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Qu’est-ce que la littérature musicale ?

Ce qu’il est convenu d’appeler littérature musicale est le corpus de la musique écrite en Occident depuis le Moyen Âge qui continue d’intéresser les musiciens et les mélomanes, ce qui ne représente qu’une infime partie de l’activité musicale d’une époque donnée. On s’attend à ce que la musique plaise à l’oreille, stimule l’esprit et parle au cœur de l’auditeur. 

On parle souvent des effets bénéfiques de la musique sur la personne, les plantes, les animaux ou même les vins. Mais si toute musique agréable peut procurer ces bénéfices, les chefs-d’œuvre de l’art sont un point de contact idéal avec le génie des grands créateurs et avec des époques, des cultures et des sensibilités différentes. En outre, le silence intérieur essentiel à une véritable écoute de la musique amène une meilleure connaissance de soi et une ouverture au monde des sentiments humains sublimés par l’art.

Tout art est création de formes expressives, symboles du sentiment humain.  

Susan K. Langer (1895-1985)

Très brève histoire de la musique

Moyen Âge (avant 1450) : développement du plain-chant, premiers essais de notation musicale et de polyphonie.

Renaissance (de 1450 à 1600) : développement de la polyphonie et de procédés expressifs et descriptifs, perfectionnement de la notation.

Baroque (1600 à 1750) : codification de l’harmonie, développement de la virtuosité instrumentale et vocale, naissance de l’opéra et de formes de musique instrumentale : le concerto, la suite, la partita, la sonate; plus grande diffusion de la musique imprimée. Grande importance de la polyphonie et de la basse continue.

Époque Classique (1750 à 1800) : développement du concert public, simplification de la texture musicale (la basse continue est abandonnée au profit d’un accompagnement plus simple d’un thème principal). Naissance du pianoforte, de l’orchestre symphonique, du quatuor à cordes, de la forme sonate, de la symphonie. Souci constant de l’équilibre expressif et formel.

Époque Romantique (19e siècle) : émergence du compositeur et du virtuose indépendants. Développement technologique de la facture instrumentale. L’expression prend le pas sur la forme, devient plus lyrique, individualiste, sincère, exaltée et spontanée. Amplification des formes héritées du Classicisme, floraison des pièces de genre, des miniatures et de la musique à références littéraires; naissance du poème symphonique. L’édition musicale devient une véritable industrie.

Au début du 20e siècle, des compositeurs français, dits impressionnistes, composent une musique plus évocatrice que dramatique, se libèrent de l’harmonie fonctionnelle, utilisent les couleurs harmoniques et instrumentales à des fins poétiques, et cultivent l’exotisme. Des compositeurs allemands (expressionnistes) et des compositeurs d’opéras italiens (véristes) poussent le romantisme jusqu’au morbide. Emploi libre des dissonances, dissolution de la tonalité, puis, naissance du dodécaphonisme. Emploi de la polytonalité, développement du rythme pur comme élément musical, emploi d’ostinatos, affranchissement des mesures régulières. Influence du jazz, utilisation de sons non musicaux, enregistrés ou synthétisés. Développement vertigineux de la diffusion de la musique par les média électroniques.

La notation

La découverte et la maîtrise de la notation musicale a permis le développement de la composition musicale; en effet, il est plus commode d’élaborer des idées musicales complexes par écrit, surtout si la réalisation de ces idées implique plusieurs interprètes. Voici ce qu’une partition peut contenir :

les hauteurs (les notes)

les timbres (l’instrumentation et l’utilisation de ces instruments)

les durées relatives (les figures de notes)

les intensités relatives (les nuances)

les articulations

la vitesse de la pulsation (avec plus ou moins de précision)

les reprises et renvois

et enfin, des indications expressives, dont - curieusement - les compositeurs sont assez avares.

DE L’IDÉE AU CONCERT

1. Inspiration et élaboration

2. partition

3. interprétation

4. transmission

5. réception

Un bon compositeur saura suffisamment organiser et synthétiser sa pensée pour la noter sans la trahir. La partition est donc porteuse du message, et acquiert ainsi une certaine indépendance de son créateur, parfois soumise aux aléas du travail éditorial. L’interprète travaille ensuite à partir de sa compréhension personnelle de la lettre et de l’esprit de la partition.

La transmission se fait lors d’un concert, un événement ponctuel et fugace où tout peut arriver. Depuis un siècle, la transmission prend de plus en plus souvent la forme d’un enregistrement dont la technologie et la commercialisation impliquent la participation de plusieurs nouveaux intervenants.

Il convient de rappeler que la réception est une étape aussi subjective et créative que les précédentes.

Glossaire des termes musicaux

ACCORD : Combinaison de notes simultanées, plus ou moins stable ou consonante.

ACCORD PARFAIT : Accord composé d’une fondamentale, de sa tierce et de sa quinte.

ALLEMANDE : Danse ancienne modérée, à quatre temps.

ALTÉRATION : Modification d’une note d’un demi-ton vers l’aigu (par le dièse) ou vers le grave (par le bémol).

ATONALITÉ : Absence d’attraction tonale.

AIR (ou ARIA) : Morceau pour voix soliste, dans une cantate, une passion, un oratorio ou un opéra.

ARIOSO : Air très court, intercalé dans un récitatif ou un mélodrame. Peut remplacer un récitatif et servir d’introduction à un air proprement dit.

BALLADE : Pièce de genre, souvent inspirée d’un poème narratif.

BOURRÉE : Danse ancienne vive, à deux temps.

BINAIRE : a) Forme en deux parties, le plus souvent répétées. 

b) Division interne de la pulsation par deux.

CABALETTE : Coda brillante d’un air d’opéra.

CADENCE : a) Succession d’accords qui établissent la tonalité. Élément important dans la ponctuation du discours musical.

b) voir concerto.

CANON : Procédé de composition polyphonique où les voix sont les mêmes, mais décalées, et parfois transformées : le canon peut être à l’unisson ou à un certain intervalle; les autres voix du canon peuvent procéder par augmentation (les valeurs sont doublées), par diminution (les valeurs sont diminuées de moitié), par mouvement contraire (les intervalles restent les mêmes, mais ascendants plutôt que descendants, et vice-versa). Certaines œuvres sont essentiellement canoniques, d’autres utilisent épisodiquement le canon.

CANTATE : Pièce chantée. Composition vocale avec accompagnement instrumental et parfois un chœur. Peut être sacrée ou profane.

CHACONNE : (ou passacaille) Variations sur une basse obstinée de quatre ou huit mesures.

CHORAL : Dans la liturgie protestante, mélodie extrêmement simple, chantée par les fidèles à l’unisson ou harmonisée en homorythmie. Les mélodies de choral sont souvent citées dans la musique sacrée des compositeurs protestants.

CHROMATISME : Utilisation, comme note de passage, des notes altérées qui sont entre deux degrés consécutifs à distance d’un ton entier.

CONCERTO : œuvre pour instrument soliste (ou groupe d’instrument solistes) et ensemble instrumental. Le concerto classique est en trois mouvements (vif-lent-vif). Vers la fin de sa dernière intervention, l’instrument soliste joue souvent une cadence, de caractère improvisé, sans accompagnement de l’orchestre.

CONCERTO GROSSO : Concerto pour petit groupe instrumental (concertino) et un plus grand ensemble (ripieno), typique de l’époque baroque. Les plus beaux exemples sont ceux de Handel et les Concertos Brandebourgeois de J.S. Bach.

CONSONANCE : Stabilité relative d’un intervalle ou d’un accord.

CONTINUO : Dans la musique baroque, ligne de basse, jouée par un instrument monodique grave (violoncelle, contrebasse, viole de gambe, basson) et son harmonisation, jouée par un instrument harmonique (clavier ou instrument à cordes pincées).

CONTREPOINT : Science de l’écriture polyphonique, c’est-à-dire de la combinaison de lignes mélodiques simultanées.

COURANTE : Danse ancienne vive ou modérée, à trois temps.

DEGRÉ : Nom générique donné aux notes de la gamme. Do est le 1er degré de la gamme de do, mais le 3e de la gamme de la.

DEMI-TON : Plus petit intervalle dans la musique occidentale.

DÉVELOPPEMENT : Élaboration d’idées musicales déjà exposées, par imitation, variation, opposition, fragmentation, amplification, modulation. Partie centrale d’une forme sonate, entre l’exposition et la réexposition.

DISSONANCE : Dans l’harmonie tonale fonctionnelle, instabilité d’un intervalle ou d’un accord, qui demande à être résolue par une consonance. On distingue l’appoggiature et la broderie, qui sont des notes de passage vers une consonance, et le retard, qui est une note consonante qui devient dissonante à cause du mouvement des autres voix.

DIVERTIMENTO : Divertissement, en italien. Voir sérénade.

DODÉCAPHONISME : Langage atonal basé sur l’égalité des douze demi-tons, utilisés selon un système de référence appelé série (on dit aussi musique sérielle). Les notions de consonance et de dissonance n’existent plus dans ce contexte.

ENSEMBLES : On utilise, en français, les termes suivants : solo, duo, trio, quatuor, quintette, sextuor, septuor, octuor.

ÉTUDE : Pièce pour instrument seul, à but didactique pour l’instrumentiste, qui développe un aspect particulier du jeu instrumental. Les études de concert exigent en général beaucoup de virtuosité de l’interprète.

FINALE : Nom donné parfois au dernier mouvement d’une symphonie ou d’une sonate, ou au dernier morceau d’un acte d’opéra.

FORME SONATE : Cadre formel, en usage depuis la période classique, composé de deux thèmes contrastants présentés dans l’exposition (souvent reprise), suivis d’un développement et d’une réexposition. Dans les étapes plus tardives de l’évolution de la forme sonate, on trouve parfois un troisième thème (ou thème conclusif) et un deuxième développement pendant la réexposition.

FUGATO : Partie fuguée d’un morceau.

FUGUE : Composition polyphonique monothématique et imitative, où les voix entrent successivement en exposant un thème appelé sujet, parfois accompagné d’un contre-sujet. Ne pas confondre avec le canon, où les voix sont strictement les mêmes, mais décalées.

GAMME : Succession des sept notes principales d’une tonalité, séparées par tons ou demi-tons.

GAVOTTE : Danse ancienne vive, à deux temps.

GIGUE : Danse ancienne rapide, ternaire.

HARMONIE : Aspect vertical de la musique. Science des accords et de leurs enchaînements.

IMPROMPTU : Pièce de genre à caractère spontané, souvent de forme ternaire.

INTERMEZZO : Pièce de genre à caractère intimiste, souvent de forme ternaire.

INTERVALLE : a) Distance entre deux notes, divisible en tons et demi-tons, calculée d’après le nom des notes : l’unisson, la seconde, la tierce, la quarte, la quinte, la sixte, la septième, l’octave et à partir de la neuvième (qui est une seconde redoublée), on utilise l’adjectif ordinal.

b) Combinaison (plus ou moins consonante) ou succession de deux notes.

LEGATO : Continuité sonore d’une succession de notes.

LIED : (pluriel : LIEDER) Poème allemand mis en musique pour voix seule et piano.

MADRIGAL : Mise en musique d’un poème profane, pour plusieurs voix, caractéristique de la Renaissance.

MAGNIFICAT : Cantique de la Vierge Marie (Luc, 1, 46-56), mis en musique isolément, ou dans le cadre des vêpres.

MAZURKA : Danse polonaise modérée, à trois temps.

MÉLODIE : a) voir «les éléments de la musique»

b) Poème français mis en musique pour voix seule et piano.

MÉLODRAME : Au théâtre, musique instrumentale qui accompagne un texte parlé.

MENUET : Danse ancienne à trois temps.

MESSE : Mise en musique de l’ordinaire de la messe en 5 grandes parties, désignées par le premier mot du texte : Kyrie, Gloria, Credo, Sanctus, Agnus Dei. Chaque partie peut être divisée en plusieurs mouvements.

MODE : a) Forme majeure ou mineure d’une tonalité, d’après l’altération du troisième degré.

b) Gamme ancienne, en usage dans le plain-chant, ou encore, gamme exotique ou artificielle.

MODULATION : Changement plus ou moins progressif de tonalité.

MONODIE : Ligne musicale seule ou avec un accompagnement simple.

MOTET : Composition vocale sur un texte sacré, souvent polyphonique, a cappella ou avec un accompagnement minimal.

NOCTURNE : Pièce de genre, liée à une idée poétique de la nuit.

OCTAVE : Distance entre une note et le double de sa fréquence, qui porte le même nom. En Occident, l’octave est divisée en douze demi-tons.

ORATORIO : œuvre dramatique mais non scénique, en général de caractère sacré, pour solistes, chœurs et orchestre.

ORGANUM : (Pluriel : organa) Forme primitive de polyphonie basée sur le plain-chant.

OSTINATO : Répétition (obstinée) d’un motif mélodique ou rythmique.

OUVERTURE : a) Morceau qui sert d’introduction à une œuvre scénique (opéra, ballet, pièce de théâtre).

b) À l’époque baroque, le premier mouvement d’une suite ou d’une partita. On distingue l’ouverture à la française, où une partie rapide et fuguée est encadrée de deux parties lentes caractérisées par les rythmes pointés (notes très courtes qui précèdent des notes longues), et l’ouverture à l’italienne, où deux parties rapides encadrent une partie lente. Les suites pour orchestre de J.S. Bach sont parfois appelées ouvertures.

PARTITA : Suite de mouvements de danse ou parfois de variations sur un thème pour instrument seul ou formation de chambre.

PASSACAILLE : voir CHACONNE.

PASSEPIED : Danse ancienne vive, ternaire.

PASSION : Mise en musique du récit de la Passion (en général de la Cène jusqu’à la mort de Jésus) extrait d’un des évangiles. En plus du texte biblique, on y retrouve aussi des textes pieux, sous forme de chorals, de chœurs ou d’airs.

PÉDALE : Note tenue à la basse, malgré l’évolution des voix supérieures. Caractéristique de la fin d’une section ou de la coda d’une œuvre.

PLAIN-CHANT : Chant liturgique monodique, souvent appelé chant grégorien.

POLYPHONIE : Combinaison de lignes musicales simultanées.

PRÉLUDE : a) Composition qui sert d’introduction à un opéra (au 19e siècle), à une suite, une partita ou à une fugue.

b) Pièce de genre.

POLONAISE : Danse modérée à trois temps.

RÉCITATIF : Mise en musique d’un texte, qui évoque le débit et les intonations de la parole. Le récitatif est mesuré, mais sans pulsation d’accompagnement : le chanteur interprète le rythme écrit avec une certaine liberté. La prosodie est syllabique et il n’y a pas de répétitions de texte. Récitatif secco : avec accompagnement d’un instrument harmonique. Récitatif accompagné : la voix soliste chante seule ou sur un accord tenu par l’orchestre, qui joue parfois des fragments musicaux entre les phrases du texte.

REQUIEM : Mise en musique de la liturgie funèbre catholique. Le texte, assez long, comprend les 1re, 4e et 5e parties de l’ordinaire de la messe : Introït, Kyrie, Séquence, Offertoire, Sanctus, Benedictus, Agnus Dei, Communion, Libera me et In paradisum.

RHAPSODIE : Pièce de genre, souvent à caractère national, héroïque ou épique.

RICERCAR ou RICERCARE : Autre nom plus ancien pour la fugue.

RONDO : Forme ABACA(DA, etc.). RONDO-SONATE : forme ABACABA.

RUBATO : Temps volé. Fluctuation expressive de la pulsation ou de ses divisions. Le rubato est rarement indiqué par le compositeur, mais c’est un élément essentiel dans l’interprétation de la musique, surtout au 19e siècle.

SARABANDE : Danse ancienne lente, à trois temps.

SCHERZO : a) Mouvement très rapide et énergique à trois temps, de caractère souvent humoristique (plaisanterie, en italien) qui a remplacé, au 19e siècle, le menuet traditionnel dans la sonate et la symphonie. De forme ternaire, avec un trio central.

b) Pièce de genre, de même nature.

SÉRÉNADE : Par définition, œuvre jouée le soir (une aubade est jouée le matin). Une sérénade a un caractère de divertissement ou de fête. 

SICILIENNE : Danse de rythme ternaire, dans un mouvement modéré qui évoque le balancement.

SINFONIA : Anciennement, ouverture d’opéra, ou introduction instrumentale d’une cantate ou d’un oratorio.

SONATE : Pièce sonnée, c’est-à-dire, jouée par des instruments, par opposition à cantate, pièce chantée. En plusieurs mouvements (en général, trois ou quatre), elle peut être pour un ou deux instruments; à partir de trois, elle s’appelle trio, quatuor, etc. Ne pas confondre avec l’expression forme sonate.

STACCATO : Discontinuité sonore de notes successives.

SUJET : Thème d’une fugue.

SYMPHONIE : Sonate pour orchestre. La symphonie classique est en quatre mouvements : premier mouvement rapide, de forme sonate, avec parfois une introduction lente; deuxième mouvement lent ou modéré; menuet (ou scherzo) et trio; finale rapide. Le nombre et l’ordre des mouvements variera beaucoup vers la fin du 19e siècle.

TEMPO : Fréquence de la pulsation.

TERNAIRE : a) Division interne de la pulsation par trois.

b) Forme ternaire : ABA

THÈME : Idée musicale importante, sujette à développement.

TOCCATE : Pièce pour clavier, souvent à caractère improvisé, virtuose.

TONALITÉ : Système de référence de la musique tonale, articulé autour d’une note, la tonique, dont elle porte le nom, de l’accord parfait et de la gamme. Il y a douze tonalités possibles, chacune pouvant être majeure ou mineure, selon l’altération du troisième degré.

TONIQUE : Note principale d’une tonalité, pôle principal d’attraction, base de l’accord parfait qui donne son nom à la tonalité.

TRANSCRIPTION : Adaptation d’une œuvre pour un autre instrument ou une autre formation.

TRIO : Section centrale d’une danse à trois temps (menuet, polonaise, valse) ou d’un scherzo, jouée entre l’exposition et la reprise.

TUTTI : Dans un concerto, passage joué par l’orchestre, par opposition aux solos (ou soli).

VALSE : Danse modérée ou rapide à trois temps, qui fait son apparition au 19e siècle.

VARIATION : Transformation d’un élément musical.

VARIATIONS : Suite de transformations d’un thème. Jusqu’au milieu du 19e siècle, les variations adoptent la structure du thème original.

VÊPRES : Mise en musique de la liturgie catholique de la fin de l’après-midi, qui consiste en cinq psaumes et le Magnificat.

Les éléments musicaux

Le travail du compositeur consiste à utiliser toutes les techniques d’écriture à sa disposition pour élaborer une œuvre qui durera plusieurs minutes; l’intérêt d’une composition dépend autant de la qualité des thèmes que de leur traitement.

Les éléments de base

Un thème peut être une mélodie ou un motif.  Une bonne mélodie est immédiatement identifiable, aisée à mémoriser, tonale, d’une coupe rythmique régulière, et a un caractère vocal. 95% des mélodies commencent par une des trois notes de l’accord parfait et se terminent à la tonique (note qui donne son nom à la tonalité).

Une mélodie ne dure que quelques secondes. Un motif est encore plus court : quelques notes, une formule rythmique, une couleur instrumentale.

L’absence de mélodie se fait vite sentir. La mélodie est le lien entre la chanson - naturelle - et la composition - construite. Une composition sans mélodie peut être extrêmement intéressante, mais n’aura pas le succès d’une œuvre de qualité comparable (même moindre!) qui contient de bonnes mélodies.

Un thème est habituellement accompagné, soit polyphoniquement (par une autre ligne mélodique, subordonnée à la mélodie), soit harmoniquement (par un accord tenu, répété ou arpégé).

Développements

L’imitation est le plus ancien des moyens de développement d’un thème : le parallélisme est une forme d’imitation simultanée. Mais en général, on entend par imitation la reprise d’une idée musicale dans une autre voix, avec un certain décalage. C’est la base du canon et de la fugue.

La variation est un élément important du développement d’une idée musicale. Ce qui peut être varié : le thème (par ornementation), l’accompagnement, le mode, la tonalité, le rythme, le timbre (l’instrumentation), le registre (plus aigu ou plus grave), le tempo.

Autres éléments du développement : l’opposition, la fragmentation, l’amplification, l’imitation, la reprise, l’invention.

Autres éléments musicaux : la couleur instrumentale, le silence, l’harmonie. Le caractère, l’expression, l’atmosphère sont plus subjectifs, et dépendent à la fois de la partition et de son interprétation.

Catalogues

La musique pure, c’est-à-dire la musique sans référence littéraire ou narrative, est généralement identifiée par son genre musical. Même si certaines œuvres ont un titre (pas nécessairement du compositeur), il faut recourir à une numérotation pour cataloguer et identifier les œuvres.

Par exemple, L. van Beethoven : Sonate pour violoncelle et piano no 5 en ré, op. 102 no 2, veut dire que cette sonate est la 5e que Beethoven a écrite pour cette formation, qu’elle fait partie de sa 102e publication qui contient au moins une autre sonate. Quant à la tonalité (en ré), elle ne signifie pas grand-chose pour le mélomane, mais elle est un moyen supplémentaire de s’y retrouver dans ce fatras numérique. Quand le mode (majeur ou mineur) n’est pas précisé, on suppose qu’il est majeur.

Au 20e siècle, les compositeurs abandonnent le système des opus (à l’exception, notamment, des russes Prokofiev, Rachmaninov et Chostakovitch). Les œuvres ont plus souvent des titres, sinon on se fie au numéro ordinal de l’œuvre.

Voici un aperçu des catalogues œuvres des grands compositeurs :

Bach : BWV (Bach Werke Verzeichnis), catalogue par genres.

Beethoven : un des premiers compositeurs à faire publier presque tout son œuvre au fur et à mesure. La classification des œuvres non publiées de son vivant (par exemple, le célèbre Für Elise) est indiquée par WoO : Werke ohne Opuszahl (œuvres sans numéro d’opus).

Chopin : Les œuvres qui portent un numéro d’opus plus grand que 65 sont des publications posthumes d’œuvres mineures ou d’œuvres de jeunesse.

Handel : La plupart des œuvres instrumentales ont été publiées du vivant du compositeur, avec un numéro d’opus. Il existe toutefois un catalogue complet HWV (Händel Werke Verzeichnis).

Haydn : On utilise le numéro d’opus quand il y en a un, sinon la numérotation ordinale de l’œuvre (par exemple, Symphonie no 104). Il existe toutefois un catalogue complet Hoboken : Hob. III, 23 se lit : Hoboken, volume trois, numéro vingt-trois.

Mozart : Catalogue chronologique de Köchel (Requiem K. 626 ou KV 626). Le catalogue a été récemment révisé, c’est pourquoi on trouve parfois un deuxième numéro intercalaire, entre parenthèses, pour les œuvres qui ont été déplacées : Concerto pour flûte KV 313 (285c).

Domenico Scarlatti : Il existe trois catalogues : Kirkpatrick, Longo et Pestelli. La même sonate peut être identifiée par trois numéros différents : Sonate K. 492 / L. 14 / P.443.

Schubert : Catalogue chronologique de Deutsch (Quintette en do D. 956). Schubert ne faisait publier qu’une partie de ses œuvres, et de nombreuses autres ont été publiées après sa mort : les numéros d’opus qu’on leur a donné ne donnent pas de renseignements sur leur chronologie.

Telemann : On n’a pas fini de publier et de cataloguer l’œuvre du compositeur le plus prolifique de tous les temps (voir le livre des records Guinness). On commence toutefois à utiliser le TWV (Telemann Werke Verzeichnis).

Vivaldi : Il existe 12 opus publiés du vivant du compositeur, chacun comprenant 6 ou 12 concertos ou sonates. Pour les 500 autres œuvres, il existe plusieurs catalogues, mais le plus récent et le plus complet est celui de Ryom (Concerto pour flûte RV 437).

Autres titres

Les titres d’œuvres vocales ou scéniques, et les titres ou surnoms d’œuvres instrumentales sont cités dans la langue originale ou dans une traduction française.

Noms russes

La translitération des noms russes varie d’un pays et d’une langue à l’autre. Ainsi, on trouve Chostakovitch (en français), Shostakovich (en anglais), Schostakowitsch (en allemand), etc.

Noms de notes et tonalités

Les francophones européens utilisent encore à l’occasion ut, l’ancien nom de do.

En anglais, les notes sont désignées par des lettres : C (do), D (ré), E (mi), F (fa), G (sol), A (la), B (si); dièse et bémol se traduisent par sharp et flat; majeur et mineur par major et minor.

En allemand, on utilise aussi le système des lettres, sauf que B correspond à si bémol, et H à si naturel. On rajoute is au nom de la note pour le dièse, et es pour le bémol (s après A et E qui sont des voyelles). Majeur et mineur se traduisent par dur et moll.

Ainsi, do dièse mineur sera en anglais C sharp minor et en allemand Cis moll.

Noms des notes en allemand et leurs équivalents français

C
Do

Cis
Do #

Ces
Do b
D
Ré

Dis
Ré #

Des
Ré b
E
Mi




Es
Mi b
F
Fa 

Fis
Fa #

G
Sol

Gis
Sol #

Ges
Sol b
A
La




As
La b
B
Si b
H
Si

Il manque quelques notes, qu’il est inutile d’apprendre puisqu’elles ne désignent aucune tonalité (il n’y a pas de gamme de mi #, de fa b, de la # ou de si #)

La gamme

Gamme majeure : I (ton) II (ton) III (½ ton) IV (ton) V (ton) VI (ton) VII (½ ton) I
Quelques règles de contrepoint

· Pas plus de trois intervalles semblables consécutifs.

· Pas d’unissons, de quintes et d’octaves consécutives.

· À deux voix, ne pas répéter de notes.

· Les intervalles suivants sont permis : Unisson et 8ve, 3ce et 10e, 5te et 12e, 6te et 13e.

· À trois voix et plus, ne pas superposer la 5te et la 6te.

· Deuxième espèce : les dissonances doivent être conjointes avant et après.

Ensembles

On utilise, en français, les termes suivants : solo, duo, trio, quatuor, quintette, sextuor, septuor, octuor.

L’opéra

Les voix

soprano

mezzo (ou mezzo-soprano)

alto (ou contralto)

ténor

baryton

basse

À cette classification s’ajoute une bonne dizaine de types de voix selon leur étendue, leur caractère ou leur emploi théâtral, mais en général, toutes peuvent se rapporter aux six premiers. On pourrait toutefois rajouter les altos masculins, qu’on appelle parfois contre-ténors, ou hautes-contre (l’appellation fait l’objet d’une certaine polémique...).

L’opéra, comme la pièce de théâtre, est divisé en actes et en scènes, et il est précédé d’une ouverture ou d’un prélude, parfois appelé sinfonia à l’époque baroque.

Le texte d’un opéra s’appelle livret, écrit par un librettiste. 
À ses débuts, l’opéra est composé d’airs et d’ensembles entrecoupés de dialogues parlés ou de récitatifs. Chez Wagner et ses successeurs, la musique est souvent continue.

Indications de tempo

Du plus lent au plus rapide :

grave

largo

larghetto

adagio

andantino

andante

allegretto

allegro

presto

prestissimo

À ces indications se greffent souvent :

assai (très)

cantabile (chantant)(L’accent tonique est sur ta)

con brio (avec brio)

con fuoco (avec feu)

con spirito (avec esprit)(L’accent tonique est sur spi)

espressivo (expressif)

grazioso (gracieux)

ma (mais)

maestoso (majestueux)

molto (beaucoup)

mosso ou con moto (avec du mouvement)

non troppo (pas trop)

poco (peu)

scherzando (dans le caractère d’un scherzo)

sostenuto (soutenu)

spiritoso (spirituel)

vivace (vif)

Attention aux nuances! Molto allegro veut dire très vif, donc plus vite qu’allegro, alors que molto adagio veut dire très lent, donc plus lent qu’adagio. Donc, jusqu’à adagio, molto et assai ralentissent le tempo, alors qu’ils l’accélèrent à partir d’andante, et l’inverse pour poco et non troppo. (Ne tenez pas compte d’andantino - d’aucuns prétendent que c’est plus rapide qu’andante, d’autres que c’est plus lent...)
Revue de documentation 

Vous devez trouver au moins trois textes de sources différentes (300 à 500 mots au total), portant sur l’œuvre qui vous a été assignée, et en recopier ce qui vous semble pertinent. Tout ce dont vous avez besoin se trouve au secteur art et musique de la bibliothèque de l’université, au 4e étage du pavillon Jean-Charles-Bonenfant. Vous pouvez chercher dans :

· les notes qui accompagnent les disques

· les guides musicaux

· les ouvrages sur le compositeur (cotes ML 410 à la bibliothèque de l’Université Laval).

À éviter : 

· Une recherche par le catalogue Ariane peut vous amener à une partition ou à une monographie sur l’œuvre : les renseignements qu’on y trouve s’adressent surtout aux spécialistes. 

· Les dictionnaires musicaux ne donnent en général que des renseignements assez superficiels sur une œuvre en particulier. 

· Les guides de disques ne donnent que des appréciations critiques sur les qualités techniques et artistiques des disques, et ne qu’exceptionnellement une source de renseignements sur les œuvres elles-mêmes.

Vous pouvez demander aux employés de l’audiodiapothèque de vous indiquer l’emplacement du catalogue des disques compacts, des guides musicaux. Si vous avez des ennuis, consultez-moi.

Vous n’avez rien à écrire (textes de liaison, présentation, commentaires). Vous pouvez transcrire des textes en anglais : ne les traduisez pas vous-même. 

Inscrivez sur la première page le sujet de la revue de documentation et le nombre de mots qu’elle contient. Indiquez également les références bibliographiques ou discographiques avec précision :

· Pour une livre, la référence devrait donner le nom de l’auteur, le titre, la ville de publication, le nom de l’éditeur, l’année de publication, la page où se trouve votre citation. La cote bibliographique ne fait pas partie de la référence.
· Pour un disque, la référence devrait donner le titre du disque (en général, le nom du compositeur et  le titre de l’œuvre), le nom de l’interprète (dans le cas d’une œuvre orchestrale, le nom de l’orchestre, du chef et le cas échéant, des solistes), l’étiquette et le numéro d’enregistrement, le nom de l’auteur des notes et la page où se trouve votre citation. La cote bibliographique ne fait pas partie de la référence.
Rappelez-vous que le but d’une référence est de permettre au lecteur de retrouver la citation dans sa source originale, et que chaque cas est particulier.
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Exemple de revue de documentation

Johann Sebastian Bach, Jesu, meine Freude BWV 227

« More solemn in expression, and again probably a funeral piece, is the five-part Jesu, meine Freude (BWV227), the best known of all Bach’s motets. The six strophes of Johann Franck’s hymn are separated by verses from Romans 8, forming a kind of ritornello structure of particularly striking symmetry : (…) The motet is framed by two identical plain harmonizations of the chorale melody, while the other odd-numbered movements treat the same melody more freely : nos. 3 and 7 with richer textures, no. 9 as a chorale prelude, and no. 5 as a free and extended paraphrase. No.6 forms a fugal centrepiece. Nos. 4 and 8 are for the three highest and the three lowest voices respectively, their symmetry enhanced by thematic cross-reference (Ex. 29). The relationship between nos. 2 and 10 is even closer, no. 10 being a parody (in a sixteenth-century as much as an eighteenth-century sense) of no. 2.»

Malcom Boyd, Bach (New York : Random House, 1987), p. 138-139.

« Fort de sa profonde culture théologique, J.S. Bach a construit une savante compilation d’extraits d’un cantique de Johann Franck et d’un épître de St Paul aux Romains. Les extraits du cantique sont disposés de façon cyclique : (…) Les extraits de l’épître de St Paul s’imbriquent dans les premiers et sont disposés, eux, de façon axio-symétrique. (…) Les deux cycles ont une thématique différente et complémentaire. Le premier emblématise l’adieu du corps à la terre, le deuxième exhorte l’âme à s’envoler vers son Dieu. Et c’est ainsi que nous trouvons, au centre de toute l’œuvre, le texte : «Ihr aber seid nicht fleischlich, sondern geistlich» qui en résume toute la pensée, et auquel Bach a donné la forme d’une fugue, symbole de l’immatériel dans son écrin homophone.»

Johann Sebastian Bach, Grands Motets, La Chapelle royale, Collegium Vocale, Orchestre de la Chapelle royale, solistes : A. Mellon, G. de Reyghere, V. Darras, H. Crook, P. Kooy, direction Philippe Herreweghe (Harmonia Mundi HMC 901231), texte de Philippe Herreweghe, p. 6-7.

«Jesu, meine Freude is for five voices and opens with a chorale in E minor, followed by words taken from St Paul’s Epistle to the Romans, Es ist nichts Verdammliches an denen (There is therefore now no condemnation for them), with a particular emphasis on the word nichts, declaring confidence in salvation of the deceased.» 

Johann Sebastian Bach, Motets, The Scholars Baroque Ensemble, (Naxos 8.553823), texte de Keith Anderson, p. 4.

Quelques conventions graphiques

· Utilisez les guillemets français («  »).

· Les majuscules prennent aussi des accents.

· L’abréviation de numéro est no.

· On met un point après un abréviation quand sa dernière lettre ne correspond pas à la dernière du mot. Par exemple : op. pour opus.

· Si vous travaillez à l’ordinateur, justifiez à gauche (ne centrez pas le texte).

· La page de présentation n’est pas nécessaire.

· Brochez les travaux de plusieurs pages. N’utilisez pas de reliures, de trombones ou de couvertures translucides.

· L’abréviation de premier est 1er; de première : 1re; des autres ordinaux : 2e, 3e, etc.

Un peu de vocabulaire

Un récital est un concert donné par un artiste seul, avec ou sans accompagnement. On évite le terme spectacle.

On évite le terme performance. Selon le sens, on parlera d’une prestation, d’un concert, d’une représentation, d’une interprétation, d’une exécution.

Les auditeurs écoutent un concert à la radio. Le public ou l’assistance est dans la salle. On préfère le terme spectateur pour quelqu’un qui assiste à un événement scénique (théâtre, opéra). Audience est un calque de l’anglais qui a un tout autre sens en français.

Pendant un concert ou un récital, il y a la plupart du temps une pause. On préfère le terme entracte pour les représentations scéniques (théâtre ou opéra).

Les microsillons étant devenus des objets de musée, il n’est plus nécessaire de préciser qu’un disque est compact ou laser. On évite le terme album. Une collection de disques est une discothèque, pas une discographie. Évitez de dire que vous possédez les Quatre saisons ou que vous avez Pavarotti à la maison; dites plutôt que vous avez un enregistrement des Quatre saisons ou un disque de Pavarotti. 

Évitez de distinguer les musiciens des chanteurs, ce qui laisse sous-entendre que les chanteurs ne sont pas musiciens. Pour distinguer les deux groupes de musiciens, on parle plutôt de chanteurs et d’instrumentistes.

Beethoven, Symphonie Nº 5 en Do mineur, Opus 67 (1806-1808, publié en 1809)  

Période de deuxième style

Analyse du 1e mouvement : Allegro con brio

Tonalité : do mineur

Forme : Sonate

Exposition :


secondes :
Thème A Déclaration

0 – 6

(« Le destin frappe à la porte! », thème en mineur)
Thème A


6 – 40

Thème A¹


40 – 43

(Important extension de A  pour présenter thème B, et c’est en majeur, 







instrument :cor)
Thème B


43 -  1 :10
(On entend toujours les rythme de thème A en arrière, thème B est en 







majeur) 

Thème A


1 :10 – 1 :20
(Ici ça sert de terminer l’exposition)

Reprise de l’Exposition

1 :20 – 2 :40


Développement :



Thème A Déclaration

2 :40 – 2 :44
(Même déclaration, mais dans une autre tonalité)
Thème A


2 :44 – 3 :02

Thème A en imitation

3 :02 – 3 :08

Thème A


3 :08 – 3 :14

Thème A¹


3 :14 – 3 :26
(Thème A, en mineur, ¹ essaie d’embarquer B, mais ça ne marche pas!)
Thème A¹ fragmenté

3 :26 – 3 :45
(Thème A¹ est fragmenté, coupé en petits morceaux)
Thème A¹, complet

3 :45 – 3 :48
(Thème A¹ essaie d’embarquer B, mais ça ne marche pas encore!)


Thème A¹ fragmenté

3 :48 – 3 :53


Thème A


3 :53 – 3 :58

Récapitulation :
Thème A Déclaration

3 :58 – 4 :03


Thème A


4 :03 – 4 :13
Extension de A en hautbois
4 :13 – 4 :25 
(Dans l’Expo. Ce n’était qu’une note dans les violons, mais là c’est comme 







un solo d’hautbois!)
Thème A (continué)

4 :25 – 4 :46


Thème A¹


4 :46 – 4 :49
(Seulement maintenant c’est avec le basson au lieu du cor)
  

Thème B


4 :49 – 5 :21
(En imitation)
Thème A


5 :21 - 
 5 :28
(Ici ça sert de terminer le récapitulation)  

Coda :

Thème A


5 :18 – 5 :43

Thème A¹ + B        

5 :43 - 
5 :48
(Les deux thèmes combinés ensembles)

Thème A¹¹ 


5 :48 -  6 :24
(En imitation et fragmentation)

Thème A


6 :24 – 6 :29

Thème A Déclaration

6 :29 – 6 :36
(Que fait-il!?  On est supposer de terminer dans le coda!)

Thème A


6 :36 – 6 :41
(Est-ce que ça se peut, l’exposition revient?)

Thème A et cadences finales
6 :41 – 6 :49
(Bén, non, ici il finit!)
Beethoven, Symphonie Nº 5 en Do mineur, Opus 67 (1806-1808, publié en 1809)  

Période de deuxième style

Analyse du 2e mouvement : Andante con moto

Tonalité : La bémol majeur

Thème et variation :

secondes :
Thème A


0 –  50

Thème B


50 – 1 :10

Thème B¹


1 :10 –  1 :25
(Thème B, plus héroïque)
Thème B¹¹


1 :25 – 1 :50
(Thème B, deux fois plus lent)
Thème A 1ere variation

1 :51 – 2 :37  
(notes ajoutées autour de la mélodie pour 









la décorer, deux fois plus vite)

Thème B 1ere variation

2 :37 – 2 :57
(l’accompagnement est différent, avec des 









éléments de Thème A du 1e mouvement)

Thème B¹ 1ere variation

2 :57 – 3 :13
(l’accompagnement est différent, avec des 









éléments de Thème A du 1e mouvement)

Thème B¹¹


3 :13 – 3 :39
(accompagnement avec des éléments de Thème A








du 1e mouvement)

Thème A 2e variation

3 :39 -  3 :58
(notes ajoutées autour de la mélodie pour la 








décorer, quatre fois plus vite)

Thème A 3e variation

3 :58 – 4 :13
(même chose que la précédente, mais avec des 








notes ajoutés pour la ponctuer tirées de la fin du 








Thème B¹¹)

Thème A, 4e variation

4 :13 – 4 :37
(même chose que la 2e var. mais avec la thème 








dans les contrebasses, et une forte pulsation








comme accompagnement)

Transition


4 :37 – 4 :47

Thème A, 5e variation

4 :47 -  5 :27
(Thème A est fragmenté, combiné avec soi-même, 








imité par plusieurs instruments)

Thème B¹ 2e variation

5 :27 – 5 :49
(Thème B, mais avec les dernières notes tenues 








plus longues)

Thème A, 6e variation

5 :49 – 6 :30
(Thème A est transformé en figure 










d’accompagnement, et puis ça accompagne 








Thème A en mineur)

Transition


6 :30 – 6 :48

Thème A, 7e variation

6 :48 -  7 :32
(Thème A en « echo » comme un canon, et puis 








normal, le thème est complet!)
Coda ?



7 :32 – 7 :56
(matériel et cadences qui ont un air de finalité, 








Thème A fragmenté comme dans la 5e variation)

Thème A, 8e variation

7 :56 – 8 :27
(Sorry, ce n’est plus un coda parce que la 









deuxième moitié de Thème A est revenu!)

Coda



8 :27 -  9 :18
(OK, c’est le coda, et on termine avec un 









fragment de Thème A)
Beethoven, Symphonie Nº 5 en Do mineur, Opus 67 (1806-1808, publié en 1809)  

Période de deuxième style

Analyse du 3e  mouvement : Scherzo e Trio, Allegro  (forme ternaire : sections : ABA coda)

(le mot « scherzo » veut dire « blague ».  Beethoven est considéré le père du Scherzo moderne.  Le scherzo remplace le mouvement minuet dans la symphonie, et s’agit d’un mouvement en rythme ternaire (trois temps, comme un minuet ou une valse), mais avec plus d’énergie et vigueur.
Un « trio », à part d’être une pièce de musique pour trois musiciens, c’est le nom donné à la 2e section d’un mouvement minuet ou scherzo, généralement un peu plus léger en nature).

Tonalité : do mineur

PREMIER SECTION (A) :
secondes :
Thème A


0 –  19

(très velouté et arpeggié)
Thème B


19 – 36 

(très fort dans les cors.  N.B. que c’est le même rythme 








de thème du 1e mvt.!)

Thème A


36 – 55 

(le thème A est développé un peu, un peu d’imitation et extension)

Thème B


55 – 1 :13
(développé un peu dans d’autres instruments)
Thème A + B !


1 :13 – 1 :25
(thème A, mais écoutez ! le rythmique thème B est en arrière 







plan !)
Thème C


1 :25 – 1 :38
(thème B se transforme d’un seule coup en thème C, qui devient le 







thème du trio)

Thème B


1 :38 – 1 :43
(thème B finit la 1e section comme un coda)

TRIO (B):

Thème C


1 :43 – 1 :58
(Wow ! c’est une fugue ! Thème C son très saccadé dans les 







contrebasses)




1 :58 – 2 :15 
(Il a autant aimé sa fugue qu’il la répète exactement)




2 :15 - 
2 :42
(Il a un peu de misère à la partir, mais il en fait un autre épisode)




2 :42 - 
3 :14
(Il répète la dernière section, même avec la hésitation au début : 







on pense qu’il la répète au complet, mais non ! à la seconde 2 :55 







le thème C qui était très saccadé devient velouté comme une valse 







viennoise)

TROISIÈME SECTION (A):

Thème A


3 :14 - 
3 :31
(thème A un peu hésité, détaché)

Thème B


3 :31 - 
3 :49
(thème B n’est plus fort et robuste comme avant dans les cors, il 







est timide et doux dans les bois ; le basson et la clarinette et 







hautbois)

Thème A, puis B, puis C

3 :49 - 
4 :20
(thème A, très détaché dans le basson.  Toute cette section son 







comme une personne furtive dans la nuit…thèmes B et C revient 







furtivement)

CODA :

Thème B, puis A

4 :20 – 4 :56

(thème B dans les timbales, thème A reprend dans les violons, ça a 







l’air de terminer définitivement, mais non ! ça amène directement 







dans le 4e mouvement ! (attacca = italien pour « à l’attaque »)) 
Beethoven, Symphonie Nº 5 en Do mineur, Opus 67 (1806-1808, publié en 1809)  

Période de deuxième style

Analyse du 4e mouvement : Finale : Allegro – retour du Trio – Presto

(forme Sonate)

Noter bien que le 4e mouvement commence sans pause après le 3e.  Quand ça arrive sans pause, ça s’appelle attacca (italien pour « à l’attaque ».  Le forme sonate est souvent utilisé pour le dernier mouvement d’une symphonie.  Mais Beethoven nous joue un tour.  Il utilise cinq thèmes au lieu de deux!

Tonalité :  do majeur

EXPOSITION :


secondes :
Thème A


0 –  36

(très héroïque, do majeur, et on se souvient la 1e 








mvt. est en do mineur )

Thème B


36 – 1 :03 
(plus velouté, mais héroïque quand même)
Thème C


1 :03 – 1 :31 
(un thème un peu plus rythmique et enjoué)
Thème D


1 :31 – 2 :04
(un thème pour conclure l’exposition, comme un 








codetta (petit coda))
Exposition répète

2 :04 – 4 :07

(comme un bon compositeur qui respecte les formes classique, il 







répète l’exposition)

DÉVELOPPEMENT :
Thème C


4 :07 – 4 :46
(thème C est traité en imitation, mais écoutez bien le thème de 4 







notes qui l’accompagne dans les basses… ça va devenir un 







nouveau thème E)

Thème E


4 :46 – 5 :00
(le thème E est prononcé fortissimo par les trombones : ceci est 







important car c’est le première fois que les trombones jouent un 







rôle solo dans l’orchestre symphonique !)

Thème E


5 :00 - 
5 :13
(Thème E est fragmenté à deux notes)

Thème C + E


5 :13 – 5 :30
(Thème E combiné avec thème C qui est plus rythmé)
Codetta



5 :30 -  5 :42
(Pour aucune raison apparente, Beethoven place un petit coda ici  







pour terminer le développement)
TRIO :





Thème B du 3e mvt.

5 :42 – 6 :14
(Qu’est-ce qui se passe ?!  Le trio du 3e mvt. n’a pas de place ici, Codetta






mais rapeller que le 4e mvt. est attacca après  un coda construit 







sur le thème B du 3e mvt.  La même chose arrive ici, et c’est génial !)
RÉCAPITULATION ou RÉ-EXPOSITION :

Thème A


6 :14 – 6 :50
(Thème A dans toute sa gloire)

Thème B


6 :50 – 7 :22

Thème C


7 :22 – 7 :50
(tout va bien, thème B puis thème C)

Thème D


7 :50 – 8 :21
(alors thème D, ça devrait terminer bientôt…)

Thème C + E


8 :21 – 8 :46
(exactement comme dans le développement : qu’est-ce que ça fait ici ?)

Coda ?



8 :46 – 8 :54  
(les accords sonnent assez finals…)

Thème B


8 :54 – 9 :40 
(il passe et joue avec thème B en faisant semblant de créer un coda)

CODA : (9 :40 – 11 :02)

9 :40 – 9 :53
(OK, c’est bel est bien ici, le coda, mais pleine de choses arrive…)


Thème C


9 :53 – 10 :02
(on apercevoit thème C, mais 4 fois plus vite !)





10 :02 – 10 :10 
(coda encore)


Thème D


10 :10 – 10 :19
(on entend le thème A, mais 4 fois plus vite !)





10 :19 – 11 :02 
(aucune doute, c’est le finale, le coda. Bravo Herr Beethoven !)




Le sacre du printemps,(tableaux de la Russie païenne) 1913 :

Une ballet qui embrasse la culte de primitivisme, a scandalisé l’assistance à la première : aussi ça utilise une langage tonale complètent nouvelle :  dissonance percussive, polyrythmiques, polytonalité

Première partie (piste 8)

1. l’Adoration de la terre (CD 0 – 3 :37)  La terre se réveille. On voit un groupe de jeunes filles devant un tumulus sacrée : elles se réveille.  Un vieux sage vient les mener ver le tumulus.

2. Les augures printaniers :  Danses des adolescentes (CD 3 :37 – 6 :57)  Les jeunes filles dansent autour du tumulus avec une guirlande. On entend le battement d’une danse primitive.  ​​Ostinato : un élément rythmique, harmonique ou mélodique qui répète, facile à s’en souvenir.  Dans cette danse, l’ostinato répète d’une manière hypnotique. (répétition est très typique de compositeurs russes.)  2 thèmes s’en viennent : dans le basson, une suggestion de la puissance des éléments.  Noter l’irrégularité des pulsations, accents. Dans le cor, une mélodie presque folklorique.  En effet, Stravinsky a inventé des mélodies folkloriques tellement vraisemblable, que même les musicologues cherchaient de trouver si c’était des vraies ou non!

3. Jeu du rapt (Game of abduction) (CD 6 :57 – 8 :15) le thème dans les trompettes et flûtes représente les jeunes hommes qui poursuit les filles, et c’est la base du mvt.  Dans deux groupes ils se rapprochent et séparent.  Les fanfares des cuivres allument le conflit.

4. Rondes printanières (Spring Rounds) (CD 8 :15 -  11 :54)     un thème pastoral est joué par les clarinettes accompagné par les bois qui font une trille (deux notes voisine jouaient rapidement en succession comme ornement).  Ensuite, Stravinsky utilise encore l’ostinato.  N.B. que le thème qui suit est le thème pastoral de ce mouvement, mais joué en rétrograde (il commence avec la dernière note et procède à la première).     Le mouvement termine avec une brève rappelle du thème de l’abduction suivi d’un retour au thème pastoral dans les clarinettes.

5. Jeux des cités rivales (Ritual of two rival tribes) (CD 11 :54 - 13 :47) Les braves de deux tribus rivaux montrent leurs prouesse, avec la musique primitive des trombones et timbales.  L’orchestre évoque un paysage primitif et néolithique.  Le thème de cette section est encore folklorique en caractère, et il a un bonne exemple de la bitonalité quand c’est répété.  L’entrée du sage est annoncée avec un nouvel ostinato dans le tuba. Les quintes parallèles jouait avec le trombone le fait sonner plus primitif encore.

6. Cortège du sage (Procession of the Sage) (CD 13 :47 - 14 :29) l’Ostinato continue avec un grand crescendo pour montrer sa procession noble et primitive suivi d’une silence abrupte et…

7. Le baiser de la terre (The kiss of the earth) (CD 14 :29 - 14 :56) Tous les danseurs embrasse la terre dans une étrange et mystique adoration.  Un accord sombre dans les bassons.

8. Danse de la terre (The Dance of the Earth) (CD 14 :56 – 16 :08) Tous les danseurs sautent tout d’un coup pour faire cette danse de pure énergie, un ostinato dans les cors, un autre dans l’orchestre, les trompettes utilisées comme instrument de percussion.

Deuxième partie (piste 9)

9. Le sacrifice (The Exalted Sacrifice) (CD 0 – 4 :45) l’introduction est une nocturne (pièce qui évoque la nuit).  Le sage et les adolescentes sont assises, fixes, et ils regardent le feu et le tumulus.  Le sage doit choisir l’élu qui va être sacrifié pour assurer la fertilité de la terre. Le thème principal et dans les violons aigues, avec sourdine, dans un style folklorique-russe La musique est désolée, mais c’est la désolation de la terre, pas de l’âme.
10. Cercles mystérieux des adolescentes (Mystic Circles of Young Girls) (CD 4 :45 – 8 :16)  les adolescentes sont regardés par les aînés, une victime est choisie, perdue dans une transe d’extasie. Le thème principal est présenté par la flûte alto accompagné par la dissonance
11. Glorification de l’élue (The Glorification of the Chosen Virgin)  (CD 8 :16 - 9 :52)  Une danse frénétique, avec une bonne pulsation, mais la métrique (rythme) change à chaque mesure, très inégale, angulaire et asymétrique. 

12. Évocation des ancêtres (Evocation of the Ancestors) (CD 9 :52 - 10 :45) Les fanfares annoncent les ancêtres, qui entre habillés en peaux d’animaux.

13. Action rituelle des ancêtres (Ritual Action of the Ancestors) (CD 10 :45 - 14 :17)  une célébration des ancêtres, presque un « blues » de jazz, très langoureux avec une mélodie sinueuse dans le cor anglais.

14. Danse sacrale l’élue (Sacrificial Dance The Chosen One) (CD 14 :17 – 18 :52) l’élue devient la victime.  Elle se rejoint à la rituelle pour trouver sa propre mort.  Elle danse jusqu’au moment qu’elle tombe, morte.  Les hommes prennent son corps et la place sur le tumulus.  On entend un instrument de percussion latin, le guiro (une gourde dentelée) qui fait un drôle de grattement.

Presque un siècle s’est déroulé depuis le Sacre du printemps est écris.   L’œuvre est encore merveilleux et étonnant.
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