiques


			Vous ne pouvez miser sur vos éventuelles qualités naturelles pour affronter cette épreuve. Les lacunes méthodologiques sont immédiatement repérées par les correcteurs et sévèrement sanctionnées. Votre travail, aussi intéressant soit-il, ne peut obtenir une note satisfaisante que s’il répond aux exigences de l’épreuve. Or ces acquisitions ne peuvent s’effectuer dans l’urgence car pour bien les maîtriser, vous devez les avoir expérimentées. Seul un entraînement régulier peut vous préparer efficacement à l’examen. Pour être pleinement efficient, il vous faut aussi le faire en temps limité, un des écueils récurrents étant la difficulté à traiter intégralement le sujet dans le temps imparti. Seul un entraînement régulier peut vous permettre de surmonter progressivement vos éventuelles faiblesses car une des difficultés de l’épreuve consiste à ne négliger aucune des multiples contraintes imposées.


			Le jour de l’épreuve, pensez à vous munir d’une montre, sans compter sur votre téléphone portable, que vous devrez laisser, éteint, dans votre sac.


			Au vu de la quantité de travail à fournir, vous n’aurez guère le loisir de vous détendre en cours d’épreuve : chaque minute est précieuse et doit être consacrée au travail. Il vous faut donc rester concentré(e) tout au long des quatre heures.


			Le travail de brouillon doit être fait proprement si vous voulez être efficace : si vous peinez à vous relire, vos efforts auront été, au moins en partie, vains.


			Veillez aussi à respecter les conseils qui vous sont donnés quant à la longueur attendue des deux parties du travail. Gardez-vous d’un excès de zèle, qui ne pourrait que se révéler nuisible : l’évaluation de votre travail tient compte de votre aptitude à produire une copie complète, donc achevée, mais concise, au moins en ce qui concerne la synthèse. Quant à l’écriture personnelle, une longueur exagérée risquerait de compromettre la qualité de l’expression et/ou de l’orthographe, voire celle de la réflexion menée.


			On ne saurait trop vous recommander d’effectuer un travail final de relecture soigné, qui vous permettra de corriger vos éventuelles erreurs et/ou maladresses. Enfin, de manière générale, la présentation de votre copie est à soigner : elle est le signe visible de votre sérieux, de l’importance que vous accordez à votre travail… et du respect que vous manifestez à l’égard du correcteur.


			PREMIÈRE PARTIE : LA SYNTHÈSE DE DOCUMENTS


			Fiche A. Préparation de la synthèse


			I. Composition du corpus


			L’énoncé propose un corpus de quatre à cinq documents, de natures variées : le plus souvent :


			–	deux textes d’idées (articles de journaux, extraits d’essais ou de traités) ;


			–	un texte littéraire (extrait de roman ou de pièce de théâtre, poème…) ;


			–	un document iconographique (dessin, photo, affiche de film ou de publicité… et plus exceptionnellement graphique ou tableau statistique).


			La composition du corpus n’est cependant pas régie par une règle fixe et peut varier d’une année sur l’autre : ainsi, il est arrivé, ces dernières années, que le corpus ne comporte pas de document iconographique.


			II. Principe du travail


			Il est extrêmement simple : vous devez réduire et confronter les documents, pour obtenir un travail de quatre à cinq pages manuscrites – une synthèse concise, objective et ordonnée, selon les termes officiels.


			III. Réalisation du travail


			Elle est en revanche plus ardue, car elle fait appel à des techniques de travail particulières. Il est essentiel, pour y parvenir, de procéder par étapes. Un temps approximatif est indiqué pour chaque étape.


			Étape 1 : Lecture analytique du corpus –  25 mn


			–	Le corpus ne sera lu qu’une seule fois : le temps imparti pour réaliser le travail est très court !


			–	Cette lecture doit donc être menée avec efficacité et intelligence. Le thème de la synthèse étant en général indiqué dans l’intitulé du sujet, vous savez sur quels points vous devez cibler votre lecture : uniquement ceux qui sont en rapport avec le sujet. Les autres idées contenues dans les documents, aussi intéressantes soient-elles, ne seront pas retenues.


			–	Pour mener à bien cette partie du travail, vous parcourrez, avec la plus grande attention, chaque document à l’intérieur duquel vous mettrez en relief chacune des idées à retenir à l’aide d’un surligneur ou d’un stylo, à votre convenance.


			•	Textes d’idées


				Il est assez simple de saisir les idées de l’auteur dans ce type de textes, les documents étant sélectionnés justement pour leur clarté. Faites bien la part entre l’essentiel et l’accessoire, et veillez à ne pas sur/souligner deux passages qui expriment la même idée de façons différentes.


			•	Textes littéraires


				Il faut ici déduire les idées suggérées par un texte qui, bien souvent, ne présente pas de généralités, mais la singularité d’un personnage, fictif ou réel. Il vous faut alors sur/souligner les passages importants du texte et, dans la marge, inscrire l’idée qui en découle lorsqu’elle n’est pas exprimée directement dans l’extrait.


			•	Document iconographique


				Le travail est ici quelque peu délicat car vous devez restituer le contenu du document, sans en livrer une interprétation personnelle puisque la synthèse doit respecter une totale objectivité. Il faut donc vous attacher aux éléments divers qui constituent l’image, à sa composition (premier plan, toile de fond…), mais aussi à son ton (dessin humoristique, caricature…) et à son objectif (émouvoir, faire acheter…).


			Étape 2 : Tableau synoptique –  30 mn


			–	Lorsque vous avez fini de lire le corpus, vous devez préparer un tableau qui reprenne tous les éléments que vous aurez relevés dans les documents. Ce tableau est l’élément à partir duquel vous allez réaliser la synthèse, il est donc très important que vous y apportiez le plus grand soin.


			–	Il s’agit d’être le plus méthodique possible, par exemple en utilisant une feuille de format A4, dans le sens horizontal, qui vous offrira un espace de travail plus confortable. Vous devez préparer une colonne par document, plus une pour les pistes de réflexion qui se dessineront lorsque vous en aurez rempli toutes les colonnes qui traitent des documents.


			–	Chaque colonne doit d’abord comporter un en-tête qui reprenne toutes les références du document : titre de l’extrait s’il en a un, entre guillemets ; titre de l’œuvre dont il est extrait, souligné ; nature de cette œuvre la plus précise possible (quotidien, magazine, roman, autobiographie, tableau…) ; nom de l’auteur ; date de parution du document.


			–	Ensuite, dans chaque colonne, vous devrez faire la liste des idées que vous avez relevées dans les documents, en les reformulant. La synthèse ne doit en effet en aucun cas constituer un patchwork de citations que vous emprunteriez aux textes. Vous devez restituer chacune des idées avec vos propres mots, en étant le plus fidèle possible aux documents de départ. Il est donc plus simple d’effectuer ce travail de reformulation dès la deuxième étape, cela facilitera d’autant la rédaction finale.


			–	La fidélité aux documents d’origine est également impérative, car la synthèse devant être objective, il importe que vous ne trahissiez en rien les idées des différents auteurs et que rien hormis ce qui vient des documents n’apparaisse dans le tableau ou la synthèse : aucune remarque personnelle, aucun exemple – aussi pertinent soit-il – pour illustrer un propos, aucune réserve quant à une idée qui ne vous aurait pas totalement convaincu(e)…


			–	Le nombre d’idées retenues pour chaque document est variable : il dépend de la richesse des documents. Il faut vous fixer comme objectif d’extraire au moins trois idées par documents, et tâcher de ne pas dépasser le nombre de dix.


			–	Les pistes de réflexion sont les grands axes qui apparaissent à la confrontation des documents : points communs mais aussi divergences entre les idées contenues dans les documents. Ce sont les éléments à partir desquels vous allez établir problématique et plan, ils doivent donc s’appuyer sur plusieurs des documents et offrir une vision globale sur le corpus. Il ne faut donc pas les multiplier à l’envi, mais vous limiter à quatre, cinq ou six maximum.


			Exemple de tableau synoptique


			

				

					

					

					

					

					

				

				

					

							

							« Titre du doc. no 1 », Titre de l’œuvre, nature de l’œuvre, Prénom NOM de l’auteur, date de parution.


						

							

							« Titre du doc. no 2 », Titre de l’œuvre, nature de l’œuvre, Prénom NOM de l’auteur, date de parution.


						

							

							« Titre du doc. no 3 », Titre de l’œuvre, nature de l’œuvre, Prénom NOM de l’auteur, date de parution.


						

							

							« Titre du doc. no 4 », Titre de l’œuvre, nature de l’œuvre, Prénom NOM de l’auteur, date de parution.


						

							

							Pistes de réflexion


						

					


					

							

							– Idée no 1


							– Idée no 2


							– Idée no 3


							– Idée no 4…


						

							

							– Idée no 1


							– Idée no 2


							– Idée no 3


							– Idée no 4…


						

							

							– Idée no 1


							– Idée no 2


							– Idée no 3


							– Idée no 4…


						

							

							– Idée no 1


							– Idée no 2


							– Idée no 3


							– Idée no 4…


						

							

							– Piste de réflexion no 1


							– Piste no 2


							– Piste de réflexion no 3


							– Piste no 4


						

					


				

			


			Étape 3 : Problématique –  5 mn


			L’élaboration de la problématique est une étape délicate : la question que vous posez ne doit être ni trop précise, car elle serait réductrice, ni trop vague, car vous vous éloigneriez du sujet. Elle doit vous permettre d’exploiter les idées que vous aurez relevées dans les documents. Vous devez donc la formuler en fonction de ce que vous allez développer dans votre synthèse.


			Étape 4 : Plan –  15 mn


			–	Le plan doit être composé de deux parties, trois maximum. Cependant, étant données les difficultés que vous devrez résoudre, il est plus raisonnable de vous en tenir à deux. Il vous sera ainsi plus facile de proposer un travail composé de parties équilibrées, ce qui est un des objectifs à respecter.


			–	Chaque partie doit être subdivisée en deux ou trois sous-parties environ, et chacune doit faire référence à au moins deux des documents du corpus, voire davantage. La confrontation doit être effective à cette étape de votre travail.


			–	Le principe de base à respecter lors de la préparation du plan est que chaque document doit être exploité au moins une fois dans chacune des deux ou trois grandes parties.


			Étape 5 : Rédaction de la conclusion –  5 mn


			–	Il est recommandé de rédiger la conclusion dès que le plan est établi, facilitant le bilan qu’elle doit comporter puisque vous avez alors la totalité du travail en tête.


			–	La conclusion comporte deux étapes :


			•	un bilan qui répond à la question posée par la problématique, et doit correspondre à une phrase environ ;


			•	puis une ouverture, qui peut être un élément du corpus que vous n’avez pas eu l’occasion d’exploiter dans la synthèse ou un aspect du sujet qui n’apparaissait pas dans le corpus. C’est le seul moment où vous pouvez vous permettre un ajout personnel… Si vous manquez d’inspiration, vous pouvez le plus souvent ouvrir votre synthèse en faisant déboucher le bilan sur la question posée pour l’Écriture personnelle.


			Étape 6 : Rédaction de l’introduction –  10 mn


			Vous devez ensuite rédiger l’introduction, qui est constituée de trois étapes :


			–	Il faut d’abord amener le sujet, en évitant les généralités absurdes (« De tout temps, l’homme… »), mais en situant par exemple le cadre dans lequel s’inscrit ce sujet.


			–	Vous devez ensuite poser la problématique, de préférence sous forme de question indirecte, en montrant que, dans le cadre que vous venez de poser, cette question est tout à fait pertinente.


			–	Il faut enfin annoncer le plan, en tâchant de ne pas faire appel à la formulation du type : « Dans une première partie, nous verrons que… ».


			

				

					

				

				

					

							

							ATTENTION !


							–Vous allez devoir présenter les documents du corpus, mais cette présentation doit désormais se faire dans la première partie, au fil de la synthèse et non dans l’introduction.


						

					


				

			


			Étape 7 : Rédaction de la synthèse –  60 mn


			Cette dernière étape comporte de nombreux impératifs. Reportez-vous à la partie suivante, qui traite de cette question.


			Fiche B. Rédaction de la synthèse


			I. Méthode à suivre


			–	Vous n’avez bien entendu pas le temps de rédiger votre synthèse au brouillon puis de la recopier au propre. Vous devez donc faire ce travail directement sur votre copie d’examen.


			–	Pour cela, vous vous laisserez guider par le plan détaillé que vous aurez préparé au brouillon, avec, en parallèle, votre tableau synoptique dans lequel vous avez déjà effectué le travail de reformulation. Cela vous confirme tout le soin que vous devez apporter à ce travail de préparation.


			–	Il n’est en effet pas question que vous reveniez aux documents du corpus lors de cette étape de rédaction, vous y perdriez un temps précieux.


			II. Consignes générales d’expression


			–	La synthèse doit être objective, vous ne devez donc jamais employer la première personne, que ce soit du singulier ou du pluriel. Le « je » est relativement facile à éviter, mais le « nous » vous est interdit aussi, sous peine que votre synthèse soit jugée subjective. Il faut être extrêmement vigilant !


			–	Le pronom indéfini « on » en revanche respecte parfaitement la neutralité que réclame l’objectivité. Vous pouvez l’utiliser autant qu’il vous plaira.


			–	La synthèse doit être concise, vous devez donc exprimer les idées contenues dans les documents en des termes plus courts que ceux de l’auteur. Il s’agit de résumer.


			–	Pour être pleinement efficace, il faut adopter une expression simple et claire. Évitez tout vocabulaire que vous n’êtes pas absolument sûr(e) de maîtriser. L’objectif n’est pas de produire un écrit qui ait du style, mais de restituer fidèlement et clairement le contenu des documents.


			III. Les références aux documents


			–	Les références aux documents doivent être systématiques : on doit toujours savoir dans quel document se trouve l’idée que vous énoncez.


			–	Ces références ne doivent pas se faire en fonction du numéro du document dans le corpus : votre synthèse doit pouvoir se lire et se comprendre même si l’on n’a pas le corpus en vis-à-vis. Vous devez donc faire référence aux documents en citant le nom de leur auteur ou leur titre.


			–	Il faut donc veiller à varier les éléments de référence, afin d’alléger globalement votre synthèse : alternez nom de l’auteur, titre du document, voire titre de l’œuvre-source lorsque c’est possible.


			1. La reformulation


			–	Vous ne devez en aucun cas citer un passage de document. Votre travail ne doit pas être un collage de citations mises bout à bout.


			–	Vous ne devez pas non plus reprendre des formulations particulières à l’auteur : métaphores ou expressions imagées, « formules-chocs » ne peuvent être reprises dans votre copie.


			–	Vous devez reformuler chacune des idées retenues avec vos propres mots.


			2. La présentation des documents


			–	Chaque document doit être présenté dans le détail. Vous devez indiquer le nom de l’auteur, le titre du document, entre guillemets si c’est une partie d’œuvre (article, chapitre, poème…), le titre de l’œuvre souligné (journal, essai, roman…), la nature de cette œuvre si vous l’avez identifiée (quotidien, hebdomadaire, autobiographie, recueil de poésie…) et la date de parution de l’œuvre.


			–	Afin d’éviter les lourdeurs, vous ne présenterez pas les documents tous à la fois. Vous le ferez pour chacun la première fois que vous y ferez référence, puis vous pourrez ne citer qu’un de ces éléments les fois suivantes.


			–	Comme chaque document doit être exploité au moins une fois dans chacune des grandes parties, la présentation des documents se fait donc au fil de la première partie.


			3. La confrontation des documents


			–	Comme vous devez confronter systématiquement les documents, les références que vous faites aux documents doivent se faire dans ce sens-là : dans la plupart des cas, vous aurez à faire référence à deux documents à la fois, voire davantage.


			–	Vous devez donc utiliser des formulations variées, pour les convergences (s’accorder à penser, se retrouver sur une idée, confirmer…) comme pour les divergences (s’opposer, contredire, diverger…).


			–	Il peut arriver qu’une idée n’apparaisse que dans un document et que vous ne parveniez pas à l’exploiter en parallèle avec un autre. Cela ne doit cependant être qu’exceptionnel.


			IV. La mise en page de la synthèse


			1. Introduction


			–	L’introduction ne doit constituer qu’un seul paragraphe. Vous ne devez pas revenir à la ligne pour chacune des trois étapes qui la constituent.


			–	Afin de montrer la logique de votre démarche, tâchez d’utiliser un connecteur logique pour passer d’une étape à l’autre.


			–	Veillez à formuler la problématique sous forme de question indirecte (« On peut se demander si/pourquoi/comment… »).


			–	N’oubliez que l’interrogation indirecte ne comporte ni inversion du sujet, ni point d’interrogation final.


			–	Pour l’annonce du plan, interdisez-vous les formulations de type « Dans une première partie, nous verrons que… », d’abord pour éviter un découpage lourd mais aussi pour ne pas recourir à la première personne !


			2. Développement


			–	Il faut séparer clairement le développement de l’introduction et de la conclusion : sautez par exemple quatre lignes avant et après le développement.


			–	Il faut séparer aussi les grandes parties entre elles : sautez un nombre de lignes inférieur, deux par exemple.


			–	À l’intérieur de chaque partie, vous devez constituer deux ou trois paragraphes correspondant chacun à une sous-partie. Dans chaque paragraphe, vous devez exploiter en même temps plusieurs documents.


			–	Vous devez absolument éviter les « faux paragraphes », qui consistent à revenir à la ligne après chaque phrase. Vous devez au contraire utiliser des connecteurs logiques qui relient entre elles vos différentes phrases et qui mettent en relief la cohérence de votre travail.


			–	Vous devez également éviter absolument de consacrer un paragraphe à chaque document. Votre travail serait alors un catalogue, non une synthèse.


			3. Conclusion


			–	La conclusion doit elle aussi constituer un seul paragraphe : pas d’alinéa pour l’ouverture.


			–	Là aussi, vous devez montrer la logique de votre démarche en utilisant un connecteur pour relier le bilan à l’ouverture.


			V. Longueur du travail


			–	Une synthèse doit être concise, donc votre capacité à produire un travail relativement court est un des critères d’évaluation. À l’inverse, une copie trop courte ne vous permettra pas d’exploiter le corpus de façon satisfaisante. Votre synthèse doit donc représenter quatre pages minimum, six en moyenne.


			–	Sur l’ensemble, l’introduction doit correspondre à un paragraphe d’une dizaine de lignes maximum.


			–	Quant à la conclusion, cinq ou six lignes suffisent le plus souvent.


			PARTIE 2 : L’ÉCRITURE PERSONNELLE


			Fiche C. Préparation de l’écriture personnelle


			I. Présentation du sujet


			L’énoncé se présente sous la forme d’une question directe, en lien étroit avec le thème abordé dans la première partie du travail, donc au cœur des documents du corpus sur lesquels vous venez de travailler pour la synthèse.


			II. Principe du travail


			Il est là encore extrêmement simple : vous devez répondre à cette question sous la forme d’un travail construit et organisé d’environ trois pages, deux au minimum, d’une façon argumentée, en vous appuyant sur les documents du corpus, vos lectures de l’année et vos connaissances personnelles, selon les termes mêmes du sujet.


			III. Réalisation du travail


			Elle fait appel à des méthodes de travail que vous êtes censé(e) maîtriser en tant que bachelier(e). Il s’agit en effet de traiter le sujet sous la forme de ce qu’on pourrait considérer comme une mini-dissertation. Pour être efficace, il est là encore recommandé de procéder par étapes. Un temps approximatif est indiqué pour chacune d’elles.


			Étape 1 : Lecture du sujet – Problématique –  10 mn


			–	Le sujet se présente en général sous la forme d’une question assez simple. Il est en lien direct avec un des deux thèmes au programme. Vous devrez dans le cadre de l’écriture personnelle montrer que vous avez acquis une culture riche sur les deux thèmes au programme, qui vous rend apte à mener sur ces sujets une réflexion intéressante.


			–	L’élaboration de la problématique ne constitue pas en l’occurrence un travail très complexe : il s’agit au plus de reformuler la question du sujet. Dans des cas extrêmes, liés à une mauvaise gestion du temps, il est même possible de simplement reprendre la question du sujet comme problématique.


			Étape 2 : Recherche d’idées –  10 mn


			–	Lorsque la problématique est établie, il vous faut trouver comment répondre à la question posée. Dans l’absolu, on vous demande votre avis et il s’agit bien sûr de le donner. Toutefois, on attend de vous une réponse argumentée : l’idéal est alors de montrer que votre opinion est le fruit d’une réflexion qui vous a amené(e) à envisager le point de vue opposé au vôtre.


			–	Il ne s’agit pas d’être exhaustif sur le sujet proposé : vous n’en avez matériellement pas le temps. On attend de vous que vous présentiez plusieurs arguments qui permettent de répondre au sujet. Il vous faut donc parvenir à trouver approximativement deux idées pour chaque point de vue envisagé.


			–	Dans le pire des cas, vous devez toujours présenter plusieurs idées qui répondent à la question posée. Même si, pris par le temps, vous peinez à envisager deux points de vue divergents sur le sujet, vous ne pouvez vous contenter d’une réponse qui ne soit constituée que d’un seul argument. Il faut en prévoir au moins trois.


			Étape 3 : Recherche d’exemples –  10 mn


			–	Cette étape est en relation directe avec le travail effectué en cours et elle vous permet de montrer que, outre la maîtrise de la méthodologie, vous avez acquis une culture générale solide et variée. N’oubliez pas que l’intitulé même de la matière réunit l’expression et la culture générale.


			–	Vous devez associer chacun de vos arguments avec un exemple qui l’illustre de façon convaincante. Selon le sujet abordé, ces exemples peuvent être de natures fort diverses :


			•	œuvres littéraires, que ce soit un roman, une pièce de théâtre, un essai… Dans tous les cas, vous devez être capable de citer son titre – souligné ! – et le nom de son auteur ;


			•	œuvres cinématographiques, dont il faut aussi savoir donner des références précises, titre et nom du réalisateur, sans vous contenter du nom de l’acteur/actrice principal(e) ;


			•	œuvres d’art, de quelque discipline qu’elles relèvent : peinture, sculpture, architecture… dont vous prendrez soin d’indiquer le titre et le nom de son créateur ;


			•	émissions de télévision ou de radio, en précisant le nom de l’émission et le média sur lequel on peut la suivre ;


			•	événements historiques, qu’il faut savoir dater, au moins approximativement ;


			•	mouvements culturels, que vous devez être capable de nommer et de situer dans un contexte historique et/ou géographique ;


			•	phénomènes de société…


			–	Dans tous les cas, il faut être capable de proposer un regard critique sur l’exemple que vous proposez et une analyse rapide, quelle que soit sa nature. Vous pouvez ainsi être amené(e) à citer des séries télévisées de façon tout à fait pertinente : si vous montrez que la production actuelle est révélatrice de comportements sociaux face aux médias, par exemple. En revanche, si les situations proposées dans ce type de productions sont assimilées dans votre propos à la réalité, vous ne serez guère convaincant(e).


			–	Idéalement, il faut vous efforcer de varier la nature de vos exemples : une copie citant une œuvre littéraire, un film et un phénomène de société sera valorisée par rapport à une autre n’utilisant des références que d’un seul type. De manière générale, les copies d’examens s’appuient le plus souvent sur des films, voire des séries télévisées, ou des phénomènes très actuels ; il est donc évident que celles qui font preuve d’une culture plus variée se distinguent de la masse.


			–	Vous pouvez enfin utiliser les documents du corpus comme références : vous y êtes même incités dans le sujet, en général. Il est donc parfaitement légitime de le faire. Veillez cependant à ne pas en abuser car l’absence de toute autre référence signifierait pour le correcteur que vous ne possédez aucune culture personnelle, alors que cette épreuve a justement pour but, entre autres, de vérifier que vous en avez.


			Étape 4 : Plan –  10 mn


			–	Le plan doit être composé de deux parties. Vous devez en effet donner votre avis, argumenté, sur la question posée et le meilleur moyen pour cela est de défendre votre opinion en montrant qu’elle est justifiée par le fait que vous avez auparavant envisagé l’opinion contraire.


			–	Chaque partie doit comporter au minimum un argument accompagné d’un exemple qui l’illustre. Dans l’absolu, il faut tâcher de présenter deux arguments pour chaque point de vue envisagé, ce qui vous permet une réflexion plus convaincante et également des références plus variées puisque vous aurez ainsi à proposer quatre exemples.


			–	Dans le cas extrême où vous n’auriez pas le temps de construire un plan digne de ce nom, veillez à prévoir trois arguments, là encore illustrés d’exemples, que vous vous efforcerez de hiérarchiser.


			–	Quant à l’organisation du plan, il vaut mieux terminer par la partie la plus convaincante de votre argumentation, que ce soit parce que l’idée en elle-même a davantage de poids, parce que l’exemple qui l’illustre est de meilleure qualité ou pour toute autre raison.


			Étape 5 : Rédaction de la conclusion –  5 mn


			–	Là encore, il est recommandé de rédiger la conclusion avant de commencer la rédaction du développement, pour les raisons précédemment invoquées mais aussi parce que, si vous avez des difficultés à terminer votre travail, vous vous garantissez ainsi la possibilité de proposer malgré tout une écriture personnelle conclue, donc a priori achevée.


			–	La conclusion comporte deux étapes :


			•	un bilan qui répond à la question posée par le sujet, et doit correspondre à une phrase environ ;


			•	puis une ouverture, qui doit être en lien avec ce bilan, représenter en quelque sorte sa suite logique et constituer une nouvelle piste de réflexion sur le thème abordé. Il faut tâcher d’éviter les questions factices et trop générales, en essayant par exemple de considérer le sujet sous un angle que vous n’avez pas eu le loisir d’explorer dans votre travail.


			Étape 6 : Rédaction de l’introduction –  5 mn


			Vous devez ensuite rédiger l’introduction, qui est constituée de trois étapes :


			–	Il faut d’abord amener le sujet, toujours en évitant les généralités absurdes (« Depuis la nuit des temps, l’être humain… »), mais en montrant par exemple que le sujet s’inscrit dans un mouvement historique ou un contexte actuel.


			–	Vous devez ensuite poser la problématique, de préférence sous forme de question indirecte, en montrant que cette question est particulièrement pertinente dans le cadre que vous aurez posé lors de la première étape.


			–	Il faut enfin annoncer le plan, en vous efforçant, là encore, de soigner la formulation en évitant les lourdeurs de type « Dans une première partie, nous verrons que… ».


			–	D’une façon générale, l’introduction doit apparaître comme un tout cohérent, non comme une succession d’étapes ajoutées les unes aux autres sans lien logique.


			Étape 7 : Rédaction de l’écriture personnelle –  30 mn


			Cette dernière étape comporte des impératifs particuliers, différents de ceux de la synthèse. Reportez-vous à la partie suivante, qui traite de cette question.


			Fiche D. Rédaction de l’écriture personnelle


			I. Méthode à suivre


			–	Vous n’avez là encore pas le temps de rédiger un brouillon de votre écriture personnelle au préalable. Vous devez faire ce travail directement sur votre copie d’examen.


			–	Pour cela, vous suivrez le plan détaillé que vous aurez établi lors de votre travail de préparation. Cela vous confirme l’importance d’avoir prévu lors de cette étape tous les arguments mais aussi tous les exemples que vous allez exploiter.


			–	Il n’est en effet pas question que vous perdiez du temps en cours de rédaction pour trouver un exemple que vous n’auriez pas encore trouvé. Vous devez dans cette dernière ligne droite être toujours aussi efficace.


			II. Consignes générales d’expression


			–	L’écriture personnelle vous demande de formuler un avis : vous avez tout loisir d’employer la première personne, que ce soit du singulier ou du pluriel. Il ne s’agit cependant que d’une possibilité, ne vous en faites pas une obligation.


			–	Vous pouvez, à juste titre, estimer qu’une formulation plus générale peut à l’occasion donner davantage de poids aux idées que vous avancez. Veillez toutefois à ne pas généraliser à outrance et ne prêtez pas à la majorité une opinion très partisane qui serait la vôtre.


			–	Pour être pleinement efficace, il faut adopter ici aussi une expression simple et claire. Vous devez une fois de plus montrer que vous maîtrisez la langue française et que vous êtes capable de l’utiliser pour transcrire vos idées de façon intelligible.


			III. Mise en page de l’écriture personnelle


			1. Introduction


			–	Les consignes restent les mêmes que pour la synthèse : l’introduction ne doit constituer qu’un seul paragraphe. Vous ne devez pas revenir à la ligne pour chacune des trois étapes qui la constituent.


			–	Afin de montrer la logique de votre démarche, tâchez d’utiliser un connecteur logique pour passer d’une étape à l’autre.


			–	Veillez à formuler la problématique sous forme de question indirecte (« On est ainsi amené à s’interroger sur… »). Rappelez-vous que l’interrogation indirecte ne comporte ni inversion du sujet, ni point d’interrogation final.


			–	Pour l’annonce du plan, tâchez de ne pas avoir recours aux formulations dont il a déjà été fait mention.


			–	De manière générale, même si vous êtes pris par le temps, ne négligez pas l’introduction : mieux vaut trois lignes qui énoncent le sujet et la façon dont vous comptez le traiter plutôt qu’un développement qui débute sans avoir été introduit.


			2. Développement


			–	Les conseils donnés pour la synthèse restent valables : il faut séparer clairement le développement de l’introduction et de la conclusion : sautez par exemple quatre lignes avant et après le développement.


			–	Il faut séparer aussi les grandes parties entre elles : sautez un nombre de lignes inférieur, deux par exemple.


			–	Chaque partie doit au moins représenter un paragraphe clairement identifiable. Si vous êtes parvenu(e) à bien organiser votre travail et que vous disposez du temps nécessaire pour rédiger deux parties significatives, comportant chacune plusieurs arguments, veillez à bien constituer un paragraphe pour chaque argument, avec un alinéa clair.


			–	Vous devez, là encore, absolument éviter les « faux paragraphes », qui consistent à revenir à la ligne après chaque phrase. Votre capacité à structurer votre réflexion se révèle aussi dans l’usage que vous ferez des connecteurs logiques ainsi que dans le découpage de votre travail et entre pour une part non négligeable dans la note qui vous sera attribuée.


			3. Conclusion


			–	La conclusion de l’écriture personnelle doit elle aussi constituer un seul paragraphe : pas d’alinéa pour l’ouverture.


			–	Tâchez cette fois encore de montrer que votre réflexion est pertinente et que la question que vous soulevez en ouverture est directement en rapport avec le travail que vous venez de mener.


			–	La remarque faite à propos de l’introduction est tout aussi valable pour la conclusion : ne la négligez pas. D’ailleurs, si vous avez suivi les conseils dispensés dans la fiche sur la préparation de l’écriture personnelle, vous aurez pris soin de la rédiger à l’avance. Vous proposerez alors un travail achevé et complet.


			IV. Longueur du travail


			–	L’écriture personnelle n’a pas pour objectif de traiter totalement un sujet. Elle doit cependant vous amener à une réflexion qui se présente sous la forme d’un travail construit. N’oubliez pas qu’elle constitue aussi pour vous la seule occasion de montrer votre culture. Ainsi, elle doit représenter un minimum de deux pages, quatre au maximum. En-deçà, vous n’auriez pas le loisir de proposer un travail satisfaisant ; au-delà, vous consacreriez trop de temps à cette deuxième partie de l’épreuve, et auriez bâclé la synthèse.


			–	Sur l’ensemble, l’introduction doit correspondre à un paragraphe de cinq ou six lignes.


			–	Quant à la conclusion, trois ou quatre lignes suffisent le plus souvent.


			V. Relecture


			–	Le chronométrage recommandé a pour but de vous laisser dix minutes sur les quatre heures d’épreuve. Ce temps doit être consacré à l’étape finale essentielle qu’est la relecture.


			–	Il s’agit d’un vrai travail ! Vous devez l’effectuer avec un stylo à la main, afin de corriger toute erreur que vous relèveriez :


			•	l’orthographe, bien sûr ;


			•	les oublis de mots qui peuvent compromettre gravement l’intelligibilité d’une phrase, voire d’un paragraphe ;


			•	les maladresses d’expression, qu’il s’agisse d’erreur de construction ou de rupture dans la syntaxe ;


			•	toute autre erreur que vous relèverez : lorsqu’on rédige, pris par le fil de ses pensées, on n’a pas toujours le recul nécessaire pour une expression rigoureuse et il n’est pas rare que l’on fasse des erreurs que l’on est par ailleurs capable de détecter et de corriger.


			–	Il est pour cela préférable de ne vous relire globalement, synthèse et écriture personnelle, qu’à la fin de l’épreuve : vous êtes davantage à même de porter sur votre travail un regard critique, sinon objectif, plutôt que lorsque vous venez juste de le terminer.


			Adine Didierlaurent
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			INTRODUCTION








			« De la musique avant toute chose ? » est le nouveau thème proposé aux étudiants de BTS cette année. Cette question est formée à partir du premier vers du célèbre poème « Art poétique » de Paul Verlaine. Ainsi commence le premier quatrain de cet extrait du recueil Jadis et naguère (1884) : « De la musique avant toute chose/ Et pour cela préfère l’impair/ Plus vague et plus soluble dans l’air/ Sans rien en lui qui pèse ou qui pose ». Le vers liminaire1 et programmatique d’un poète – qui choisit, pour rompre avec la tradition littéraire, de privilégier le rythme et le vers2 impairs pour créer de la musicalité – se trouve transformé en question dans notre programme. Celle-ci nous invite à nous interroger sur la place de la musique dans nos existences. L’adverbe « avant » admet plusieurs sens, partant la question posée plusieurs acceptions.


			En premier lieu, « avant » suggère la priorité. Il s’agit alors d’envisager que la musique occupe la place la plus importante dans certains quotidiens, à commencer par celui des musiciens bien sûr, et parmi eux celui des génies encore davantage. La maîtrise de l’instrument ou de la voix constituerait les prodiges musicaux en êtres à part entière. Le virtuose devenant un être singulier, mystérieux et célébré dont la nature échappe autant qu’elle fascine d’où la multitude d’ouvrages qui l’évoque. Mais la musique produit également un effet sur ceux qui l’écoutent, elle nous touche, nous émeut et parfois même nous rassemble. Capable de transformer un état psychologique ou de fédérer une foule, elle est aussi dotée de véritables pouvoirs qu’il convient d’examiner.


			« Avant toute chose » suggère également la suprématie de la musique sur ou au sein des autres arts. Auquel cas, il faudra, dans la seconde partie de notre réflexion, envisager la place que la musicalité occupe dans l’ensemble du domaine artistique, des Lettres en général et de la poésie en particulier. La musicalité est en effet considérée comme un gage de beauté donc de qualité. Dès lors qu’il « sonne bien » un texte s’en trouve valorisé. C’est le point de vue de bien des lecteurs et partant l’objectif de bien des auteurs.


			Pour envisager ces angles de réflexion, l’étymologie pose quelques éléments de définition utiles. Alain Rey3 fait remonter le substantif « musique » au latin musica lui-même emprunté au grec musikê proprement « l’art ou technique des Muses ». Car les Muses, sous la direction d’Apollon, intervenaient comme musiciennes dans les banquets des dieux et charmaient Zeus. Depuis le XVIIIe siècle, « musique » est définie comme « l’art de combiner les sons selon des règles qui organisent une durée avec des éléments sonores4 ». La définition se précise ici « Mode d’expression artistique qui utilise les phénomènes vibratoires sensibles à l’ouïe (voix humaine, instruments…) et qui, en principe, essaie de créer des œuvres qui soient des combinaisons harmonieuses ou expressives des sons5. » Dans ces définitions, on le constate, il n’est pas toujours question d’instrument de musique, ni de notes, ni de voix. Est-ce à dire que la musique peut s’en passer ? On peut le penser. Le thème de la musique est donc fort vaste d’autant plus si l’on mesure à quel point il entre en résonance avec les caractéristiques de notre époque moderne.


			Aujourd’hui, la musique est particulièrement facile d’accès et extrêmement bon marché : les plateformes type Deezer ou Spotify mettent à disposition des millions d’œuvres musicales pour 9,99 euros par mois, somme modeste au regard de l’offre. D’aucuns constatent sa forte présence dans nos existences d’Hommes du XXIe siècle6. En France, on écoute en moyenne 15 heures de musique par semaine, principalement en voiture (72 %), puis dans les transports (60 %) et enfin, en travaillant ou en étudiant (34 %). Nos oreilles sont bercées de mélodies au supermarché, dans les bus et les métros, dans les salles de sport et jusque dans la rue. Même les établissements scolaires ont remplacé la traditionnelle sonnerie de la fin du cours par une chanson dans les couloirs.


			On le voit, la question « De la musique avant tout chose ? » se prête à de nombreuses réflexions et nous permet d’envisager un questionnement fourni convoquant l’anthropologie, la littérature, le cinéma, la technique et l’esthétique. D’où la riche bibliographie ministérielle dont le commentaire est l’objet de cet ouvrage.


			I. « L’homo musicus »


			Selon la psychologue et musicologue russe Dina Kirnarskaya7, les humains sont des musiciens naturels. L’« homme musical », celui qui crée, joue et écoute de la musique serait plus ancien qu’Homo sapiens8 lui-même. Nos ancêtres auraient joué de la musique avant même de savoir mesurer, dénombrer ou expliquer les choses. Certains anthropologues (Brown, Merker et Wallin)9 affirment même qu’il est possible que nos lointains ancêtres aient été des hominidés chantants avant d’être des humains parlants. Plusieurs arguments, anthropologiques, linguistiques et même anatomiques10 viennent appuyer cette hypothèse de l’antériorité de la musique sur le langage parlé.


			I.1. « La symphonie neuronale11 » dans le cerveau de « l’espèce musicale12 »


			Si la musique compte autant aux oreilles de nos contemporains c’est naturellement parce qu’elle procure un plaisir immédiat mais plus sûrement parce qu’elle modifie nos émotions. Depuis 2015 on a pu prouver que la musique active le « système de la récompense », le réseau de plaisir de notre cerveau, notamment de la dopamine13 qu’elle augmente ou du cortisol14 qu’elle diminue. Partant, elle influe sur les neurotransmetteurs. Concrètement, la musique modifie la biochimie du cerveau donc les états émotionnels induits. La musique est un neuro-stimulateur et un neuro-protecteur. On a ainsi pu prouver les intuitions des anciens qui associaient musique et humeur, musique et affects. C’est tout l’objet du programme Ebramus15 (Europe Brain and Music) qui, entre 2009 et 2013, a entrepris de mettre en évidence l’apport de la musique sur le cerveau humain. : « L’homme naît et meurt musical16 » est une partie de sa conclusion. Parce que les sons modifient la biochimie du cerveau, ils favorisent les processus cognitifs et sociocognitifs. Plus la pratique est engagée, plus l’effet est puissant mais être auditeur permet déjà de bénéficier des bienfaits de la musique. Par exemple, dans les services de néonatologie dédiés aux grands prématurés on sait que chanter provoque le réflexe de succion (qui n’est que du « rythme moteur » ; donc de la musique !) et active les fonctions vitales en plus de faire diminuer le stress omniprésent chez ces bébés nés bien avant terme. D’une façon générale, tous les spécialistes s’accordent sur la nécessité de faire écouter de la musique aux enfants pour développer toutes leurs compétences, qu’elles soient sociales, cognitives, motrices ou d’attention. À l’autre extrémité de la vie, on a également montré que les impacts des maladies neurodégénératives (type Alzheimer ou Parkinson) sont en partie réduits par la musique : elle redonne de la vitalité ainsi que des ressources pour apprendre en stimulant la plasticité du cerveau. Elle permet par exemple, de renouer avec la marche par la mise en rythme du corps. Certains patients se déplacent à nouveau… en dansant.
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			Si la science a pu mettre en évidence les bienfaits de la musique sur le cerveau de ceux qui l’écoutent, elle cherche également à savoir à quoi tiennent les qualités de ceux qui la composent ou l’interprètent.


			I.2. « Mais sans technique un don n’est rien qu’une sale manie17 »


			Savoir jouer de la musique suscite souvent l’envie, maîtriser un instrument force l’admiration, y exceller permet d’accéder à une forme de reconnaissance, au succès quelquefois voire à la célébrité. Force est de constater que la bibliographie rassemble un certain nombre d’ouvrages (romans, biographies, films) qui évoquent des parcours de musiciens ou de compositeurs professionnels : on aime à raconter leur vie, mettre en mots ou en images leur quotidien sans doute pour espérer percer leur mystère. Car les musiciens remarquables, qu’ils soient interprètes ou compositeurs, fascinent. On leur prête des qualités hors normes, qu’on appelle « don » ou parfois même « génie » et qui intriguent. Les philosophes ont bien sûr théorisé cette question du génie. Platon, parmi les premiers, pose l’idée selon laquelle le don relève du divin. Cette pensée est énoncée par Socrate auquel il fait dire « c’est que ce don que tu as, Ion, n’est pas un art mais une vertu divine18 ». Cette idée prévaut plusieurs siècles mais sera infléchie notamment par Kant à la fin du XVIIIe siècle. Dans Critique de la faculté de juger19, il attribue le don non pas au divin mais à la nature. Selon lui, tout le monde peut apprendre les règles de l’harmonie classique. Mais même leur connaissance la plus approfondie ne fait pas le compositeur. Car il faut pour cela être en capacité de créer, d’inventer quelque chose qui ne soit pas seulement conforme aux prescriptions des traités de composition mais qui possède une cohérence interne à ce point parfaite qu’on puisse parler d’œuvre d’art, et non de simple exercice scolaire. Ainsi les grands compositeurs sont-ils ceux qui peuvent inventer de nouvelles règles de façon immanente, de telle sorte qu’elles seront reconnues et suivies par leurs successeurs. La démarche de création participerait donc de qualités exceptionnelles fournies par une nature généreuse.


			Près d’un siècle plus tard, Nietzsche entreprend de démythifier le don artistique en soulignant l’importance du travail dans Humain, trop humain. Il écrit : « Les artistes ont quelque intérêt à ce qu’on croie à leurs intuitions subites, à leurs prétendues inspirations : comme si l’idée de l’œuvre d’art, du poème, […] [tombait] du ciel tel un rayon de la grâce. En vérité, l’imagination du bon artiste […] ne cesse pas de produire, du bon, du médiocre et du mauvais, mais son jugement, extrêmement aiguisé et exercé, rejette, choisit, combine ; on voit ainsi aujourd’hui, par les Carnets de Beethoven, qu’il a composé ses plus magnifiques mélodies petit à petit, les tirant pour ainsi dire d’esquisses multiples. […] Tous les grands hommes étaient de grands travailleurs, infatigables quand il s’agissait d’inventer, mais aussi de rejeter, de trier, de remanier, d’arranger20. » Au début du XXIe siècle, les scientifiques, dont les neurologues notamment, ont à leur tour cherché à expliquer les qualités particulières de ces cerveaux plus créatifs et de ces mains plus habiles pour parvenir à cerner l’origine de ce qu’on nomme « talent » voire « génie » musical. Mais sans y parvenir vraiment. La seule conclusion communément admise tient à l’interaction de l’innée et de l’acquis, des gènes et de la pratique21. Après l’analyse de données qui portent sur une cohorte de 850 jumeaux, trois lois apparaissent : la tendance d’un individu à pratiquer une activité musicale serait influencée par ses gènes, les musiciens talentueux passent beaucoup plus de temps à perfectionner leurs aptitudes que les moins brillants, les gènes ont une plus grosse influence chez ceux qui pratiquent que chez ceux qui délaissent leur art. « Contrairement à l’idée selon laquelle les effets des gènes disparaissent au cours d’une pratique de plus en plus intensive […] ils prennent au contraire plus d’importance pour expliquer les différences entre les musiciens qui jouent intensément de leur instrument ». Après étude, le nombre de « 10 000 heures serait le nombre magique du talent ». C’est ce qui a également été démontré par le psychologue K. Anders Ericsson et deux de ses confrères de l’Académie de musique de Berlin22. Ce chiffre, confirmé par le neurologue Daniel Levitin23, équivaut à 10 ans de travail à raison de 20 heures par semaine ou 5 ans à temps plein ; d’où la recommandation qu’on trouve dans le roman de Jaume Cabré, lui-même violoncelliste : « ne jamais arrêter un instrument avant dix ans de vraie pratique »… On peut opposer les heures de travail qui confinent à la torture du jeune Andrew Neiman dans Whiplash au dilettantisme fantasmé d’Emmet Ray dans Accords et désaccords. Le premier film s’approche du documentaire tandis que le second assume sa dimension de comédie.
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							–Peter Shaffer, Amadeus.
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							–Stendhal, Vie de Rossini.


							–Patrick Süskind, La Contrebasse.


							–Charles Baudelaire, L’Art romantique « Richard Wagner et Tannhaüser à Paris ».


							–Woody Allen, Accords et désaccords.


							–Damien Chazelle, Whiplash.


							–Gérard Corbiau, Le Maître de musique.


							–Millos Forman, Amadeus.
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			Mais si la pratique musicale permet de distinguer par exemple les très bons des remarquables instrumentistes, n’oublions pas qu’elle rassemble plus que tout autre chose.


			I.3. La musique, « expression esthétique de l’éthique humaine24 »


			Pour les ethnomusicologues dont Filippo Bonini Baraldi25 « la musique est là pour accompagner et fixer l’histoire – la vie, la mort, les joies, les peines – de chacun des individus de la communauté. » Et la musique connaît des universaux dans toutes les cultures, sur tous les continents et à toutes les époques. C’est ce qu’est parvenu à prouver26 fin 2019 le musicien et psychologue Samuel Mehr, directeur du Music Lab de l’université Harvard. On peut regrouper toutes les musiques du monde selon les contextes itératifs suivants : « Naissance, mort, guerre, amour, danse, réconfort, récit, accueil des visiteurs ». « Les chansons surgissent dans des situations diverses mais partout similaires » précise Manvir Singh27 et peu importe les cultures d’origine. Chacun en découvrant une musique, même très éloignée de ses références culturelles, associe le bon contexte.


			Platel nuance cette généralité en rappelant l’importance du bagage éducatif pour expliquer que nous ne soyons pas tous égaux devant l’expérience musicale : « Le jugement esthétique repose fatalement sur la convergence d’un état émotionnel et des représentations en mémoire des expériences passées. La mémoire, le système des valeurs, les références culturelles seront mobilisés lors de l’exposition à une expérience sensorielle ». Autrement dit, un auditeur occidental ressentira probablement du plaisir en écoutant un râga28 indien, mais son état émotionnel ne sera pas le même que celui d’un auditeur initié. Pour autant, il reconnaît que la culture occidentale perçoit essentiellement la musique dans sa dimension esthétique mais qu’il peut en être autrement ailleurs dans le monde. C’est ce que confirme l’ethnomusicologue Katell Morand. Cette spécialiste de la place du chant dans le nord de l’Éthiopie (zone Amhara) rappelle : « La musique dans la plupart des sociétés du monde est beaucoup plus participative, elle a un rôle dans l’organisation sociale et est perçue dans sa fonction de communication. La dimension esthétique est certes présente, mais elle vient surtout renforcer sa dimension sociale. » Le fait musical admet des enjeux qui ne sont pas la beauté, elle peut par exemple être utilisée pour régler des conflits29 !
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							–Alain Bashung, De l’aube à l’aube.


							–Philippe Manoury, « Musique, sons et signes ».


							–Éric-Emmanuel Schmitt, Ma vie avec Mozart.


							–Jacques Audiard, De battre mon cœur s’est arrêté.


							–Jane Campion, La Leçon de piano.


							–James Toback, Mélodie pour un tueur.


							–Robert Wise, West Side Story.


						

					


				

			


			I.4. La musique qu’on instrumentalise


			Dans nos civilisations occidentales modernes cette fonction socialisante n’a pas complètement disparu mais se retrouve exacerbée lorsque la musique devient un outil politique. Alors, elle unifie les groupes et contribue à leur mobilisation, accompagne des célébrations et des rites, excite à la violence et au combat aussi. Elle relève de processus sociaux et politiques en ce que, selon l’expression de Rousseau, « elle est capable d’agir physiquement sur les corps30 ». Dès l’antiquité, Platon pose la nécessité de placer la musique au service du courage et de la vertu plutôt que d’autres affects31. Et d’une façon plus générale, jusqu’à la fin du Ve siècle, l’appartenance à la Cité se mesure à l’aune de l’implication artistique du citoyen32. Dans cette même logique politique, au Moyen Âge, l’Église catholique a cherché à codifier la composition de façon extrêmement précise (crescendo, modulations de l’intensité…) afin de produire intentionnellement des effets d’extase religieuse notamment. Au XVIIe siècle, le souverain Louis XIV entreprit de mettre au service de la splendeur de son règne et de sa personne les arts et certains artistes, d’où l’instauration du système des pensions. Plus près de nous, ce sont bien sûrs les régimes totalitaires du XXe siècle qui ont tenté d’utiliser la musique et le personnel musical à des fins dictatoriales. On sait la façon terrifiante dont les nazis ont décrété des musiques « dégénérées » en fonction de la judéité de leur compositeur. On sait moins qu’ils ont parallèlement collecté l’héritage folklorique de la musique traditionnelle allemande pour faire croire à la supériorité de la création germanique. Les pays soviétiques ont de la même façon écarté les artistes « décadents » mais aussi dicté les principes d’une composition musicale conforme au « réalisme socialiste ». Deux perspectives se sont additionnées : surveiller les compositeurs et imposer des codes esthétiques par la censure. Dès 1932, Staline attribue d’ailleurs aux artistes la fonction d’« ingénieurs de l’âme »… Les nombreux déboires du musicien Chostakovitch avec les autorités de son pays attestent la difficulté de composer librement sous un gouvernement autoritaire33.


			Mais il est des occasions où la musique se fait politique sans être instrumentalisée par un régime. Elle devient alors l’expression d’une contestation selon un processus simple et puissant : elle réunit les foules qui se reconnaissent dans ce qu’elle exprime. À ce titre la chanson est bien sûr un média privilégié parce qu’immédiatement accessible au grand nombre par ses paroles et ses mélodies simples. Le public s’est reconnu dans la puissance protestataire de la chanson de Boris Vian « Le Déserteur » au moment de la guerre d’Algérie, ou bien dans la chanson « Bloody Sunday » du groupe U2 pour dénoncer les violences entre protestants et catholiques en Irlande du Nord dans les années 1980. Au-delà d’œuvres ponctuelles, certaines figures de musiciens ont incarné des luttes politiques complexes et longues. On peut penser à la destinée exceptionnelle de l’américain Sixto Rodriguez dont la musique fut reprise par tant de jeunes sud-africains blancs hostiles au régime de l’Apartheid afin de faire valoir leurs idées émancipatrices, égalitaires et antiracistes34. Enfin, c’est parfois un genre musical tout entier qui participe de la contestation politique. Aux USA notamment, les revendications de la communauté afro-américaine se sont successivement incarnées dans le bebop durant les années 1940 et 1950, la musique soul au cours des années 1960 et puis le rap des années 1990. Ces millions de compositions musicales ont été le moyen de parvenir à la reconnaissance artistique individuelle pour leurs interprètes mais aussi une façon d’accéder à la visibilité pour toute une communauté. Le documentaire consacré à la remarquable figure du producteur Clarence Avant35 permet de prendre la mesure de la façon dont la musique s’est constituée en véritable soft power pour la communauté noire des États-Unis, au point d’être qualifiée « d’arme invisible du mouvement des droits civiques ».


			La musique intrigue donc par les qualités qu’elle induit lorsqu’on la pratique et la culture qu’elle construit et implique. Elle fait vibrer, suppose du travail, admet des universaux, peut devenir un levier de la tyrannie ou du militantisme mais ces différentes caractéristiques ne sauraient l’écarter de ce qu’elle est originellement : un langage et un art particulier.
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							–Lydie Salvaire, Hymne.


							–Wladyslaw Szpilman, Le Pianiste.


							–Jean-Jacques Rousseau, Dictionnaire de musique.


							–Radu Mihaileanu, Le Concert.


							–Allan Parker, Pink Floyd : The Wall.


							–Roman Polanski, Le Pianiste.


							–Andrzej Wajda, Le Chef d’orchestre.


						

					


				

			


			II. « Dire et chanter étaient autrefois la même chose36 »


			Le langage parlé et la musique entretiennent de nombreux points communs : ils sont organisés de « manière temporelle ; tous deux présentent des rythmes et des intonations ainsi que des séquences structurées de manière syntaxique. Dans l’un et l’autre cas, nous percevons les sons comme une séquence de pulsations – syllabes dans le langage, notes dans la musique. Et la musique, comme le langage, est « générative », en ce sens qu’elle utilise des combinaisons soumises à des règles et à un certain nombre d’éléments pour produire un nombre illimité de signaux hiérarchiquement structurés37. » Et ces similitudes ont conduit certains experts à considérer la musique comme l’ancêtre du langage parlé. On retrouve ainsi la formule du thème de cette année : « De la musique avant toute chose ? » L’adverbe exprimant l’antériorité, la précédence.


			II.1. La musique un protolangage38 ?


			Conceptualisé par Dereck Birckerton dans Roots of language en 1981, le protolangage serait composé de juxtapositions de mots concrets sans grammaire, permettant aux termes d’avoir un sens global indépendamment de l’ordre dans lequel ils sont utilisés. Selon les psychologues, la musique s’apparente à un protolangage puisqu’elle est un mode de communication entre la mère et l’enfant. Boris Cyrulnik explique qu’un nourrisson est rapidement en mesure de discriminer sa langue maternelle39. Les bébés écoutent et produisent des sons, ils parviennent même à bouger de manière synchronique au rythme de ce qu’ils entendent. Il semble que cela leur fournisse une banque d’informations tactiles, kinesthésiques et visuelles qui leur permet à leur tour de communiquer certaines émotions ou informations mais aussi de mesurer l’état émotionnel de leur entourage. D’une façon générale, ils préfèrent la voix chantée à la voix parlée parce qu’ils la comprennent mieux. Des lignes mélodiques simples sont donc notre toute première langue bien avant le langage articulé. Les spécialistes nomment cela la « musicalité communicative40 ». De son côté, lorsque l’adulte s’adresse au bébé, il modifie spontanément la prosodie de sa parole : sa voix devient plus aiguë, avec des variations de hauteur plus importantes, un débit ralenti, des énoncés plus courts et des pauses plus longues… cette petite musique avec la voix est parfois nommée « mum’s melody ». La flexibilité rythmique de ce « parler-bébé » permet à l’enfant de comprendre l’adulte et de s’en faire entendre… sans qu’aucun mot ne soit prononcé41 ! Bien qu’inarticulé, ce langage reproduit déjà les contours intonatifs et la musicalité de ce qui deviendra la langue usuelle de l’enfant environ deux ans plus tard. C’est assurément un moyen de communiquer. Pour autant s’agit-il réellement d’un langage au plein sens du terme ? Les linguistes répondent par la négative.


			En effet, arrivé à l’âge adulte, nous ne décryptons pas la musique jusqu’à lui donner une signification. Par exemple, la gamme majeure nous paraît vive et gaie, tandis que la gamme mineure nous semble morose et introspective. Pour autant, il est impossible d’affirmer que la musique a un sens. Elle nous stimule et provoque des impressions, agit sur notre cerveau et notre humeur mais elle ne peut être utilisée pour désigner. En effet, le langage se définit d’abord comme une sémantique accompagnée d’une syntaxe permettant la communication mutuelle entre les individus. En linguistique42, il y a un lien entre le « signifiant » (le mot qui désigne un objet) et le « signifié » (l’objet désigné par ce mot). Partant, le langage tend à l’objectivité ce qui ne sera jamais le cas de la musique qui elle, ne désigne pas mais évoque et repose sur notre subjectivité. Si Richard Wagner affirme que la musique commence là où s’arrête le pouvoir des mots, on peut aussi envisager que les mots s’imposent lorsque la musique ne parvient pas à dire.
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			Il faut alors réfléchir aux moyens de réunir les mots et la musique, aux moyens de faire de la musique avec des mots, à savoir la poésie.


			II.2. « La musique des mots »


			À l’origine, le genre littéraire de la poésie est marqué par l’oralité et la musicalité puisque la recherche de rythmes particuliers, comme l’utilisation des vers, et d’effets sonores, comme les rimes, avait une fonction mnémotechnique pour la transmission orale de rigueur aux temps d’avant l’imprimerie soit le XVe siècle. Cette facture propre au texte poétique fait que celui-ci est d’abord destiné à être entendu plutôt que lu. Placées sous l’égide d’Orphée43 et d’Apollon, dieu de la beauté et des arts, et associées à la muse Érato, musique et poésie sont également étroitement liées par la recherche de l’harmonie et de la beauté, par le charme (au sens premier de « chant magique ») que l’on peut retrouver, par exemple, dans le mythe des sirènes qui séduisent Ulysse ou la fascination qu’exerce le joueur de flûte du conte des frères Grimm. Depuis 1872, date de la parution de l’essai La Naissance de la tragédie, l’origine de la poésie s’est trouvée enrichie par la réflexion de Nietzsche. Celui-ci considère en effet que la création poétique hésite constamment entre deux directions : l’ordre et l’apaisement apolliniens car ce dieu préside aux chants élevés, à la musique savante, au solfège et la fureur dionysiaque, synonyme de la créativité débridée, du chaos fertile qui bouleverse les codes musicaux instaurés par le premier.


			Au-delà de ces éléments, il faut définir la poésie en s’appuyant sur une conception du langage, et elles sont nombreuses. Cette nécessité a conduit par exemple Paul Valéry44 à élaborer une véritable théorie des fonctions du langage qui sera plus tard reprise par Roman Jakobson45 qui définit ainsi la fonction poétique du langage : « l’accent mis sur le message pour son propre compte est ce qui caractérise la fonction poétique du langage ». Par opposition au sortir de la Deuxième Guerre mondiale, dans Qu’est-ce que la littérature ? l’écrivain et philosophe engagé Jean-Paul Sartre rejette la poésie parce qu’elle « ne se sert pas des mots, elle les sert ». Ainsi on mesure que la spécificité de la poésie tient en ce qu’elle accorde une place prépondérante au signifiant qui détermine le discours et que la forme constitue donc le ressort de la puissance et de la beauté poétique. Autrement dit, le langage poétique n’utilise pas les mots comme outils mais comme objets il est une « hésitation prolongée entre le son et le sens46. » Il faut donc considérer qu’en poésie se manifeste une musique via notamment des procédés tels que l’allitération47 et l’assonance48 qui évoquent ce que les mots sont censés signifier. On ira même jusqu’à parler « d’harmonie imitative » lorsque la répétition de ces sons permet de suggérer concrètement certaines impressions ou réalités. « Oh ! quel farouche bruit font dans le crépuscule / Les chênes qu’on abat pour le bûcher d’Hercule49 » écrit Victor Hugo pour que le lecteur littéralement entende les cognées des bûcherons et le bruit des arbres qui s’abattent avec leur feuillage. Sonorité, rythme, autant de termes qui appartiennent indéniablement au vocabulaire musical et qui font toute la préoccupation de la poésie.
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			Au XIXe siècle, un mouvement littéraire a plus particulièrement pris la mesure de l’importance de la musique des mots en matière poétique, il s’agit du Romantisme qui – logiquement – est fortement représenté dans notre bibliographie.


			II.3. Les romantiques et leurs héritiers


			Au début du XIXe siècle soit la pleine période romantique en France, la peinture joue le rôle d’art pilote, comme l’architecture ou l’orfèvrerie au Moyen Âge, voire l’art des jardins au XVIIIe siècle, notamment de par son lien avec la Nature dont elle s’emploie à reproduire les beautés. On peut penser à Turner, Delacroix ou Constable notamment. Mais s’ajoute à ce primat l’instauration progressive d’un principe de communion entre les arts. Un musicien comme Berlioz et un peintre comme Delacroix puisent une bonne part de leur inspiration dans la littérature, tandis que des dessinateurs et graveurs inspirent Victor Hugo, on peut penser à Dürer par exemple. Des correspondances plus subtiles existent aussi davantage à l’état d’intentions : « Stendhal n’avait-il pas voulu donner à La Chartreuse de Parme la couleur du Corrège et à certains passages de Lucien Leuwen l’allure d’un allegro de Mozart ou de Pergolèse50 ? » Nombre de nouvelles ou romans mettent en scène un compositeur ou un chanteur en proie aux tourments de la création, au rejet de la société. Les romanciers et poètes se font critiques d’art et de musique en particulier. Concrètement cette prise d’importance de la musique passera en poésie par l’utilisation du trimètre par V. Hugo. Il s’agit là de rompre avec la rigidité rythmique de l’alexandrin classique et sa césure à l’hémistiche jugée inapte à traduire les divers mouvements de la psyché, par essence fluctuants. La défense du rythme ternaire vaudra bien des déboires à Hugo mais la poésie s’en trouvera incroyablement revigorée par l’instauration de nouveaux rythmes et la concurrence de la rime par l’assonance. La musicalité évolue considérablement à cette époque.


			À partir des années 1850, les héritiers des poètes romantiques, Nerval, Baudelaire notamment donnent naissance à ce qu’on a appelé la poésie moderne construite autour de la « sorcellerie évocatoire51 ». Chez Baudelaire en particulier, elle passe entre autres, par un certain nombre de renouvellements dont la conception des fonctions du poète, du rôle de l’art, le refus du lyrisme et une revalorisation de l’imagination « la plus scientifique des facultés52 ». En effet, Baudelaire est persuadé que seul le poète peut percevoir intimement le monde sensible, sa première source d’inspiration. Ainsi, la méditation sur la Nature devient-elle une nouvelle voie de connaissance en même temps qu’il invente ou plutôt affine les expressions novatrices qui lui permettront de rendre compte de cette expérience mystique. D’où l’évolution des formes poétiques (jusqu’au poème en prose), et la recherche d’un principe explicité dans son célèbre poème « Correspondances » : les synesthésies. Le poète y livre la méthode des équivalences sensorielles : « Les parfums, les couleurs et les sons se répondent ». Les procédés rhétoriques aptes à rendre compte de cette entreprise sont essentiellement les figures d’images (comparaisons et métaphores) qui s’en trouvent considérablement renouvelées. Il s’agit d’un véritable « art poétique », qui formule et met en œuvre un projet esthétique nouveau. On le voit, la musicalité des mots a trouvé toute sa place.


			Au début du XXe siècle, la fusion entre les arts se poursuit tandis que la peinture passe du figuratif à l’abstraction. Si les musiciens avaient toujours été représentés dans la peinture c’est à présent la musique qui allait l’être.


			

				

					

				

				

					

							

							POUR APPROFONDIR


							–Honoré de Balzac, Gambara.


							–Honoré de Balzac, Massimila Doni.


							–Honoré de Balzac, Sarrasine.


							–Charles Baudelaire, Les Fleurs du mal « Harmonie du soir ».


							–Charles Baudelaire, Les Fleurs du mal « La Musique ».


							–Charles Baudelaire, Les Fleurs du mal « Correspondances ».


							–Hector Berlioz, Euphonia ou la ville musicale.


							–E.T.A. Hoffmann, Le Conseiller Krespel.


							–Gérard de Nerval, Odelettes « Fantaisie ».


							–Arthur Rimbaud, Poésies « À la musique ».


							–Valérie Rouzeau, Vrouz.


							–Paul Verlaine, Poèmes saturniens, « Sérénade ».


							–Paul Verlaine, Jadis et naguère « Art poétique ».


							–Charles Baudelaire, L’Art romantique « Richard Wagner et Tannhaüser à Paris ».


							–E.T.A. Hoffmann, Kreisleriana.


						

					


				

			


			II.4. « l’oreille voit53 »


			L’abstraction picturale, marque la dissolution de l’objet et accentue encore davantage la perméabilité entre les diverses disciplines artistiques. Dans son ouvrage Du Spirituel dans l’art (1910), Vassily Kandinsky médite sur les rapports entre peinture et musique, forme et couleur, et tente de définir leurs valeurs expressives et leurs combinaisons. De son côté, Paul Klee dont la pensée et les écrits sont irrigués par de solides connaissances musicales s’efforce de représenter dans ses toiles les sons et leurs vibrations. En 1947 au festival d’Avignon, il rencontre le compositeur Pierre Boulez dont les œuvres se trouvent nourries par sa peinture. Klee est présenté comme « l’artiste qui a tenté une transposition plastique de la musique54. » Il ne s’agit aucunement de traduire de manière graphique la musique, ou d’imiter une sorte de graphisme musical en peinture, mais plutôt d’appliquer la musique à un autre mode d’expression. De son côté, un peintre comme Mondrian s’efforce de faire de la dimension temps une composante concrète de son travail plastique. Si la musique est durée et la peinture fixité, les deux doivent pouvoir se répondre, c’est son postulat. Il veut montrer que la musique, art du temps et la peinture, art de l’espace, par un travail de fusions, de correspondances et d’analogies sont en fait liés. « Le temps musical est visible, l’espace pictural audible : c’est en ce qui les désaccorde que musique et peinture s’interpénètrent ». On retrouve pleinement les synesthésies si chères à Baudelaire. C’est une partie de ce que les peintres Futuristes et Cubistes vont s’employer à représenter. Cela ira jusqu’au Musicalisme courant artistique créé par le peintre Henri Valensi qui postule que les peintres utilisent la « matière-couleur » pour ses vibrations et cherchent à synchroniser couleurs et formes dans l’espace de leur toile à la façon du musicien qui agence sa matière sonore en relation directe avec les émotions à exprimer.


			

				

					

				

				

					

							

							POUR APPROFONDIR


							–Junod, La Musique vue par les peintres.


							–Georges Braque, Hommage à Bach.


							–Paul Klee, Fugue en rouge.


							–Franz Kupka, Les Touches de piano. Le Lac.


							–Henri Matisse, La Tristesse du roi.


							–Joan Miró, Intérieur hollandais.


							–Mondrian, Broadway Boogie-Woogie.


							–Luigi Russolo, La Musica.


							–Nicolas de Staël, Le Concert.


						

					


				

			


			Si le XXe siècle s’est employé à une certaine « musicalisation des arts55 » on peut constater qu’au XXIe siècle, la musique est davantage marquée par la libéralisation de l’économie. En effet, depuis environ 20 ans, elle est essentiellement une industrie mise en péril par le passage au tout numérique et la fin des supports types CD. L’abandon progressif des supports physiques dès 1999 avec la naissance de Rhapsody devenu Napster (premier magasin de musique en ligne) a eu pour conséquence l’érosion considérable des droits d’auteur pour les compositeurs et interprètes en particulier. Avec l’avènement du streaming comme modèle dominant de diffusion, la planète n’a jamais écouté autant de musique. Et pourtant, cette dernière n’a jamais rapporté aussi peu aux artistes, en témoignent notamment les revenus unitaires du streaming : « En se basant sur ces chiffres, un musicien se devrait ainsi de cumuler en moyenne 390 000 écoutes mensuelles sur Spotify si il veut réunir l’équivalent d’un SMIC brut (1 539 euros), sans prendre en compte les taxes à payer sur la somme récoltée56. » On s’achemine donc doucement mais sûrement vers une paupérisation massive des artistes musicaux que le seul spectacle vivant ne saurait compenser ; d’autant moins dans une ère où les rassemblements d’un grand nombre de personnes seront régulièrement limités pour des raisons sanitaires…


			

				

					

				

				

					

							

							POUR APPROFONDIR


							–Virginie Despentes, Vernon Subutex.


							–Nick Hornby, Haute Fidélité.


							–Alain Bashung, De l’aube à l’aube.


							–Agnès Gayraud, Dialectique de la pop.


							–François Gorin, Sur le rock.


							–Joy Sorman, Du bruit.


							–Car Wilson, Let’s talk about love – Pourquoi les autres ont-ils si mauvais goût ?


							–Micka Assayas, Very Good Trip (podcast).


							–Richard Curtis, Good morning England.


							–Alan Parker, The Commitments.


						

					


				

			


			Nous vivons environnés de musique mais il apparaît que nous la connaissons assez mal. La façon dont elle parvient à nous émouvoir, ses fonctions sociales et politiques mériteraient d’être creusées. De même que tout n’a pas été dit dans cette introduction sur les liens ténus ou profonds que la musique entretient avec le langage et les autres formes d’expression, ni de sa place dans l’histoire de l’art. Pourtant, même sans connaissance aucune, sans culture aucune, pas même celle du titre que l’on écoute, nul ne peut empêcher quelqu’un d’aimer la musique, car elle est d’abord et avant tout une expérience beaucoup plus qu’une série de savoirs. Et c’est là une grande partie de sa singularité. « Car la musique est là, sur terre, elle existe à nos côtés, comme une amie, et la plénitude de son évidence donne le courage de vivre, d’écrire, de continuer57. »


			Hélène Bieber
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