Musique de Saint martial

Un précieux manuscrit, le Codex Calixtinus, est conservé aux archives de la cathédrale de Saint-Jacques-de-Compostelle mais il fut copié en Bourgogne vers 1140 et son répertoire musical devient représentatif de ce que l'on appelle aujourd'hui l'École musicale de Saint-Martial de Limoges qui a rayonné sur toute l'Europe au XIIe siècle. Bien que destiné à la cathédrale de Santiago, il appartient à la prestigieuse collection de manuscrits issus de la bibliothèque de l'abbaye bénédictine de Saint-Martial de Limoges, rattachée à Cluny au XIe siècle, et qui était devenue un centre de création extrêmement productif tant dans le domaine de la poésie que dans celui de la musique et notamment dans le développement des premières polyphonies. 

C'est ainsi que le répertoire du Codex Calixtinus constitue un exceptionnel témoignage sur la liturgie au XIIe siècle et grâce à une rédaction soignée permet de découvrir toutes les additions poétiques et musicales qui donnaient encore plus de solennité et d'éclat aux cérémonies des grands jours de fêtes. Ce Codex, ou Liber Sancti Jacobi, se compose de différentes parties : un récit légendaire de la vie et du martyre de saint Jacques ; un recueil de ses miracles ; un roman épique sur Charlemagne et Rolland ; un guide pratique du pèlerin avec l'itinéraire, les bonnes routes, les embûches à éviter, les lieux d'accueil et les points d'eau potable ; les curiosités et monuments ou églises à visiter. À cela s'ajoute un recueil des offices et des messes de la vigile de la fête de saint Jacques (24 et 25 juillet), suivi d'une série de chants dans le nouveau répertoire polyphonique du XIIe siècle, un répertoire associé au nom du pape Callixte II, mort en 1124 ; d'où le nom de ce prestigieux Codex… 

C'est donc sur le thème porteur de ces pèlerinages à Compostelle « Le Chant de l'Étoile » que l'ensemble Discantus, animé par Brigitte LESNE, avec douze chanteuses et deux jeux de cloches, nous restitue, dans leur ambiance, ces chants a capella issus du célèbre manuscrit qui nous livre une grande et fervente page de l'histoire.

Entre 1100 et 1250, on peut voir deux écoles se succéder dans le cadre de l’enseignement musical : 

  

-         L’Ecole d’Aquitaine dite St Martial de Limoges (1100-1160), 

-         L’Ecole parisienne dite Notre Dame (1150-1250). 

  

Ces écoles vont transcender la polyphonie qui avait vu ses débuts dans le traité de théorie musicale du IXème siècle « MUSICA ENCHIRIADIS » attribué à Hucbald de St Amand (ce pseudo désignerait Ogier de Laon) ainsi que dans un ouvrage de philosophie « DE DIVISIONE NATURAE » de Jean Scot Erigene (vers 876) 

 

L’école d’aquitaine (1100-1160) : 

  

Hucbald de Saint Amand définit au IXème siècle le chant polyphonique ou Organum comme la réunion harmonieuse de voix différentes. La voix principale –vox principalis- chante un fragment de plain-chant, accompagnée de la voix organale ou ornementale –vox organalis- à intervalles de quintes ou de quartes. 

  

[plain-chant : appelé communément chant grégorien du nom du Pape Saint Grégoire qui en fixa les règles au début du VIIème siècle. Il faut faire attention, car certains milieux ecclésiastiques (surtout monastiques) réservent le nom plain-chant aux productions des XVII et XIIIèmes siècles.] 

  

Il se trouve des risques de sonorités dures et fautives comme à la quarte augmentée (le tri-ton FA-SI) dite « Diabolicus in musica ». Hucbald prévoit donc en ce cas que l’on pourra suivre la voix principale non pas en parallélisme strict mais avec une certaine fantaisie. Les organum à la quinte ou à la quarte se terminent sur l’unisson ou l’octave pour donner une impression de repos. 

  

Jean Cotton d’Affligem abandonne l’organum strict et définit vers 1100 dans le « DE MUSICA CUM TONARIO » deux nouveaux procédés : 

  

-         la multiplication par deux ou trois des notes de la voix ornementale pour une seule note de la voix principale, 

-         la pratique du mouvement contraire par laquelle deux voix se livrent à un jeu d’éventail ouvert et fermé sur les partitions 

  

C’est cet organum dit « libre » que pratiquera l’école Saint Martial de Limoges. De la fin du XIème au milieu du XIIème, son rayonnement s’étend sur toute la région Aquitaine. Elle est renommée pour ses troubadours et sa poésie lyrique latine. 

  

C’est à Saint Martial que l’on attribue le premier organum non improvisé intitulé « IN OMNIBUS REQUIEM QUAESIVI » 

  

L’organum Saint Martialien, désormais œuvre de compositeurs, présente une grande amélioration : la voix principale, en valeurs allongées, soutient des guirlandes ornementales contenant jusqu’à vingt notes. En ce sens on peut déjà lui accorder le nom de « teneur » (d’où viendra ténor) car elle « tient » le contre-chant

4. La notation musicale
	4.1 Les premières tentatives 

4.2 Les neumes 

4.3 La portée 

4.4 La notation du rythme 

Pour approfondir 
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4.1 Les premières tentatives
Traditionnellement, les chants liturgiques se transmettaient par voie orale. Dans les monastères, où le chant prend une grande importance (pour l'office des Heures), l'apprentissage du répertoire de l'année liturgique pouvait prendre jusqu'à 10 ans. Il faut dire que l'année liturgique constitue un cycle où chaque jour est marqué d'une fête particulière à laquelle correspond un chant spécifique. D'autre part, avec la naissance d'un empire chrétien sous Charlemagne, on assiste à la constitution d'un corpus liturgique unique que les "fonctionnaires" carolingiens ont pour mandat d'étendre à l'ensemble de l'Occident. (voir 2.3 Le chant de la liturgie chrétienne).
Ainsi, la nécessité de répandre une liturgie uniforme à l'échelle de la chrétienté, de même que les difficultés de mémoriser un aussi vaste répertoire, favorisent le développement de " trucs " mnémotechniques pour faciliter l'exécution du chant. Les musicologues s'entendent pour situer l'apparition des neumes au tout début du IXe siècle, au moment où se constitue l'empire carolingien.

Par ailleurs, l'essor de la polyphonie requiert des moyens nouveaux de lecture des lignes mélodiques allant dans le sens d'une plus grande précision de la représentation graphique. Ainsi, à partir du IXe siècle, on voit progressivement se mettre au point un système de notation musicale qui sera à peu près achevé à la fin du XIIIe siècle. 
On peut distinguer 3 étapes essentielles :
· l'apparition des neumes (IXe s.) 

· la mise au point de la portée (~ 950) 

· et les premières notations du rythme (XIIIe s.). 







4.2 Les neumes 

C'est en Aquitaine que l'on trouve les premiers manuscrits dans lesquels sont consignés des neumes, vers les VIIIe / IXe siècle. Les neumes, de pneuma, souffle, sont des signes graphiques, qui renseignent l'exécutant sur le sens que doit prendre la ligne mélodique. Placés au-dessus de chaque syllabe du texte, les neumes s'apparentent aux signes de ponctuation de notre écriture. 
· Par ex. la virga indique la montée, le punctum la descente vers le grave, le clivis, en forme d'accent circonflexe, une montée suivie d'une descente (Voir un exemple).

· Graduellement, d'autres signes seront utilisés pour donner 8 neumes de base plus d'autres signes qui viendront préciser davantage l'interprétation du chant ou son ornementation. D'autres centres importants émergent comme celui de Metz qui devient lui aussi une importante école de chant de l'Europe chrétienne.

· Les maîtres de l'École de Notre-Dame (Paris) utiliseront des ligatures, neumes composés de 2, 3 ou 4 sons, pour indiquer les ornements vocaux ou mélismes. 

	


Extrait du tropaire de Saint-Martial de Limoges, XIe siècle, neumes aquitains BnF, Manuscrits 1118, fol. 111. 
	Le monastère de Saint-Martial de Limoges
Saint-Martial de Limoges est un haut lieu de la culture médiévale entre les IXe et XIIIe siècles, particulièrement en littérature et en musique. Le monastère, fondé en 848, doit sa renommée aux reliques de Martial qui fut, au IIIe siècle, l'un des sept évêques envoyés en Gaule pour prêcher l'évangile. Le monastère devient le plus célèbre lieu de pèlerinage en Aquitaine ainsi qu'un centre d'animation culturelle de première importance.

Le monastère a conservé une exceptionnelle collection de manuscrits musicaux qui offrent les plus anciens témoignages de notation neumatique ainsi que les premières compositions polyphoniques (des organums). 

Au XIe siècle, la culture occitane est en plein essor et s'exprime tant dans la poésie liturgique (les versus, tropes, prosules, etc.) que dans la lyrique profane, 


Les neumes toutefois ne renseignent ni sur la hauteur relative des sons ni sur le rythme de la mélodie. Ils sont disposés "a campo aperto" (à champ ouvert) sur la page. Il s'agit de signes mnémotechniques qui s'adressent à des exécutants qui connaissent déjà la mélodie qui continue d'être transmise par voie orale.
	 Au Xe siècle, le théoricien Hucbald de Saint-Amand eut l'idée d'utiliser les lettres de l'alphabet romain pour identifier le degré correspondant à chaque neume. En Italie on mit au point un système qui utilise les lettres A à G pour nommer les 7 notes de la gamme, à partir du " la " = A jusqu'à G = " sol ". Pour distinguer le sol grave du mode de ré, on utilisait le "gamma" (le "g" grec), d'où est venu le nom de gamme. En anglais et en allemand on emploie toujours ce système alphabétique pour désigner les notes de la gamme.








4.3 L'évolution de la notation musicale : la portée
Un morceau écrit en neumes sans lignes est un puits auquel il manque une corde pour parvenir à l'eau.
(Guido d'Arezzo)
Les neumes, bien qu'utiles pour indiquer la direction de la mélodie, ne renseignent pas sur la hauteur des sons, c'est-à-dire sur quelles notes exécuter le chant. C'est seulement autour de l'an mil que l'on commence à voir apparaître une notation qui tient compte de l'espace sonore par la disposition des neumes qui suit le tracé de la mélodie, selon que celle-ci monte ou descend. Cette notation est dite diastématique, du grec diastasis, séparation.
Un autre progrès est accompli quand apparaît une ligne repère qui indique la hauteur d'un son de base. (Voir un exemple). Le procédé, très efficace, est vite utilisé pour indiquer l'emplacement des deux demi-tons : une ligne rouge pour le fa et une ligne jaune pour le do. On indique le nom de la note par une lettre dans la marge : F = fa et C = Do. C'est là l'origine des "clés" de do et de fa. Bientôt, d'autres lignes s'ajouteront pour finalement constituer une portée de 4 ou 5 lignes (Voir un exemple).

Plusieurs systèmes d'écriture apparaîtront avant que ne s'impose, à partir du milieu du XIe siècle, le système du moine Gui d'Arezzo (~975-1040) auteur d'un traité, le Micrologus de musica, qui restera une référence jusqu'au XVIe siècle.
· Le système de Gui d'Arezzo, l'hexacorde, reprend l'exemple donné par Hucbald de St-Amand dans son traité du IXe s. où une mélodie est notée sur une portée de 6 lignes représentant les 6 cordes d'une lyre (ou une cithare) accordées selon les intervalles T T S T T (où T = 1 ton et S = 1/2 ton). Dans la gamme guidonienne (do, ré, mi, fa, sol, la) le demi-ton est toujours situé au milieu. Ainsi, pour la gamme de do, le demi-ton se trouve entre le mi et le fa. 
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Source : Alain Pâris, L'écriture et la notation musicale, p. 226 (1)
· Le système de l'hexacorde établi, on n'a qu'à le doubler ou le tripler pour obtenir une échelle musicale correspondant à l'étendue sonore utilisée au Moyen Âge. Il suffit d'introduire une 7ième note entre le "la" du premier hexacorde et le "do" du second : ce sera le "si" ou "B" dans la notation alphabétique. On obtient ainsi une gamme de 7 notes (6 fixes et une mobile) constituée de 5 tons et 2 demi-tons.

· L'hexacorde peut être construit sur trois notes (ou degrés) de départ : le do, le sol ou le fa. Dans chaque cas, cependant il est nécessaire de respecter les intervalles : TTSTT (le demi-ton occupant la place centrale). Afin que ce modèle soit respecté il faut que le "si " soit abaissé d'un demi-ton. Ex. dans l'hexacorde de fa, il faut baisser le si pour obtenir le demi-ton central. Lorsque c'est le cas, les copistes ont pour convention de représenter le "B" (si) en arrondi, "moll", d'où le nom de bémol. À l'inverse, lorque que le si reste naturel (dans l'hexacorde de sol), les copistes le représentent le B par un graphisme "carré", le bécarre. 
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Source : Alain Pâris, L'écriture et la notation musicale, p. 226 (1)
· Ce système de l'hexacorde, bien que rigide, ouvre la porte au chromatisme (voir Ars Nova). 

C'est aussi à Gui d'Arezzo que l'on doit le nom des notes de la gamme à partir de la première syllabe des vers d'une hymne à saint-Jean (composée par Paul Diacre, fin du VIIIe siècle). Les six premiers vers donnent le nom des notes, et on obtient le Si en joignant S et I du dernier vers. Grâce à ce procédé, la solmisation, l'apprentissage du chant était facilité. La première syllabe de chaque ligne se chante sur la note correspondante. 
	UT queant laxis
REsonare fibris
MIra gestorum
FAmuli tuorum
SOLve polluti
LAbii reatum
Sancte Iohannes
	" Afin que puissent
résonner dans les coeurs détendus les merveilles de tes actions, absous l'erreur de la lèvre indigne de ton serviteur,
Ô saint Jean ".


Au XIIe siècle, l'écriture musicale connaît une importante évolution avec le remplacement du roseau par la plume d'oie. La pointe de la plume laisse une trace carrée (ou en losange) qui se substitue au système des neumes.
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Antiphonaire du milieu du XIIIe siècle. L'apparition de la portée marque un progrès décisif dans l'écriture musicale . Grâce à l'indication de la hauteur des sons, il sera dorénavant possible de " lire " la musique, ce qui permettra d'alléger la mémoire et de faciliter l'apprentissage des chants de l'année liturgique


Désormais, la mémoire n'est plus le seul vecteur de transmission de la musique. Une tradition écrite se constitue lentement grâce aux manuscrits qui voyageront à travers le réseau des monastères et des chapelles épiscopales, sur les routes de pèlerinage, de Jérusalem à Saint-Jacques de Compostelle.






4.4 La notation du rythme
La complexité grandissante de la polyphonie comme celle que l'on pratiquait à Notre-Dame de Paris, demandait une plus grande précision de la notation afin de synchroniser convenablement les voix. La notation neumatique, ainsi que la portée, bien qu'un grand progrès dans l'écriture musicale, reste imprécise quant au ryhtme à adopter. Il devient donc nécessaire d'introduire la dimension de temps dans l'écriture musicale. Ce sont les disciples de Pérotin qui introduiront les premières innovations qui seront à l'origine de la nota mensurabilis ou notation proportionnelle. 
Les musiciens de l'école de Notre-Dame sont les premiers à utiliser les ligatures, un système graphique destiné à distinguer entre une accentuation brève ou longue. C'est ce principe qui se développera à la génération suivante dans un système efficace et cohérent de la notation du rythme.

Francon de Cologne (ou de Paris), maître de chapelle et chapelain du pape, est le premier théoricien de la notation mesurée. Il écrit vers 1280 le traité Ars cantus mensurabilis qui introduit la notion de temps dans la musique, ce qui l'oppose au cantus planus du chant grégorien, qui lui reste non-mesuré.
	


	La notation mesurée
Les notes sont dessinées de façon différente selon leur durée.

· L'unité de base est la brève, appelée aussi battement ou temps. Sa durée minimum est celle d'une syllabe chantée. 

· La longue se décline ensuite en brèves et chaque brève se divise à son tour en semi-brèves. 

Les valeurs les plus longues finiront par disparaître. La semi-brève deviendra la valeur de référence équivalent à notre "ronde" actuelle.

Pour voir un tableau de la notation ancienne avec son équivalent moderne.


L'écriture franconienne restera en vigueur jusqu'en 1600 alors que se met au point le système moderne des mesures.







Poursuivre ce parcours...



Pour approfondir :
· Notation musicale (Élise Schmitt) 

· Le signe et le son, (L'aventure des écritures de la BnF sur la notation musicale) 

· Du signe à la réalité des sons ( Joëlle-Elmyre Doussot) 

· Brève histoire graphique et typographique de la notation musicale (Bibliothèque sainte-Geneviève) 



Notes

(1) Maurice Leroux, dir. La Musique, une encyclopédie, Paris, éditions Retz, 1979, 640 p. [retour]





Vous désirez envoyer un message

5.1 Qu'est-ce que la polyphonie ?
La polyphonie constitue la grande révolution de la pratique musicale en Europe médiévale. Contrairement à la musique orientale, qui développe avec un suprême raffinement la ligne monodique, l'Occident, à partir du IXe siècle, explore un univers sonore qui superpose plusieurs lignes mélodiques simultanément. 
	Le terme polyphonie vient de poly, plusieurs, et phonê, sons, donc un chant à plus d'une voix. Il faut comprendre ici par voix, une ligne mélodique, que cette ligne soit exécutée par une ou plusieurs voix (ou instruments).


· Timidement d'abord, l'espace sonore s'enrichit de résonances nouvelles qui atteignent leur plein épanouissement dans les grandes cathédrales gothiques qui se construisent dans le Nord de l'Europe dans la deuxième moitié du XIIe siècle.

· L'art gothique s'exprime, entre autres, par une exaltation de la lumière et de la verticalité que permettent les nouvelles techniques de construction. La musique polyphonique médiévale peut ainsi se comprendre comme une architecture sonore qui s'élève vers Dieu, dans cet espace de pierre qui préfigure la Jérusalem céleste. L'épanouissement du chant polyphonique est également à mettre en rapport avec l'art de l'enluminure des manuscrits. 

La pratique du chant polyphonique est d'abord improvisée par les chantres qui tentent ainsi de donner plus de relief à certains fêtes importantes (Noël et Pâques). À partir d'un chant monodique, une seconde voix se détache pour doubler la première à une certaine distance, puis revient ensuite à l'unisson à la fin de la pièce. La seconde voix doit impérativement se déployer selon des règles déterminées pour assurer l'harmonie de l'ensemble. Ce sont les règles de la consonance. Il faut comprendre que pour pour les clercs médiévaux, héritiers en cela des Anciens, le chant sacré est porteur de l'Harmonie divine (Voir section I de ce parcours).
Consonances parfaites : unisson et octave ; consonances moyennes : quinte et quarte ; consonances imparfaites : tierces. Dissonances parfaites : seconde, triton, septièmes ; dissonances imparfaites : ton, sixtes. 
En fait la polyphonie est une architecture sonore dont la fonction est d'embellir le chant liturgique selon les règles de la consonance.
Au XIIe siècle, les grands maîtres de Notre-Dame ajouteront une troisième (triplum) et une quatrième voix (quadruplum) à l'édifice polyphonique offrant ainsi aux fidèles une expérience sonore et spirituelle d'une richesse incomparable. La polyphonie provoque ainsi une véritable révolution au plan de l'esthétisme musical en Occident.
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Faites l'expérience de la polyphonie avec ce Kyrie de la messe de Noël
tel que pratiqué par les chantres de Notre-Dame de Paris au milieu du XIIe siècle.
Chacune de trois phrases (Kyrie eleison, Christe eleison, Kyrie eleison) est d'abord chantée par le soliste 
dans la tradition monodique du plain-chant, est reprise à deux voix selon la technique du bourdon, puis est finalement chantée une troisième fois à deux voix selon la méthode du déchant. 

La polyphonie ne cessera d'évoluer pour atteindre son âge d'or à la Renaissance, au sein de l'école franco-flamande, et connaître son ultime épanouissement dans l'oeuvre de Jean-Sébastien Bach (1685-1750).






5.2 L'école de Saint-Martial de Limoges (IXe s.-1150) 

L'abbaye de Saint-Martial de Limoges, en Aquitaine, est l'un des centres fondateurs de la polyphonie. C'est là, en effet qu'on voit apparaître, au plus tard au IXe siècle, l'organum primitif. 

Le terme organum dérive du grec, organon, (instrument, orgue), parce qu'on se basait sur la hauteur des tuyaux d'orgue pour accorder les voix. On sait que l'orgue apparaît dans les églises au IXe siècle pour accompagner le chant des hymnes et peut-être aussi le plain-chant (sauf à Rome où le chant restera a capella). 

Des allusions à une pratique polyphonique primitive sont attestées dans les écrits théoriques de saint Augustin (Ve s.) et de Boèce (VIe s.). Cependant ce n'est pas avant le IXe siècle, que l'on pourra trouver des mentions écrites de la pratique de superposer des sons dans l'exécution du chant liturgique.
· Le traité Musica enchiriadis, de la fin du IXe siècle, atteste de la pratique d'une polyphonie à deux voix sous deux formes : les voix s'accompagnent soit par mouvement strictement parallèle entre elles; soit par mouvement oblique, permettant plus d'effet sonore. L'évolution du genre conduira à toujours plus d'autonomie pour la voix organale. 

Dans cette section nous aborderons les thèmes suivants :
· L'organum primitif ou parallèle 

· Le déchant 




5.2.1 L'organum primitif 
L'organum (organa au pluriel), est d'abord conçu comme un embellissement du chant liturgique. Au départ il s'agit d'une pratique improvisée. À partir de l'unisson, une deuxième voix (dite organale) se déploie en dessous et en parallèle à la ligne de plain-chant, la vox principalis, ce qui élargit le spectre sonore et multiplie les effets de résonances. On nomme aussi organum parallèle, ou encore diaphonie, cette première forme de polyphonie.
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[Source de l'image]

[Des exemples sonores d'organum parallèles sur CE SITE]

À partir du moment où intervient une deuxième voix, il importe d'harmoniser les lignes mélodiques et cela se fera selon les règles du contrepoint c'est-à-dire, note contre note (de contra punctus, punctus = note et contra = contre). Les chantres médiévaux, profondément imprégnés de l'enseignement des Anciens, vont établir les règles du contrepoint selon le principe de la consonance (ou accords parfaits).
· Ainsi, la voix organale ira doubler la ligne de plain-chant à une distance de quarte, de quinte ou d'octave, seuls intervalles considérés consonants parce que de proportion parfaite. 
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Pour écouter Libri Sapientiae, un organum de l'école de Saint-Martial.



5.2.2 Le déchant 

Au XIe siècle on voit apparaître, dans le traité Micrologus de Guido d'Arezzo, un autre procédé polyphonique qu'on appelle discantus ou déchant. D'un mouvement parallèle stricte, la pratique de la polyphonie se complexifie avec le croisement des voix et la technique du mouvement contraire. Lorsqu'une voix monte, l'autre descend et vice versa (voir image ci-dessous). À partir de là, le terme discantus ou déchant sera réservé au chant polyphonique contrapuntique (note contre note, syllabe contre syllabe ou mélisme contre mélisme), alors que le mot organum désignera un chant orné ou à vocalises (voir 5.2.2).
· La voix principale issue du plain-chant est toujours pré-existante. Elle prend le non de tenor (teneur) parce qu'elle "soutient" le déchant. (Au XIIIe s. on parlera de cantus firmus). La seconde voix ou voix organale est le déchant proprement dit, et se situe généralement en dessous-de la teneur, bien que le croisement des voix est fréquent.

· Le déchant respecte cependant les règles de la consonance. La rencontre des voix sur des intervalles dissonants (tierce, sixte) doit être brève et se " résoudre " sur une consonance.

· Les mélismes et vocalises se font toujours sur une consonance. 

La pratique du déchant est le plus souvent improvisée. Le soliste "chante sur le livre", c'est-à-dire qu'il a devant lui la ligne de plain-chant sur laquelle il brode la seconde voix à la lecture. Par ailleurs, l'exécution de ce chant polyphonique demande une plus grande cohésion de l'ensemble ce qui oblige de "battre la mesure". Cette battue se nomme le "tactus" car pour chaque note on frappe le pupitre du doigt ou de la main.
À noter que ce progrès dans la technique de composition à deux voix, qui se développe à Saint-Martial-de-Limoges, est rendu possible grâce à la notation musicale (voir section 4 de ce parcours) qui se précise de plus en plus. Elle se diffusera dans le nord de la France, en Espagne, et de là en Angleterre par les routes de pèlerinage.
	Le Codex Calixtinus ou Livre de Saint-Jacques




Ce codex (dédié au pape Calixte II) a été copié en Bourgogne pour accueillir les pèlerins qui venaient à Compostelle toucher les reliques de Saint-Jacques. Il poursuit la tradion de Saint-Martial de Limoges. Cet exemple de partition montre bien le mouvement contraire des voix.


En Angleterre la pratique polyphonique sera moins rigoureusement assujettie aux règles de la consonance. Le gymel (de cantus gemellus, chant jumeau) recourt à des accords de tierce, donnant une sonorité particulière à la musique anglaise. Vers la fin du XIVe siècle, les chantres anglais vont adjoindre une troisième voix à la sixte tansformant ainsi le gymel en faux-bourdon. C'est ce qu'on appellera la "contenance angloise ". 






5.3 L'Ars Antiqua (1150 - 1320)
À partir du XIIe siècle, la polyphonie occidentale connaît un grand développement et de nouveaux centres émergent. Les grandes cathédrales qui apparaissent dans la foulée de l'essor urbain entretiennent des écoles de chant pour le service liturgique. Ainsi, la schola cantorum de la cathédrale Notre-Dame de Paris deviendra l'avant-garde de l'art musical en Occident, et son rayonnement atteindra l'Europe entière. L'ensemble de la production polyphonique de cette école prendra a postériori le nom d'Ars Antiqua par opposition à l'Ars nova qui apparaît au XIVe siècle.
Dans cette section nous aborderons les thèmes suivants :
· L'organum fleuri ou à vocalises 

· L'école de Notre-Dame de Paris 

· La mesure du temps 

· Le motet 
· Le conduit 

· Le rondeau polyphonique 




5.3.1 L'organum fleuri ou à vocalises
À partir du XIIe siècle, l'organum évolue vers une plus grande liberté et devient beaucoup plus élaboré. La voix organale se retrouve à la partie supérieure et devient autonome par rapport à ligne du plain-chant qui elle, se retrouve à la partie inférieure. La voix organale s'enrichit de longs mélismes ou vocalises qui "ornent" ou "fleurissent" le chant liturgique. Cette évolution n'est pas étrangère à l'appartition de l'architecture gothique qui offre des possibilités acoustiques nouvelles liées à la construction de hautes voûtes en pierre.
· Le nouvel organum est composé et noté et non plus seulement improvisé (donc donne lieu à des structures sonores complexes). 

· La ligne de plain-chant se retrouve à la partie inférieure. La durée des notes de la teneur s'allonge pendant que, à la partie supérieure, la voix organale se déploie en mélismes sur la même syllabe. Il peut quelques fois y avoir jusqu'à 20 notes de mélisme pour une seule note à la teneur ! 

· Ce procédé donne naissance à la technique du bourdon : la teneur produisant un son de base qui sert de fondement à la composition polyphonique. 


5.3.2 L'école de Notre-Dame de Paris 
Héritère de l'école aquitaine de St-Martial de Limoges, Notre-Dame portera la polyphonie à son premier apogée. Les compositions à 3 puis 4 voix vont se multiplier, en même temps que se poursuivront les recherches sur le rythme. L'essentiel des pièces de cette école qui nous ont été transmises proviennent du Magnus Liber Organi (Grand Livre d'Organum) qui servait au culte à Notre-Dame. Sans doute composé à l'origine par Léonin vers 1180, il fut développé, simplifé et complété par Pérotin. L'original a disparu. Les manuscrits qui subsistent de cette école sont des compilations plus ou moins fidèles qui datent d'une période ultérieure (XIIIe s.). 
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Pour écouter un organum de Léonin cliquez ICI.
L'organum évolue vers une plus grande virtuosité en même temps qu'une plus grande complexité formelle avec l'ajout de nouvelles lignes mélodiques qui prennent appui sur la teneur.
· Maître Pérotin (actif dans les années 1200) s'est acquis une grande renommée en introduisant dans ses compositions, une troisième (triplum) puis une quatrième (quadriplum) voix.

· La teneur est constituée des quelques notes du plain-chant qui sont prolongées pour soutenir l'édifice polyphonique. La mélodie de plain-chant devient ainsi le cantus firmus, (de cantus, chant et firmus, appui).

· Le cantus firmus devient le principe unificateur de l'oeuvre puisque les autres lignes mélodiques se définissent par rapport à lui selon les règles de la consonance.

· Par ailleurs, les exécutants tendent à se spécialiser : à Notre-Dame on retrouve des chantres "Tenoristae", qui ont pour fonction de tenir le plain-chant et des chantres "Machicoti", ceux, sans doute les plus doués, qui ont pour fonction d'orner le chant d'un contrepoint improvisé. 
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Pour écouter l'organum Viderunt Omnes de Pérotin, cliquez ICI
Au XIIIe siècle, la renommée de l'école de Notre-Dame s'étend à toute la chrétienté occidentale.
	La cathédrale de Notre-Dame de Paris
Les travaux de la cathédrale Notre-Dame de Paris commencent en 1160. Son choeur est terminé vers 1180 et la cathédrale s'ouvre au culte en 1182. La construction du transept et de la nef se poursuit jusqu'en 1220 et la façade est terminée vers 1250. 



Nef de la cathédrale de Notre-Dame de Paris. Les maîtres de chapelle
de la cathédrale disposent d'une acoustique exceptionnelle générée
par les voûtes gothiques de l'édifice.
[Lire l'article de Hélène Laberge Musique et architecture]
[image: image23.png]


Pour entendre l' Alleluia de la Nativité de Pérotin.





5.3.3 La mesure du temps
"La musique est la science du nombre rapportée aux sons".
(Jean de Garlande, 1275) 
La pratique polyphonique évolue et se transforme grâce aux perfectionnements des techniques de notation qui permettent d'explorer un nouvel espace sonore où le rythme se contracte et s'accélère. Une des grandes innovations de l'école de Notre-Dame c'est d'introduire la mesure du temps dans la composition musicale. Au cantus planus (plain-chant), monodique, et dont la valeur des notes n'est pas mesurée, s'oppose maintenant le cantus mensurabilis (chant mesuré). Le principe se développe au XIIIe siècle et devient un système cohérent et efficace.
· Au niveau de la notation, on indiquera plus précisément le mouvement de la voix à l'aide des ligatures, plusieurs notes reliées entre elles et référant à un des 6 modes rythmiques (selon l'agencement des longues et des brèves). Les ligatures sont une forme archaïque de notation de la valeur des notes, mais elles seront très utiles pour noter les mélismes. 

	


Dans son traité, De mensurabili musica ( ~1240), Jean de Garlande (1190-1250) 
établit les structures musicales de plusieurs formes polyphoniques : l'organum, 
le conduit et le motet. Comme tous les théoriciens médiévaux, il explique
les règles de la consonance.


Avec la notation mesurée, la polyphonie atteint une première maturité. 



5.3.4 Le conduit 
Le conduit est d'une grande importance dans l'histoire de la musique par ce que sa composition ne réfère pas à un chant liturgique pré-existant mais relève de l'invention pure. Le conduit est à l'origine un chant de procession (issu du trope d'introït) destiné à rassembler les fidèles ou à stimuler l'ardeur des assistants. D'abord monodique, il devient polyphonique au XIIe siècle en recourant au procédé du déchant. Le conduit est en effet un chant syllabique, de facture plus simple que l'organum (réservé aux spécialistes). Mais sa plus grande liberté de composition fait de lui le moteur de l'évolution des formes de la polyphonie. Au XIIIe siècle, le conduit s'ouvre à l'univers profane.
	Le conduit polyphonique
Francon de Cologne donne ici des indications sur la composition d'un conduit : 

" Qui veut composer un conduit composera d'abord la plus belle mélodie qu'il pourra. Ensuite il lui adjoindra d'autres mélodies en veillant à leur propre valeur ainsi qu'aux consonances de l'ensemble selon les règles du déchant ".


Le conduit, comme l'organum, s'effacera devant le motet vers la fin du XIIIe siècle.
	


Le cloître du monastère des moniales cisterciennes de Las Huelgas (Espagne), une halte sur la route des pèlerins de St-Jacques -de-Compostelle
	Le codex Las Huelgas 

Près de Burgos, à la fin du XIIe siècle, le roi de Castille, fonde le monastère de Las Huelgas pour servir de nécropole royale. C'est au sein de ce monastère qu'a été constitué le codex dit Las Huelgas, l'un des plus importants représantants de l'Ars Antiqua des XIIe-XIIIe siècle tel qu'il s'est développé au sein de l'école de Notre-Dame. 
Copié en tant que tel au début du XIVe, il fut scrupuleusement conservé et transmis par les religieuses du monastère. Ce répertoire de chants et de musiques était destiné à servir l'office liturgique. Il est très varié et représente à peu près tous les genres musicaux de l'époque : trope, prose, organum, conduit et motet.
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Le conduit Crucifigat omnes du codex Las Huelgas sur le site des Gothic Voices.



5.3.5 Le motet 
L'origine du motet est similaire à celui du trope. Pour mieux se rappeler les longs mélismes de l'organum à vocalises, les chantres exécutent ces ornements avec des paroles, de "petits mots" donc des motets. Le motet dérive donc d'une section de l'organum qui finira par se détacher de son support liturgique pour devenir une forme musicale autonome à la fin du XIIIe siècle qui s'appliquera d'abord au chant religieux, mais s'étendra aussi à la polyphonie profane.
· Au départ, il s'agit de petits textes, des clausules, qui sont ajoutés à la voix organale pour former des entités mélodico-rythmiques assez consistantes pour s'adapter à de multiples usages, particulierement dans les cadences (sections finales de l'organum). 

· Ces clausules sont en fait des sections contrapuntiques réglées par un rythme métrique et qui finiront par former des cellules interchangeables que le chantre pourra utiliser à sa guise pour souligner certains passages liturgiques ou donner plus de faste à certaines cérémonies. Pérotin a composé un certain nombre de clausules que l'on retrouve répertoriées dans les manuscrits et destinées à terminer une pièce musicale. 

C'est à partir de ces clausules que se développe le motet, lequel devient, au XIIIe siècle, une construction polyphonique complexe.
· À la teneur en latin (issue du plain-chant liturgique) se superpose une deuxième voix porteuse d'un texte et d'un mode rythmique différents auxquelles s'ajoutent bientôt, une troisième voix dotée d'un autre texte, et même une quatrième voix. 

· Les textes, tous différents, peuvent également être de langues différentes : latin, français, etc. (voir le Manuscrit de Montpellier). 

Assez rapidement (vers le milieu du XIIIe siècle), les textes des différentes voix en viennent à ne plus voir de rapport de sens entre elles et la teneur devient un simple prétexte musical que l'on exécute à l'instrument. Son rôle cependant est toujours de soutenir la construction polyphonique. À cet effet on en vient à isoler un fragment rythmique que l'on répète tout au long de la pièce. Ce procédé se nomme isorythmie (rythme "égal"). C'est durant la même période que le motet devient aussi profane, même si la teneur isoryhtmique est toujours d'origine liturgique.
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Écoutez le motet 231 du Codex Montpellier Puisque bele dame m'eime, 
un texte courtois en français sur une teneur en latin flos filius e[ius] 




5.3.6 Le rondeau polyphonique
La polyphonie liturgique influence les autres formes musicales profanes. Adam de la Halle (~1240-1285) réalise la première rencontre entre la chanson (forme populaire) et la polyphonie (culture savante) en créant le rondeau polyphonique sur le modèle du conduit. Ce qui séduit dans le genre c'est son principe d'harmonisation homosyllabique. Ce procédé introduit un sens de verticalité dans la musique associant rythme et parole, alors que le contrepoint insiste sur l'horizontalité ou chaque voix demeure indépendante.
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Écoutez deux rondeaux de Adam de la Halle (1240-1287) :
A Dieu comment mouretes et Je muirs, je muirs d'amourete, (et autres exemples sur le site de C. Brassy).
Adam de la Halle, considéré comme le dernier trouvère, est aussi le créateur du théâtre lyrique profane avec son Jeu de la feuillée et son Jeu de Robin et Marion (voir le manuscrit). Il s'agit en fait d'un théâtre parlé avec interpolation de pièces chantées (pastourelles à refrain). Malgré tout, la musique est pensée comme partie intégrante de l'oeuvre, et dans ce sens, ces oeuvres constituent un lointain ancêtre de nos comédies musicales. 






5.4 L'Ars nova (1320 - 1400)
Le terme Ars nova désigne la musique polyphonique produite au XIVe siècle en France. C'est à Paris que ce nouveau style est mis au point dans l'entourage du théoricien Jean de Murs (traité Notitia artis musicae, 1319), mais c'est Avignon, siège de la papauté entre 1309 et 1378, qui en assure une large diffusion internationale. Le terme est emprunté au traité musical que Philippe de Vitry a écrit après 1320. Homme de lettres et grand érudit, son traité connaîtra une grande renommée. (Vitry est reconnu par ses contemporains comme le "plus grand maître de la science musicale".) 
L'Ars nova se diffuse à une époque de bouleversements et de mutations qui marquent la fin du Moyen Âge et son système de représentation du monde. La civilisation occidentale se détache du sacré et s'ouvre à des idées nouvelles centrées sur la valorisation de l'Homme et de la Nature, annonçant ainsi la Renaissance. En témoigne le plus grand nombre de compositions signées par leur auteur ou la préoccupation d'un Guillaume de Machaut à constituer un catalogue de ses oeuvres pour la postérité. 
Dans cette section nous aborderons les thèmes suivants :
· Un siècle de crises et de mutations 

· Les caractéristiques de l'Ars nova 

· L'oeuvre de Guillaume de Machaut 

· L'Ars nova en Italie 



5.4.1 Un siècle de crises et de mutations
Le XIVe siècle ouvre une longue période de crises multiples qui affectent en profondeur la société médiévale. Les malheurs du temps (famines, épidémies, guerres) assombrissent l'horizon. Le monde médiéval est en proie à une crise morale profonde qui pousse au scepticisme, au doute et au déclin de la foi. 
· Les structures traditionnelles éclatent : la chrétienté est divisée par la crise de la Papauté, la société est de moins en moins féodale et de plus en plus marchande, les nombreux soulèvements paysans et les révoltes urbaines contestent l'ordre social. 

· La France sort passablement affaiblie de la guerre de Cent Ans (1337-1453) qui a dévasté son territoire et sa population. Les classes paysannes, affectées de plein fouet par la famine, finissent souvent, guidées par des chefs charismatiques, par se soulever contre leurs maîtres et engager de véritables guerres de classe.

· La peste revient en force à partir de 1347 et décime plus du tiers de la population.

· Le monde urbain entre lui aussi en crise (stagnation démographique, hausse du niveau de la vie). L'agitation culmine avec le soulèvement parisien, sévèrement réprimé, dirigé par Étienne Marcel en 1358. 

Les consciences s'émeuvent. On cherche à comprendre le sens de tous ces malheurs. Aux yeux des contemporains, l'Église s'éloigne de sa mission spirituelle et se discrédite par son immoralité et sa soif de richesse. Dans ce contexte, la pensée rationnelle et profane fait des progrès significatifs comme le montre la pensée nominaliste du franciscain Guillaume d'Ockham.
· Guillaume d'Ockham (~1285 - 1347) marque la rupture avec les conceptions théologiques qui avaient, jusque-là, structuré la pensée médiévale. Selon la tradition (héritée de Platon et reformulée par les premiers grands intellectuels du Moyen Âge), le monde matétiel n'est que le reflet dégradé d'une réalité transcendante et éternelle (ex. la "justice-en-soi", l'arbre-en-soi", ce sont les "universaux"). Ainsi, selon cette thèse, défendue par les "réalistes", les idées et les concepts ont une existence en dehors de l'esprit qui les conçoit. Pour les "nominalistes", dont Ockham, les mots ne sont que des signes conventionnels et ne renvoient pas à une réalité transcendante. 

· Appliquée à la notation musicale, il s'ensuit que l'on peut modifier ou altérer les notes sans pour autant atteindre à l'Harmonie du monde, comme on pourra le constater avec l'ars nova. "(...) La notation n'a d'autre contrainte que de devoir figurer ce que l'oreille entend"(1). On assiste ainsi à un éloignement du sacré qui sera à l'origine d'une coupure entre l'art et la théologie. 

Cette laïcisation de l'art est nettement perceptible dans l'oeuvre du peintre italien Giotto.
	


La rencontre à la porte d'or (détail)
Fresque, Chapelle Scrovegni , Padoue (1304-06)
	Giotto di Bondonne (~1267-1337) 

Son art de la fresque traduit les émotions et les sentiments humains, et, dans ce sens, l'art occidental rompt avec l'esthétique byzantine (hiératique et désincarnée). 
Ce fils de paysan est fortement influencé par la pensée franciscaine dont il fut le peintre (fresques de la basilique supérieure d'Assise). 
Sur le plan formel il innove par un recours intuitif et empirique à la perspective. (Image I et Image 2). On peut donc considérer Giotto comme le premier peintre moderne et comme l'annonciateur de l'humanisme.


À l'affaiblissement de l'emprise du spirituel correspond l'affirmation du pouvoir des princes de même que le triomphe de la société bourgeoise. Comme les autres arts, la musique se met au service des multiples détenteurs de pouvoirs qui entretiennent le mécénat artistique. Les commanditaires d'oeuvres musicales ne sont plus exclusivement les institutions religieuses, mais des groupes civils ou familiaux issus des classes prospères des villes industrieuses, tant dans le Nord du continent, qu'en Italie.
Sur le plan musical, cela se traduira par un développement sans précédent de la musique profane tandis que la musique liturgique stagne ou se renouvelle peu (à l'exception de la messe de Notre-Dame de Guillaume de Machaut qui devance son siècle). 
Cet extrait du Prologue des oeuvres de Machaut montre bien l'évolution de la musique au XIVe siècle.
Et Musique est une science
Qui vuet qu'on rie et chante et dence; (...)
Par tout, où elle est, joie y porte
Les desconfortez reconforte,
Et nès seulement de l'oïr
Fait elle les gens rejoïr.



5.4.2 Caractéristiques de l'Ars nova
Sans être une révolution, le nouveau style tire profit des innovations effectuées en matière de notation musicale qui autorisent une plus grande virtuosité ainsi qu'une recherche d'effets rythmiques. Tout est dans les effets du rythme des voix qui jouent à se chercher et à se répondre, par exemple dans le hoquet ou dans le procédé d'imitation, etc.
· La technique du hoquet : artifice vocal par lequel les différentes voix se taisent et chantent en alternance produisant un effet saccadé. 

· La valeur des notes diminue. Apparition de la minime (correspond à notre croche). 

· Les signes de mesure apparaissent permettant de bien définir les rythmes qui utilisent désormais les formes binaires (imparfaites) autant que ternaires (parfaites). 

· Le procédé de l'isorythmie qui permet de structurer rythmiquement une oeuvre autour de fragments identiques qui reviennent périodiquement (les talea) s'applique maintenant aux autres voix (plus seulement à la teneur). Ces fragments rythmiques s'allongent et s'affranchissent des modes rythmiques de l'époque précédente. 

· Les différents voix du motet font des entrées successives ce qui permet de développer le procédé de l'imitation. 

· Dorénavant, le cantus firmus (ou teneur) pourra être n'importe quelle chanson en langue profane et peut carrément être inventé de toute pièce. 

· Apparition de la contreteneur (contratenor), c'est-à-dire une voix qui suit les contours de la teneur avec laquelle elle forme un contrepoint à deux voix. Située en dessous de la teneur elle est généralement exécutée à l'instrument. C'est une partie de remplissage qui sera à l'origine de la "basse". 

· Une plus grande place aux instruments, qui peuvent se substituer à l'une ou l'autre des voix. Les premières transcriptions de pièces vocales à l'instrument apparaissent comme l'atteste le codex Faenza (extraits), un manuscrit qui renferme la plus ancienne collection de musique pour clavier qui ait été conservée. 

Les innovations de l'Ars nova ne vont pas sans susciter de violentes oppositions par les tenants de la tradition. Jacques de Liège (1260-1330) par exemple s'en explique dans son volumineux traité de 7 livres, le Speculum musicae (1321-24) qui fait de lui le théoricien et le défenseur de l'Ars antiqua. Il est toujours intéressant de voir ce qui dérange dans la nouveauté. Cela permet de mieux apprécier encore la portée de l'innovation. 

" (...) mais ils utilisent un nouveau mode dans leurs chants et abandonnent l'ancien ; ils font un usage excessif des mesures imparfaites, se délectent des notes semi-brèves qu'ils appellent minimes et rejettent les compositions anciennes " (c'est-à-dire, les organa, motets et conduits)," ils composent des diaphonies subtiles et difficiles à chanter et à rythmer. " Et, péché suprême : "...ils se distinguent des Anciens dans leur manière de chanter, dans la manière de noter leurs propres compositions mesurées. "
Bref, notre pauvre Jacques en perd son latin, il ne s'y retrouve pas dans cet univers sonore qui lui échappe. Jean XXII, deuxième pape d'Avignon ( 1316 - 1334), condamne lui aussi, dans sa décrétale Docta Sanctorum (1325), les innovations de l'Ars nova pour l'exécution de la musique sacrée. Il menace de sanction l'exécution de cette musique à l'Église. Peine perdue, la musique nouvelle est là pour rester et elle est à l'aube de livrer ses plus grandes réalisations avec l'oeuvre de Guillaume de Machaut.
	


Découvrez la signification du nom de Fauvel en cliquant sur l'image. 
	Le roman de Fauvel 

Oeuvre satirique attribuée à Gervais de Bus (un conseiller du roi Philippe le Bel) et à Chaillou de Pestain (qui en a revu le texte et ajouté 160 pièces musicales dont quelques unes sont signées par Philippe de Vitry). Le roman fut rédigé entre 1310 et 1314. Fauvel est un âne qui devient roi grâce à Dame Fortune. Ce poème de 3 000 vers dénonce la corruption et les abus de pouvoir dont sont rendus coupables tant les autorités politiques que religieuses. Les pièces musicales du manuscrit sont la première manifestation du système de notation de l'ars nova.
Découvrez le manuscrit plus en détails.
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Écoutez des extraits de l'oeuvre (format MIDI) :
· Ade costa dormientis, motet à deux voix 
· Fauvel nous a fait présent, motet à trois voix 





5.4.3 L'oeuvre de Guillaume de Machaut (~1300-1377)
Le XIVe siècle est largement dominé par le génie de Guillaume de Machaut. Dernier poète-musicien, Machaut laisse une oeuvre immense qu'il a eu à coeur de compiler et de classer dans de grands manuscrits richement enluminés.
· Signalons en premier lieu les "dits" (une douzaine), de grands poèmes narratifs écrits pour de puissants mécènes (rois, princes et grands seigneurs). Ces oeuvres ont généralement pour thème l'amour (ex. Le Dit de la Fontaine amoureuse ou Le Jugement du Roi de Bohême) et sont parfois farcies de pièces lyriques. (ex. Le Remède de Fortune, un dit de 4,300 vers, renferme 7 pièces musicales). Certains sont des pièces de circonstance (ex. Le Dit de la Fleur de Lys et de la Marguerite sur le mariage en 1369 de Marguerite de Flandre avec Philippe le Hardi) ou des commentaires sur l'actualité (ex. Le Jugement du roi de Navarre dépeint les affres de la peste). Enfin le Voir Dit (ou Dit de la Vérité), écrit vers 1363-65, prend prétexte d'une idylle amoureuse avec une jeune fille pour livrer, sur plus de 9 000 vers, des réflexions autobiographiques sur la condition de l'art et de l'artiste et où il expose ses méthodes d'écriture et de composition. 

· Les pièces lyriques appartiennent principalement au genre profane : 19 lais, 33 virelais, 22 rondeaux, 42 ballades et 23 motets (17 profanes et 6 religieux). Sur le plan formel, Machaut contribue à fixer les genres. Dans 3 motets, il ajoute une quatrième voix, la contreteneur (ou le contraténor). 

· Dans le répertoire religieux, la messe de Notre-Dame, composition à 4 voix, demeure le grand chef-d'oeuvre du XIVe siècle. C'est la première fois qu'une messe est conçue comme une composition intégrale, c'est-à-dire dont les 5 parties (kyrie, gloria, credo, sanctus et agnus dei ) sont pensées en terme de cycle d'une même oeuvre. 

	


Miniature du Prologue (texte introductif de ses manuscrits), où l'on voit Nature présenter au poète trois de ses enfants pour l'aider à réaliser son oeuvre : " Scens", (intelligence) , "Retorique" et "Musique". (Bibiliothèque nationale de Paris). 
	L'oeuvre de Guillaume de Machaut 
Machaut réalise une véritable synthèse des courants musicaux du Moyen Âge. Il se revendique à la fois de la tradition de l'Ars Antiqua (la " vieille forge ") et des innovations de l'Ars Nova (la "nouvelle forge" ). L'ensemble de son oeuvre nous est parvenu dans 6 manuscrits, dont 2 ont été constitués sous sa direction.
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Découvrez l'oeuvre de Machaut :

· Le Kyrie (format MIDI) de la messe de Notre-Dame (ou format mp3 ). 

· Son "grand succès" Douce Dame Jolie (2,7M) et autres pièces (mp3). 


L'Angleterre quant à elle développe, dans le cours du XIVe siècle, une approche particulière de la polyphonie en s'éloignant de la complexité rythmique de l'Ars Nova. Les musiciens anglais privilégient une sonorité plus "coulante" et plus harmonieuse. Ils utilisent volontiers les intervalles de tierces et de sixtes plus "doux" à l'oreille (considérés comme dissonants en France). C'est ce qu'on appellera la "contenance angloise" qui sera introduite sur le continent au XVe siècle, au moment où les Anglais occuperont une partie du territoire français dans le cadre de la guerre de Cent Ans. 
· Les musiciens anglais généraliseront le contrepoint imitatif : l'imitation consiste à reprendre une même motif mélodique et à l'attribuer successivement aux autres voix. Le plus ancien exemple connu, Sumer is Icomin in, ("l'été est venu") date de la fin du XIIIe siècle (pour entendre la mélodie). Les Italiens reprendront le genre dans la "caccia" ("la chasse") caractéristique de l'Ars nova dans ce pays. Ce procédé donnera naissance au canon et à la fugue.

· The Old Hall Manuscript (~1415/20) témoigne de l'existence d'une école musicale anglaise florissante à la fin du XIVe siècle. Ce manuscrit renferme le nom et les oeuvres de pas moins de 24 musiciens. 




L'Ars nova en Italie 
Le style polyphonique de l'Ars nova s'est introduit dans le nord de l'Italie dans les milieux aristocratiques des cours, notamment à Padoue, Bologne, Vérone et Milan où se développe un art de vivre subtil et raffiné. De nouvelles formes musicales font leur apparition comme :
· Le madrigal, un poème mis en musique composé de deux ou trois strophes de 3 vers accompagnées d'une ritournelle de 2 vers (de mélodie différente). Généralement à deux voix, le chant s'agrémente de longs mélismes à la fin de chaque vers. Les thèmes portent essentiellement sur des intrigues amoureuse ou des idylles pastorales. 
· La caccia ("la chasse") est une forme plus joyeuse et plus légère qui recherche les effets descriptifs et animés de la vie (une scène de chasse ou de pêche, une bataille ou une visite au marché). La caccia est composée de deux voix au-desus d'une teneur instrumentale. Les voix se poursuivent l'une l'autre par le procédé de l'imitation et font jaillir des cris et des onomatopées pour rendre tout le pittoresque de la scène décrite. Seulement 26 de ces compositions ont été préservées. La caccia donnera naissance au canon. 
· La ballata finira cependant par s'imposer, surtout dans le seconde moitié du XIVe siècle avec le génie du florentin Francesco Landini. Sa forme s'apparente au virelai français : une strophe de 3 couplets suivie d'un refrain ou reprise. 
Francesco Landini (1335-1397) est le représentant le plus célèbre de l'Ars nova en Italie. Aveugle et organiste virtuose, il est l'auteur de plus de 150 compositions pour la plupart des ballades à deux voix. Après la disparition de ce musicien, la musique italienne perd son originalité propre. En 1377, le retour de la papauté à Rome après un séjour prolongé à Avignon introduit massivement l'influence de la musique française en Italie. Par ailleurs, les élites aristocratiques des cours italiennes vont devenir une destination de choix pour les musiciens formés dans les maîtrises du Nord qui seront à l'origine d'un nouveau style polyphonique, celui de l'école franco-flamande qui ouvre les portes de la Renaissance.
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Écoutez la ballade Ecco la primavera de Landini (Decameron Web)




5.5 L'Ars subtilior et le déclin de la polyphonie médiévale 

Après Machaut, la polyphonie évolue dans un raffinement de plus en plus complexe auquel on a donné le nom d'Ars subtilior. Les compositeurs de la fin du Moyen Âge poursuivent en la complexifiant la musique de l'ars nova, particulièrement en ce qui a trait au rythme et à la notation. Ce raffinement musical est à mettre en rapport avec l'évolution du style gothique en architecture. Sur le plan esthétique, cette musique complexe tend à se dessécher, à ne plus rechercher qu'une vaine performance pour un public averti mais élitiste. Les compositeurs n'hésitent pas à s'abandonner à la fantaisie dans l'écriture même de leurs oeuvres comme le montre cette image d'une partition de Baude Cordier.
Un renouveau cependant se prépare à la fin de la période avec Johannes Ciconia (1335-1411), un musicien liégeois qui viendra travailler en Italie (il sera chantre de la cathédrale de Padoue de 1403 à sa mort). Son parcours artistique l'amène à opérer la synthèse des styles français et italien. Par le perfectionnement de la technique de l'imitation et du canon et son extension à la musique sacrée, il annonce l'oeuvre de Dufay et l'éclosion de l'école franco-flamande du XVe siècle.
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Écoutez Le ray au Soleyl, pièce instrumentale de Johannes Ciconia par le Bl!ndmam saxophone quartet.










Pour approfondir :
· De la monodie à la poyphonie (La Planète musique) 

· 1300-1400 Ars nova : historical background (Edward Schaefer) 

· The Ars nova in France (HOASM) 

· L'oeuvre de Machaut en textes et en musique (Christian Brassy) 

· Ars Subtilior, Music of the Late Medieval Period (Gary Rich) 

· Codex Chantilly and l'Ars Subtilior ( HOASM) 

Relations musicales entre la France et l’Espagne du Moyen Âge au XVIIIème siècle

Les concerts du Festival de cette année, cinq en matinée et un nocturne, se proposent

d’illustrer les différents aspects des relations musicales entre la France et l’Espagne, du

Moyen Âge jusqu’à la période baroque des XVIIème et XVIIIème siècles. Au cours de

l’histoire, Paris a toujours constitué un puissant pôle d’attraction pour les intellectuels et

les artistes qui ensuite ont fait rayonner leur influence depuis la capitale française vers

le monde entier.

Les deux premiers concerts seront exécutés par le prestigieux Ensemble Organum que

dirige Marcel Pérès. Ils mettent particulièrement l’accent sur le plain-chant du Moyen

Âge et sur la Renaissance. N’oublions pas que tout au long du Moyen Âge de multiples

traditions de plain-chant coexistèrent en Europe (l’ancien chant romain à Rome ;

l’ambrosien à Milan ; le gallican en France ; le sarum en Angleterre ; et le wisigoth ou

mozarabe dans la Péninsule Ibérique) et que la France accomplit un travail fondamental

dans l’unification des différentes traditions mélodiques à travers le chant grégorien. Les

abbayes bénédictines de Saint-Martial de Limoges et de Saint-Pierre de Moissac (sur le

chemin de Saint-Jacques-de-Compostelle au sud-est de la France) jouèrent un rôle

prépondérant dans la diffusion du chant grégorien au sein de la Péninsule Ibérique,

chant qui substitua l’ancien chant wisigoth ou mozarabe à partir de l’an 1085. Deux

antiphonaires de la fin du XIème siècle et du début du XIIème siècle sont conservés à la

cathédrale de Tolède et proviennent du Midi de la France. L’un d’entre eux fut

probablement copié à Moissac ; à l’époque où le français Bernard, archevêque de

Tolède, demanda des conseils musicaux à Gérault, moine de Moissac. L’influence

française apparaît aussi dans des sources espagnoles en notation aquitaine et dans les

premières œuvres polyphoniques conservées en Espagne dans le Codex Calixtinus (vers

1160) de la cathédrale de Saint-Jacques-de-Compostelle, manuscrit qui provient

probablement de Vézelay, au centre de la France. La majeure partie du chant wisigoth

ou mozarabe médiéval est irrécupérable car il est écrit dans une notation musicale qui

ne peut être transcrite, mais au début du XVIème siècle le cardinal Cisneros, archevêque

de Tolède, édita les textes du bréviaire et du missel mozarabes avec des mélodies qui,

bien qu’éloignées des versions médiévales, avaient pour objet de récupérer la tradition

musicale mozarabe. Toutes ces mélodies grégoriennes et mozarabes constituent un riche

patrimoine qui postérieurement inspira une multitude de compositions vocales et

instrumentales. L’Ensemble Organum plonge ses voix dans ce type de répertoire en

interprétant lors du premier concert une messe en chant mozarabe tolédan du XVIème

siècle avec des gloses du célèbre organiste Antonio de Cabezón, et au cours du

deuxième concert des pièces monodiques et polyphoniques du répertoire romain des

XIème et XIIème siècles.

Les deux concerts de l’ensemble Le Poème Harmonique que dirige Vincent Dumestre,

ont des profils différents. Le premier de ceux-ci, consacré à des chansons françaises et

espagnoles de la cour française à l’époque baroque, reflète – en grande partie à cause

des liens dynastiques étroits qui s’établirent entre les deux monarchies – l’influence de

la guitare espagnole en France. Le mariage en 1615 du jeune Louis XIII avec l’infante

espagnole Anne d’Autriche, fille de Philippe III, favorisa l’arrivée à la cour française du

guitariste Luis de Briceño, dont la Méthode… pour apprendre à jouer de la guitare à

l’espagnole, publiée à Paris en 1626, eut une répercussion en France ; les peu connues,

mais délicieuses, chansons que nous écouterons dans la version espagnole, sont incluses

dans les collections des airs de cour du français Étienne Moulinié (1599-1676), et en

sont la confirmation. Dans ce programme, les œuvres de Gaspar Sanz et d’Antonio

Martín y Coll illustrent l’influence des danses espagnoles à partir de la seconde moitié

du XVIIème siècle. Le Poème Harmonique centrera son deuxième concert sur la musique

religieuse (Tenebræ) de Michel-Richard de Lalande (1657-1726), œuvre précoce

composée pour les services de la semaine sainte à la Sainte-Chapelle de Paris. À partir

de 1689 Lalande occupa la charge la plus prestigieuse de la cour française, celle de

« surintendant de la musique de chambre » de Louis XIV. La musique de grande qualité

qu’il composa sous Louis XIV et Louis XV mériterait d’être interprétée plus souvent.

Le splendide Orchestre baroque de Séville, dirigé par Monica Huggett, nous offrira

les deux derniers concerts de ce cycle. Le premier commémorera le 250ème anniversaire

de la mort de Domenico Scarlatti (Naples, 1685–Madrid, 1757), et nous permettra

d’écouter son Ouverture de Narcisse (créée à Londres en 1720, sûrement en présence de

Haendel) et le Salve Regina pour soprano, cordes et basse continue (1756-57,

probablement l’une des dernières compositions de Scarlatti écrites en Espagne). Le

programme inclut aussi la cantate pour soprano Armida Abbandonata de Haendel et le

Concerto Brandebourgeois no 3 de J. S. Bach, œuvres de deux compositeurs nés la

même année que Scarlatti et qui contextualisent leur musique dans le cadre européen.

Le dernier concert mettra en relief l’importance du Concert Spirituel – séries de

concerts, entre 1725 et 1790, qui furent très importants dans la vie musicale parisienne –

avec trois œuvres représentatives de l’évolution stylistique durant le XVIIIème siècle :

Les Éléments de Jean-Fery Rebel (beau-frère de Lalande, auquel il succéda en 1748

comme « compositeur de la musique de chambre ») ; Les Boréades de Jean-Philippe

Rameau ; et une des symphonies parisiennes (La Poule) de Franz Joseph Haydn. D’une

certaine manière, ce concert est en relation avec le dernier de l’ensemble Le Poème

Harmonique, non seulement par le lien familial entre Lalande et Rebel (directeur du

Concert Spirituel en 1742), mais aussi parce que les Grands Motets de Lalande,

continuèrent à être interprétés au Concert Spirituel pendant de longues années après la

mort du maître.

Cette série de six concerts propose un répertoire très attrayant et peu fréquent qui

illustre les nombreuses connexions musicales entre la France et l’Espagne, pays qui

entretiennent depuis le XVIIIème siècle jusqu’à nos jours une riche et féconde relation

musicale.

Emilio Ros Fábregas
DEUG 1 – UE 1 PANORAMIQUE MOYEN ÂGE

PLAN DU COURS

1. L’ars musica au Moyen Âge : une autre définition de la musique

- un art du Nombre rendu audible : la musique comme expression de la Beauté du Monde et de

la Création

- l’héritage gréco-latin : de Pythagore à Boèce

- étymologies médiévales de « musica »

- trilogie de Boèce : instrumentalis/ humana/ mundana (Harmonie des Sphères). Ses

conséquences sur la pensée musicale médiévale

2. La monodie liturgique

- critique du terme « grégorien »

- l’Eglise et la constitution de son répertoire (IIe –VIIIe s.) : évolution musicale en fonction des

besoins liturgiques

- la psalmodie : genres (direct / responsorial) et formes (répons, antienne)

- cycle liturgique annuel, cycle liturgique quotidien

- constitution de la messe : le propre et l’ordinaire (ou commun)

- la modalité grégorienne : fonctions modales (récitation, ponctuation) ; organisation progressive

en huit modes   l’octoechos du IXe s.

- les tropes : définition, leur rôle dans la liturgie médiévale

Auditions : introït Statuit (1er mode), introït Puer natus est avec son trope (7ème mode), Alleluia Oportebat (4ème

mode)

3. La polyphonie médiévale

- la polyphonie organale non mesurée, Xe – XIIe s. : l’organum

- définitions, évolution du procédé d’écriture, typologie ( organum parallèle, disjoint, le déchant,

l’organum purum ) , caractéristiques d’écriture (organum à la quarte XIe s., à la quinte XIIe s.)

- Chartres (XIe s.), Saint-Martial de Limoges - Saint Jacques de Compostelle (Codex

Calixtinus) au XIIe s.

Auditions : communion Vox in rama ( organum suspendu), Deus in adjutorium (organum parallèle), prose

Annus novus (organum en déchant), hymne Urbs beata Jerusalem (organum disjoint à la quarte), trope Stirps

Jesse (organum purum Saint-Martial de Limoges), repons Huic Jacobo (organum purum St-Jacques de

Compostelle)

- La musica mensurabilis et son évolution

i. Modes rythmiques au XIIIe s.

ii. Les quatre combinaisons du temps et de la prolation au XIVe s.

- le motet : son mode d’écriture, ses caractéristiques, son évolution (isorythmie au XIVe s.)

- caractéristiques du style de l’Ars Nova au XIVe s.

Auditions : organum Viderunt de Léonin , puis la version de Pérotin, motets du manuscrit de Montpellier, Kyrie-

Gloria- Agnus dei de la messe Notre-Dame de Machaut, Credo (Avignon XIVe s.)

4. La lyrique courtoise

- troubadours et trouvères : genres poétiques et musicaux, structures formelles. Parenté et

distinction entre troubadours et trouvères

- les formes « à refrain »

- les premières incursions de la polyphonie : Adam de la Halle (XIIIe s.)

- Guillaume de Machaut et la polyphonie profane au XIVe s.
