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Les langues du monde entier comportent des diÇcultés et des
subtil⁄és qu’il faut étudier, analyser, disséquer au fil des ans
pour parvenir à les transcender. La maîtrise d’une langue
étrangère s’accompl⁄ généralement quand la pensée s’y
articule si parfa⁄ement qu’elle nous hante même dans nos
rêves. La deuxième (ou troisième) langue devient alors partie
intrinsèque de notre personnal⁄é, une faceıe supplémentaire
qui nous permet une plus grande liberté d’expression.

On répète souvent que la musique eÌ une langue
universelle qui tradu⁄ émotions et pensées sans barrière artifi-
cielle. Il faudra⁄ alors accepter de s’inveÌir entièrement dans
l’étude de ce langage, avec la même qual⁄é d’e°ort que l’on
apporte à la maîtrise de l’anglais, de l’eÍagnol… ou de l’infor-
matique. Quand je mentionne à mes élèves que je passais deux
heures à l’inÌrument tous les jours dès la fin de mon primaire,
leur réaÀion reÌe prévisible : « Quoi? Comment tu faisais? »
Bien sûr, l’Internet, les vidéos et le Nintendo n’avaient pas
place dans mon horaire quotidien et je consommais les émis-
sions de télévision à très pet⁄es doses. Malgré les heures de
pratique — qui je l’avoue, me pesaient parfois — je trouvais le
temps de rédiger mes devoirs, de dévorer des livres, de jouer
avec les voisins, de rêver… La musique faisa⁄ tellement partie
de mon être que je n’ai jamais mis en doute sa pertinence.
Essentielle, elle su servir d’exutoire à mes émotions et mes
interrogations.

Réjouissons-nous, l’apprentissage de la musique sem-
ble vivre un regain de popular⁄é. Le bl⁄z médiatique qui a
entouré l’e°et Mozart a certes sensibilisé les parents à l’impor-
tance d’une éducation musicale. Pourtant, la plupart des parents
proposent un inÌrument à l’enfant comme une aÀiv⁄é para-
scolaire « régulière », sans réaliser que l’étude du langage musi-
cal ne peut être vécue à mo⁄ié. Aucun parent n’acceptera⁄ de
débourser pour des leçons d’eÍagnol privées si l’enfant
baragouina⁄ à peine quelques phrases à la fin de l’année !

Bien sûr, il n’eÌ pas nécessaire - ni même souha⁄a-
ble — de produire une armada de musiciens professionnels. Il
faudra⁄ toutefois refuser de niveler vers le bas car les c⁄oyens
deviendraient alors des analphabètes musicaux, incapables de
saisir les subtil⁄és de ce langage. La musique se transformerait
en une langue morte comme le sont aujourd’hui le latin et le
grec ancien, des « curios⁄és » que certains experts apprécient
mais que plus personne n’aime pour leurs possibil⁄és expres-
sives. S’il semble impensable d’envisager ceıe possibil⁄é, il
faudra alors s’impliquer quotidiennement afin de parfaire nos
connaissances et celles des élèves… la société de demain.

Vive la musique libre… et vivante !
Lucie Renaud

rédactrice en chef
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Luc Beauséjour

Pour l’amour de la musique
par Lucie Renaud

Détenteur d’un doÀorat de l’Univers⁄é de Mont-
réal, Luc Beauséjour a étudié le clavecin avec Mireille Lagacé et
l’orgue avec Bernard Lagacé. Il a également suivi des Ìages de
perfeÀionnement avec les claveciniÌes de réputation interna-
tionale Ton Koopman et Kenneth Gilbert. Premier prix du
Erwin BodÂ Compet⁄ion en 1985, il s’eÌ produ⁄ depuis en
réc⁄al en Europe et en Amérique en plus d’enreÿÌrer de nom-
breux disques. Dans le cadre de sa série Clavecin Solo (présen-
tée depuis 1994 et mise sur pied à l’oriÿne pour faire découvrir
du répertoire à ses élèves), il a abordé aussi bien les monuments
de Bach, l’œuvre intégral pour clavecin de Rameau ou des
pièces pour deux clavecins avec le claveciniÌe Ïançais Hervé
Niquet. Un autre aÍeÀ essentiel à son développement d’artiÌe
reÌe l’enseignement. Voici ce qu’il a confié à La Muse aÇliée.

Parlons de tes premières années d’études musicales
J’ai commencé au piano avec les sœurs de Sainte-

Anne en troisième année. Mes parents avaient à la maison des
disques classiques, je me rappelle de la Cinquième symphonie de
BÕthoven, le Cinquième concerto Brandebourgeois et la Toccate et fugue

de Bach. Ces enreÿÌrements, le syÌème de son et le piano
étaient des cadeaux de ma grand-mère. Les reliÿeuses m’ont
inscr⁄ au Concours de Jolieıe, organisé par le père Lindsay,
ce qui m’a permis d’avoir une bourse d’études pour un camp
musical. C’eÌ à ce moment-là que j’ai découvert le clavecin ;
un des professeurs, Hermel Bruneau, meıa⁄ son clavecin dans
un des pet⁄s chalets, extrêmement modeÌe mais qui porta⁄ un
nom plutôt pompeux, La Sorbonne et y présenta⁄ des concerts de
musique baroque, par exemple des sonates de Scarlaıi. J’avais

un magnétophone que mes parents m’avaient o°ert et j’enregis-
trais tous les concerts baroques. Pendant l’année, je réécoutais
ceıe musique avec fascination.

À l’âge de 17 ans, lors d’un Ìage à Orford, Bernard et
Mireille Lagacé avaient o°ert aux pianiÌes d’essayer les Préludes et

fugues de Bach au clavecin. J’ai sauté sur l’occasion et ai été Ïappé
par le coup de foudre. L’année suivante, j’ai décidé de m’inscri-
re au camp en orgue et en clavecin, au grand déseÍoir de mon
professeur de piano. Après le Ìage, je me suis inscr⁄ au conser-
vatoire en orgue et en clavecin, totalement conquis par ce réper-
toire. La clarté, la neıeté, la précision, le brillant du clavecin
m’aıirent énormément. Le clavecin peut réaliser des choses
qu’aucun autre inÌrument ne peut faire, malgré ses lim⁄es.



{  5  }

nous recrutons à Pierre-Laporte se présentent en piano ou
hés⁄ent quant à leur choix d’inÌrument. Lors d’une démons-
tration d’inÌruments, ils auront l’occasion de découvrir tous
les inÌruments et de fixer leur choix. Certains se révèlent déjà
fascinés par l’inÌrument. Je reÌe persuadé que si la direÀion
de n’importe quelle polyvalente proposa⁄ un inÌrument de la
même façon, quelques élèves choisiraient Íontanément le
clavecin. Ça prend simplement un déclencheur.

En tant que professeur, que désires-tu transmettre à tes élèves ?
La chose la plus importante à transmeıre eÌ évidem-

ment l’amour du métier, l’amour de la musique, le feu sacré.
Quand on aime quelque chose, on ne se borne pas à une leçon
de 50 minutes par semaine. Un élève peut toujours m’appeler
pour prendre des cours supplémentaires s’il en ressent le besoin,
je ne refuserai jamais. Évidemment je n’oáirai pas cela à un
élève moins intéressé. J’essaie également de transmeıre la curio-
s⁄é. Il m’arrive souvent, avant qu’un élève arrive, de lire une
part⁄ion au clavecin, hiÌoire de piquer sa curios⁄é. J’aime
beaucoup aussi qu’ils jouent les uns pour les autres, qu’ils
découvrent du répertoire.

L’enseignement est-il essentiel à ta vie de musicien ?
Dans une certaine mesure, l’enseignement eÌ essen-

tiel. Une portion de mon temps y eÌ consacrée mais il eÌ extrê-
mement important pour moi de jouer et de réaliser des enre-
ÿÌrements. Les deux facettes sont essentielles à mon équilibre.
Quand je fais beaucoup de concerts, je m’ennuie de mes
élèves, j’ai hâte de les revoir. Si j’enseigne trop, je rêve de me
plonger dans un programme de réc⁄al et d’y travailler pendant
des heures. J’essaie d’organiser mon horaire en conséquence.
Si j’avais seulement des concerts, il me semble que mes
journées s’étireraient et que je n’accomplirais rien de plus.

Au niveau du répertoire, que proposes-tu aux élèves ?
Toutes les écoles doivent être représentées: de la musi-

que ⁄alienne, de la musique Ïançaise, de la musique anglaise
et bien sûr du Bach. Deux ou trois écoles devraient idéalement
être représentées chaque année. La connaissance du répertoire
reÌe essentielle. Quand on eÌ jeune, on connaît une pièce
d’un auteur. Prenons l’exemple du Coucou de Daquin. Ceıe
œuvre devient une porte sur la musique du compos⁄eur, sur
son univers. Le même but eÌ aıeint par l’étude de plusieurs
pièces de Bach. Plus tard, selon les intérêts, les jeunes se diri-
geront vers une route ou une autre et voudront en découvrir
plus. Souvent, en tant que professeur, on voudra⁄ pouvoir
tout donner en même temps, mais en fa⁄ les élèves sont des
oiseaux qui grappillent. Ils vont se développer selon leur
personnal⁄é. Il faut simplement susc⁄er la curios⁄é.

Il n’y a pas de receıe en enseignement, il faut être
inventif et si on aime ce qu’on fa⁄, on réussira à cerner la per-
sonnal⁄é de chacun. Il faut réussir à donner le plus de liberté
possible à l’intérieur d’un cadre. Je trouve l’enseignement fas-

cinant. Aucun élève ne fonÀionne de la même manière, c’eÌ
une vraie richesse.

Est-ce que l’enseignement te permet de régler certains de tes
problèmes, au niveau de la technique, par exemple ?

Ce travail-là, je l’ai fa⁄ au début quand j’ai commencé
à enseigner. Cela m’a obligé à préciser beaucoup de choses. Il
faut trouver une façon très claire de s’exprimer; si on a un prin-
cÔe à énoncer, il faut y avoir réfléchi pour que ce so⁄ cohé-
rent. Les élèves nous croient, ils sont très malléables. Avec
l’expérience, je sais maintenant comment aborder certaines
problématiques et j’ai précisé certaines choses pour moi mais
le processus s’eÌ fa⁄ graduellement. Il faut accepter de se
remeıre en queÌion. Certains élèves provoquent des remises
en queÌion chez le professeur, ça empêche de Ìagner.

Certains professeurs se sentent menacés par ces remises en question…
Cela ne devra⁄ pas être le cas. C’eÌ fort possible que

j’ai, que j’aie eu et que j’aurai des élèves qui seront meilleurs
que moi s’ils ont les cond⁄ions adéquates pour se développer.
Ils ont dro⁄ eux aussi de s’exprimer, même si leur formation
n’eÌ pas achevée. Je me souviens du direÀeur de mon collège
qui éta⁄ entré dans la classe en disant : « Vous savez, il y en a
beaucoup parmi vous qui êtes sans doute plus intelligents que
moi. » Je trouvais ça impensable à l’époque mais, au fond, il
souligna⁄ simplement que si on se développa⁄, certains le
surpasseraient et qu’il falla⁄ l’accepter.

Perçois-tu une différence entre les adolescents d’aujourd’hui
et ceux de ton époque ?

Arrive un moment ou un élève peut devenir non-
chalant, peu intéressé, peu souriant, peu motivé et là ça devient
diÇcile. Une semaine, il semble se raccrocher, continuer mais
soudain la semaine suivante, c’eÌ pire encore, tu as l’impres-
sion de reculer de quinze pas. Tu t’inveÌis malgré tout, tu ne
peux pas reÌer neutre. Un bon matin, ça se règle, j’ai appris
cela avec le temps. Au début, je voulais que tous les élèves que
j’avais entre les mains deviennent claveciniÌes mais j’ai réalisé
mon erreur éventuellement bien sûr ! Un bon professeur, c’eÌ
important, mais les meilleurs élèves reÌent ceux qui sont doués
et qui réussiraient probablement à faire leur chemin quand
même. On dépense bien plus d’énerÿe avec les mauvais élèves,
on pourra⁄ enseigner des heures sans fatigue aux bons élèves
mais j’aime bien tous mes élèves ! L’enseignement assure une
certaine continu⁄é dans les liens, un équilibre.

Au niveau du répertoire que tu interprètes, 
y a-t-il des œuvres qui t’ont habité au cours des années ?

La musique de Bach en général a toujours été très
importante pour moi, c’eÌ à cause d’elle que j’ai choisi le clave-
cin. Polyphonique, avec sa superpos⁄ion de lignes, elle découle
souvent de la musique chorale. Les lignes sont écr⁄es pour être
chantées, chantées à l’inÌrument certes mais si on sais⁄ cet



Le recrutement
par Danielle Laberge

La visibilité
Pour recruter des élèves, il eÌ important que vous

vous fassiez connaître dans votre communauté, de façon géné-
rale et en tant que musicien(ne). Vous vous ferez beaucoup de
contaÀs en joignant une association ou une guilde (Ex : Les
Professeurs aÇliés à Vincent d’Indy ou l’Association des Pro-
fesseurs de Musique du Québec (APMQ)) et en devenant aÀifs
au sein de ces groupes. Plus vous êtes visibles, plus vous aurez
de chances qu’on vous réfère des élèves. Établir des contaÀs
avec des professeurs d’école, à votre église et dans les centres
culturels peut s’avérer également très utile. Par exemple, j’ai
connu par le passé un professeur de musique dans une école
primaire qui organisa⁄ une aÀiv⁄é Íéciale le midi pour les
élèves intéressés à apprendre un inÌrument. Lorsqu’elle « flai-
ra⁄ » un talent, elle appela⁄ les parents de cet élève et suÎé-
ra⁄ très fortement qu’ils me l’envoient pour des leçons privées.
Ceıe association, qui dura près de dix ans, se révéla être une
vraie mine d’or.

La publicité
Qu’eÌ-ce que la public⁄é ? C’eÌ votre façon de dire

à vos clients ce que vous fa⁄es et votre diÍonibil⁄é à leur
égard et la façon la plus eÇcace de trouver des élèves. C’eÌ
très important puisque sans élèves, il n’y a pas de Ìudio ! Si
vous vous fiez sur le bouche à oreille, cela peut vous prendre de
longs mois à remplir votre grille horaire, mais c’eÌ peut-être
ce que vous désirez. Par contre, si vous voulez accélérer le
processus, il vous faudra de la public⁄é.

On peut compter cinq grandes règles en publicité :
1. La princÔale raison pour laquelle un commerce ne

réuss⁄ pas : personne n’en a entendu parler.
2. La public⁄é rapporte de l’argent mais elle coûte également

de l’argent. Autrement d⁄, il faut de l’argent pour faire
de l’argent.

3. La public⁄é gratu⁄e reÌe bonne mais la public⁄é payée
eÌ plus rapide.

4. Un client éventuel devra voir une annonce (dans un quel-
conque médium) en moyenne trois fois avant de la remar-
quer. Cela ne veut pas dire que ce client eÌ prêt à vous appe-
ler à ce moment même. Donc, essayez de cibler le moment
précis où le client aura besoin de vos services. Pour un pro-
fesseur de musique, une annonce placée un peu avant la
rentrée scolaire sera plus eÇcace qu’avant les Fêtes !

5. La public⁄é ne fonÀionne que si elle eÌ continuelle (voir # 4)

Voici différentes formes de publicité à la portée 
du professeur de musique :
1. Une annonce payée dans le journal reÌe la solution la

plus diÍendieuse, mais probablement une des plus
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IOaÍeÀ, la musique de Bach devient alors plus facile à interpréter.
La fugue au clavier n’eÌ que la tranÍos⁄ion au clavier de l’œu-
vre vocale, chaque voix peut être interprétée par des choriÌes.
Pour moi, ceıe référence découle de l’évidence ! Le premier
objeÀif de Bach inscr⁄ dans la préface des Inventions eÌ claire-
ment exprimé : faire chanter l’inÌrument ! Il faut être capable
de chanter les lignes vocalement et d’im⁄er le chant par le
toucher, le jeu, le phrasé, les reÍirations, les fins de phrase.
Ça aide également à éliminer la vertical⁄é de l’inÌrument.
Mêmes les lignes de basse possèdent un dessin propre, il faut
accentuer certaines choses pour qu’un relief naturel apparaisse.
Il ne faut pas généraliser et détacher toutes les croches syÌéma-
tiquement par exemple Si les mouvements sont conjoints, il me
semble beaucoup plus naturel de priviléÿer le legato que si la
basse saute. Plusieurs solutions sont proposées par Bach lui-
même dans son écr⁄ure mais pour trouver ces solutions, ça
suppose une connaissance de Bach assez vaÌe. Plus la connais-
sance du répertoire eÌ vaÌe, plus les chances d’être moins cohé-
rent sont moindres.

Si je te laisse le dernier mot, quel sera-t-il ?
La musique eÌ un art volatile. Après un concert,

c’eÌ comme si on éta⁄ assis au bord de la mer et qu’on creuse
un pet⁄ trou avec la main sur le bord du rivage. La vague passe
et alors tout ce qu’on a fa⁄ eÌ e°acé. La plage devient lisse à
nouveau. Je me dis qu’après chaque concert il faut s’amuser
encore, il faut refaire un pet⁄ travail parce que les notes seront
diÍarues. Elles reÌeront dans le souvenir des gens mais elles
s’e°aceront tranquillement alors il faut revenir… revenir
creuser au bord de la mer sans relâche, comme les vagues.

Luc en concert

à la Chapelle 

Saint-Louis



{  7  }

eÇcaces. Elle va de l’annonce classée à la page complète.
Annoncez dans les grands quotidiens et vos journaux
locaux mais n’oubliez pas les autres magazines et les revues
Íécialisées : Voir ou La Scena Musicale, par exemple.

2. Un communiqué de presse peut être envoyé direÀement et
gratu⁄ement aux journaliÌes locaux. Vous pouvez annon-
cer que vous et/ou vos élèves donnerez un réc⁄al, une con-
férence ou un atelier. Un communiqué de presse eÌ aussi
approprié si un de vos élèves obtient un succès musical
quelconque. N’oubliez pas de passer le message des bien-
fa⁄s d’une éducation musicale… avec vous, bien sûr, qui
d’autre ? Le journaliÌe décidera de faire passer votre
annonce ou même de réaliser un article complet sur vous
et votre Ìudio. Pour les néophytes en rédaÀion de com-
muniqués, on peut consulter un article intitulé : « How to
wr⁄e and subm⁄ a Ìudio press release » au
<www.pianoÌudio.cc/wr⁄eprs.html>

3. Annoncez dans les Pages Jaunes, si vous avez une ligne
téléphonique commerciale (voir La Muse Affiliée, mai 2000).
Au moins 85 % des gens consultent cet annuaire, qu’ils
aient ou non un nom en tête. C’eÌ à bien y penser.

4. Fa⁄es parvenir un dépliant à tous vos voisins. Au dire des
experts, l’avenir eÌ dans ce Ùpe de public⁄é directe : celle
qui s’adresse au consommateur personnellement. Un dépliant,
que vous pouvez composer à l’aide de n’importe quel
tra⁄ement de texte, peut être envoyé à chaque élève d’une
école ou d’une classe, avec l’accord de la direÀion, bien
sûr, ou laissé bien en vue chez des marchands de musique.

5. Il reÌe bien sûr la « pet⁄e annonce » sur un babillard.
Chez votre marché d’alimentation, parmi les ventes de
garage et les oáes de gardiennage, ça ne fera peut-être
pas très sérieux, mais chez un marchand de musique, dans
une école ou un centre culturel, voilà qui peut aıirer
l’aıention de votre client cible, c’eÌ-à-dire : celui qui
achète des inÌruments et de la musique en feuilles ou des
disques, celui qui écoute de la musique classique à la
radio, celui qui va aux concerts.

La page Web personnelle
Avez-vous considéré une page Web personnelle ? Elle

sert bien sûr à vous faire connaître et il peut devenir pour vos
élèves agréable de la vis⁄er souvent, surtout si vous la meıez à
jour régulièrement. Vous pouvez inclure des jeux, des articles,
des photos, des clÔs musicaux etc… Elle vise à tenir votre clien-
tèle au courant de ce qui se passe chez vous.

Si vous êtes le moindrement expérimenté, vous voudrez
peut-être vous risquer à la composer vous-mêmes. Voici quel-
ques suÎeÌions qui peuvent vous aider :
1. Dans un premier temps, vous pourrez chercher des

renseignements sur Internet pour savoir comment faire
une page Web, comment fonÀionne le langage HTML
(Hypertext Markup Language) et comment faire pour la

faire connaître sur le Web, comme par exemple les 20
leçons pour créer une page Web à l’adresse :
<www.chez.com/manager/index.html>. ou chez Tripod (au
<www.trÔod.ca>) qui, en plus de vous aider à la création
de votre page, l’hébergera gratu⁄ement. Il eÌ à noter que
les abonnés à Sympatico (Bell) ont un eÍace Web à leur
diÍos⁄ion, inclus dans leur forfa⁄ Internet. ContaÀez les
au 310-7873 pour en savoir plus.

2. Procurez-vous un programme comme MicrosoÓ Publisher et
créez votre page Web à l’aide de l’assiÌant ou des exemples
proposés. Il exiÌe aussi des programmes Íécifiquement
conçus pour composer des pages Web. C⁄ons entre autres
Netscape Composer et MicrosoÓ FrontPage.

3. Consultez la page suivante <www.unm.edu/~loritaf/
pnoÚebs.html> pour un article très utile int⁄ulé EÌablish-

ing a Studio Website et <www.unm.edu/~lor⁄af/pnotchrl.html>
pour une liÌe impressionnante de liens vers des pages Web
de Ìudios de musique. Peut-être y trouverez-vous quelque
chose que vous aimerez. Pour des images, des papiers peints,
des boutons de navigations musicaux, tapez le :
<www.geoc⁄ies.com/Nashville/Opry/1809/ index.html>.
Vous êtes également les bienvenus sur la mienne (Musik
Lab) : <hıp://musiklab.learn.to>.

4. Lorsque vous voyez une page Web que vous aimez, aÇchez
la source de la page (dans Netscape : aÇchage / source de la page

ou Ctrl-U ou dans Explorer : aÇchage / source) pour savoir
comment elle a été créée.

5. Consultez un livre comme : HTML pour les Nuls, pour « tout
ce que vous devez savoir mais n’osez pas demander » !

De toutes manières, préparez-vous à y meıre beau-
coup de temps et d’e°orts. Si créer une page Web eÌ au-dessus
de vos capac⁄és pour le moment, vous pouvez consulter des
firmes qui se Íécialisent dans ce service. Vous en trouverez un
près de chez vous dans les Pages Jaunes sous la rubrique : Internet

– Conception de Pages Web

Quelles que soient les méthodes choisies pour vous
faire connaître, assurez-vous d’y inclure vraiment tout ce qui
vous concerne et de meıre en évidence tous vos avantages. Si
vous fa⁄es ainsi, vous n’aurez plus qu’à aıendre les appels, qui
ne manqueront pas d’arriver. Dans un prochain numéro, il
sera queÌion des inscrÔtions, de la fiche de l’élève, des élèves
transférés (qui viennent d’ailleurs), et des aud⁄ions.

1. Le présent article se veut uniquement un inÌrument
d’information. Il eÌ fortement recommandé de consulter
en tout temps un conseiller juridique ou un avocat afin
d’obtenir une opinion particularisée et avant toute
application à votre s⁄uation Íécifique.

C
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Après Haydn, Mozart et d’autres moins illuÌres ou
oubliés, BÕthoven concourt plutôt à l’achèvement de cet art
classique, dans la sonate, le quatuor, la symphonie et à l’avène-
ment de l’art qui va recréer toute la musique au xixÄ siècle.
Dans la vie sociale, BÕthoven s’aáanchissant des serv⁄udes
qui avaient pesé sur Bach, Haydn, Mozart, peut être considéré
comme le protoÙpe de l’artiÌe du siècle nouveau, qui do⁄ vivre
indépendant et uniquement de l’exercice de son art: composi-
tion, virtuos⁄é, professorat.

En réal⁄é aboutissant du classicisme viennois, il eÌ à
l’oriÿne du romantisme musical du xixÄ siècle. L’influence de
son Ìyle symphonique, de son orcheÌration s’eÌ fa⁄ sentir chez
ses contemporains Schubert et Weber et chez ses successeurs
immédiats comme Berlioz et Mendelssohn et même jusqu’à
Brahms, Franck et Wagner. Son œuvre de piano et de musique
de chambre a servi de modèle à tout le xixÄ siècle. Les artiÌes
créateurs de l’époque ont tendance à considérer l’art comme
un confident de leur vie intime. Par cent tra⁄s de sa personne
et de son œuvre, BÕthoven incarne et représente, partielle-
ment au moins, les caraÀères essentiels du romantisme. Ses
tra⁄s heurtés, ceıe moue traÿque, sa brusquerie, son humeur
farouche rebutent moins les gens qu’ils ne les fascinent. Le
témoignage de ses contemporains eÌ unanime à reconnaître ceıe
fascination toute romantique.

Par quels tra⁄s se manifeÌe chez BÕthoven ce rapport
essentiellement romantique entre l’homme et l’œuvre? Ici s’élè-
vent quelques oppos⁄ions. Il faut diÌinguer entre l’accent et la
forme, celle-ci raıachant encore BÕthoven à l’art classique,
celui-ci le marquant déjà du cachet romantique. La brusquerie
mélodique, le rythme abrupt, l’élan, la fougue, les rafales même,
diÌinguent BÕthoven, dès ses débuts dans les trios de l’opus 3,
le premier mouvement de la Pathétique ou dans la Sonate à Kreutzer.
On entend dans l’emportement de ces œuvres le grondement
d’un drame intérieur ; toutefois les cadres de l’art classique ne
sont pas brisés, l’essentiel du plan tonal et les rapports trad⁄ion-

nels de l’équilibre mélodique étant reÍeÀés. Sans se détacher
de ses oriÿnes, de ses trad⁄ions, de ses débuts classiques, BÕtho-
ven appartient à l’ère romantique, d’abord par les dates de sa
matur⁄é. Le romantisme salue, adopte et célèbre en lui le héros
vivant de ses théories. Au romantisme il appartient par la houle
de ses accents, par la profondeur de son expression, par ses auda-
ces même interm⁄tentes, de Ìyle et de forme, par son besoin
de confession de son déseÍoir. « C’eÌ un héros luıant contre
le deÌin », rendu romantique par la douleur.

Les deux cycles de sa vie
Premier cycle

Dès 1796, la surd⁄é commence ses ravages. On peut
donc considérer l’œuvre entière de BÕthoven comme celle
d’un sourd. Il vécut presque toute sa vie sous l’influence d’une
passion portée à son paroxysme. En 1801, il aima⁄ éperdument
Guilieıa Guicciardi. Celle-ci, coqueıe et égoïÌe, ne répond
pas à ses avances et épouse le comte Gallenberg en 1803. Pour
une fois dans sa vie, BÕthoven connaît alors une crise déseÍé-
rée de douleur et manque y succomber. Il rédige alors en 1802
le TeÌament d’HeiligenÌadt à ses Ïères Carl et Johann, avec ceıe indi-
cation, « Pour lire et exécuter après ma mort ».

Le jeune homme eÌ influencé par les idées contempo-
raines de la Révolution, qu’on remarque par exemple dans l’éner-
ÿe et l’insiÌance des rythmes de marche et de combat présent
dans les œuvres qui précèdent la Quatrième symphonie.

En 1806, BÕthoven aime encore à la folie et se fiance
à Thérèse de Brunswick. On ne sa⁄ pas pourquoi ces deux êtres
ne purent s’unir: ni l’un ni l’autre ne semble avoir été infidèle
à son amour. Cet amour amena chez le maître une paix pro-
fonde, qui f⁄ produire à son génie ses Ïu⁄s les plus parfa⁄s:
les Cinquième et Sixième symphonies. En 1810, BÕthoven se retrouve
seul, abandonné par l’amour. C’eÌ alors qu’il se livre à son
humeur violente et sauvage sans plus se soucier de rien. Pour
comprendre les Septième et Hu⁄ième symphonies, il faut les replacer
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L’idéalisme de Beethoven

La vie de BÕthoven, de même que sa

carrière musicale, se partage en deux parties à

peu près égales entre la fin du xviiiÄ siècle et

le début du xixÄ siècle: époque de révolutions

pol⁄iques et de transformation sociale,

caraÀérisée dans la l⁄térature et les beaux-arts

par la luıe entre le classicisme — qui, en

musique, aıeint sa perfeÀion avec l’école

viennoise — et le romantisme qui triomphera

finalement dans toute l’Europe.
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dans ce cadre de la vie de BÕthoven.

Deuxième cycle
Vers 1808, BÕthoven songe sérieusement à qu⁄ter

l’Autriche mais trois des plus riches seigneurs de Vienne s’enga-
gent à lui verser annuellement une pension de 4 000 florins.
Malheureusement la promesse ne fut pas tenue. En 1815, sa
surd⁄é devenue complète, BÕthoven do⁄ alors converser par
écr⁄. Sa santé empire de jour en jour. Il colleÀionne les mala-
dies: catarrhe inflammatoire, maladie de po⁄rine, rhumatismes
aigus, jaunisse, conjonÀiv⁄e. En 1815, il se brouille également
avec Stephen von Breuining, l’un des rares survivants parmi ses
amis d’enfance. La même année, il perd également son Ïère
Carl. Il s’occupera dès lors de l’éducation de son neveu.

Pourtant du fond de cet abîme de triÌesse, BÕthoven
entreprant de célébrer la Joie, le projet de toute une vie. Le
7 mai 1824 a lieu à Vienne la première aud⁄ion de la Messe en ré

et de la Neuvième symphonie. Le succès s’avère éclatant: BÕtho-
ven s’évanou⁄ même d’émotion après le concert. Pourtant, sa
vie demeure inchangée: il v⁄ dans la maladie, la pauvreté et la
sol⁄ude. Il s’éteindra finalement en mars 1827, des su⁄es d’un
reÏoidissement. Pendant un orage, dans un éclat de tonnerre,
arriva « la fin de la comédie » comme il le d⁄ lui-même en
mourant. On dira⁄ sans doute mieux, la fin de la tragédie de
sa vie. Il écriva⁄ à LichnowsÂ: « La joie par la souáance »,
une parole qui résume bien sa vie.

Évolution de son style
Dans ses premières œuvres, BÕthoven cro⁄ encore à

une relative Ìabil⁄é du langage musical et accepte sans se tour-
menter l’influence de ses maîtres. Par exemple, les deux pre-
mières symphonies pourraient être de Haydn même si l’on y
trouve une personnal⁄é assez di°érente quoique non totale-
ment aÇrmée.

La seconde manière qui débute avec la compos⁄ion
de la Symphonie héroïque prend le public par surprise. BÕthoven,
sans se départir d’un classicisme de base, édifie des arch⁄ectures
nouvelles, heurte les aud⁄eurs par des contraÌes violents, des
oppos⁄ions flagrantes. Il aÇrme sa personnal⁄é, il cherche non
à s’aáanchir des formes établies mais à les transformer dans le
sens d’une expression toute personnelle et à en modifier les
plans. C’eÌ ainsi qu’il use de la grande forme sonate, réservée
avant lui au seul morceau in⁄ial. Apparaît alors le scherzo
bÕthovénien, gre°é sur la forme du menuet.

BÕthoven entend imposer son inÍiration à l’inÌru-
ment. Les préoccupations extra-musicales s’introduisent dans
l’inÍiration du compos⁄eur. Dans Fidélio, son unique opéra, il
n’aura pas d’égards pour les voix des soliÌes qu’il meıra à rude
épreuve. Dans la PaÌorale, il entend exprimer ses sentiments
devant les ÍeÀacles naturels. Il n’im⁄e pas la nature mais fa⁄
du paysage un état d’âme qu’il transcr⁄ musicalement. Avec la
Septième symphonie, le voilà lancé dans une truculence quasi rabe-
laisienne où le génie triomphant eÌ bien résolu à ne plus se gêner.

La troisième période, celle de la matur⁄é, se caraÀé-
rise d’une part par une liberté éperdue dans le domaine sympho-
nique avec renonciation occasionnelle à la carrure et un retour
assez extraordinaire au contrepoint. Depuis longtemps, la fugue
éta⁄ devenue un genre totalement abandonné. BÕthoven revient
à la fugue qu’il fa⁄ éclater mais dans laquelle il garde un grand
reÍeÀ pour la polyphonie. Il adopte la grande variation, épar-
pillant si bien le thème, le tra⁄ant d’une forme si capricieuse
qu’il eÌ impossible à l’oreille de le retrouver. Dans la mesure
de ses moyens, il ouvre la voie à l’avenir. Dans ses dernières œu-
vres, on trouve le germe du Romantisme. Ces œuvres comptent
parmi les plus immortelles manifeÌations du génie humain.
Les tendances de BÕthoven s’accentuent dans le sens d’une
liberté qui domine les formes exiÌantes. Il manie de plus en
plus la phrase musicale en contours de dessin opulent en en
périodes de grande envergure.

Son influence
« Du foyer de l’enthousiasme, je laisse échapper la

mélodie, haletant, je la rejoins ; elle s’envole de nouveau, elle
diÍaraît, elle plonge dans un chaos d’émotions diverses. Je
l’étreins encore, je la saisis ; plein de ravissement, je l’étreins
avec délire ; rien ne peut plus m’en séparer. Je la multÔlie
alors par les modulations et, enfin, je triomphe de la première
idée musicale. Ceci eÌ toute la symphonie », décriva⁄ lui-
même le maître de Bonn. De par la nature de ses idées,
BÕthoven eÌ le grand fils de l’idéalisme, époque qui porta⁄
en elle la croyance en l’homme comme en un être Íir⁄uel,
l’époque qui croya⁄ à la Ïatern⁄é, à la joie divine, à la paix
éternelle, au bonheur de l’human⁄é. Jamais nous ne pourrons
nous souÌraire à l’influence des idées exprimées dans les
symphonies, les sonates, les quatuors de BÕthoven.

Son œuvre entière eÌ reÌée vivante pour nous ; nous
la possédons, elle a donné son empreinte à la vie musicale de
tout le siècle suivant. La symphonie de BÕthoven eÌ le noyau
autour duquel l’organisation des concerts publics se forme
dans le monde entier. Le concert n’éta⁄ jusque-là qu’une
exception occasionnelle. La musique o°erte à un aud⁄oire
ava⁄ toujours servi un but précis: le service reliÿeux comme
chez Bach ou le divertissement mondain comme chez Haydn.
Mais voilà que vient une musique qui se joue pour elle-même,
qui n’eÌ exécutée que pour la musique. Cela n’aura⁄ jamais
été possible si ceıe musique n’ava⁄ porté en elle, outre la seule
sonor⁄é, quelque chose qui lui donnât le dro⁄ d’exiÌer: son
idéalisme. L’idéalisme n’eÌ nullement une qual⁄é commune à
toute musique, il reÌe la propriété Íéciale de la musique de
BÕthoven. Ceıe musique s’adresse à tout le genre humain,
embrasse bien réellement tous les peuples par la force de son
human⁄é. Elle contient tout ce qui jusque-là ava⁄ été créé
dans le domaine musical: art populaire, art reliÿeux, divertisse-
ment mondain et opéra. Son œuvre le place ainsi au niveau des
plus grands créateurs de l’art musical.

C



De l’écriture dans 
l’accompagnement et 
l’enseignement
par Danielle Fournier

Depuis plusieurs années que je travaille comme
pianiste avec des chœurs et des petits ensembles vocaux, et je
dois souvent composer les accompagnements que je joue. Le
travail d’accompagnement n’est pas une route balisée. L’accom-
pagnateur est un interprète, bien sûr. Mais qu’interprétera-t-il
lorsqu’il recevra une chanson sans harmonisation, ni partition
écrite? C’est alors que le rôle d’accompagnateur (« être avec »)
prend tout son sens, faisant appel à l’harmonisation, l’arrange-
ment, parfois le « coaching » et ensuite l’interprétation. C’est
dans ce contexte-là que mes cours d’harmonie, suivis à Vincent
d’Indy, revêtent toute leur importance.

Comme il n’est pas rare que des profs de piano soient,
comme moi, en situation d’accompagner et d’écrire de petits
arrangements qu’ils jouent eux-mêmes ou pour leurs élèves,
j’ai pensé partager quelques-unes de mes « miniatures » qui
servent d’introduction à des chansons, ainsi qu’un petit air de
danse yougoslave (Kolo) que j’ai harmonisé pour le piano. Nous
regarderons leur écriture, les éléments qui les constituent et,
dans le cas des introductions, leur rapport avec la pièce.

Pour trouver des façons de mettre en valeur les mélo-
dies, les introduire, les accompagner ou les lier de ponts ou de
transitions, je n’hésiterai pas à chercher l’inspiration dans tous
les plans à la fois — qu’ils relèvent de l’aspect sonore, descriptif
ou textuel de la pièce, ou simplement de l’imaginaire. Le secret,
quant à moi, réside dans le temps et le cœur qu’on met à s’investir
dans chaque détail de la pièce. Il y a toujours mille et un aspects
à saisir dans une œuvre, même si en partant je sais rarement
lequel sera mis en évidence, ni même quand il se manifestera. 

Le Loup, la biche et le chevalier
Le loup, la biche et le chevalier est une petite chanson enfan-

tine dans le sens où elle nous rappelle les berceuses et contes
de notre enfance.

L’introduction se fera fort simple (deux voix). Je la
place dans un registre aigu (boîte à musique, petit mobile musi-
cal). J’ai emprunté sa structure harmonique au début de la chan-
son. Dans la main droite, toutefois, les notes de la première
mesure ont été inversées (comparé à la mesure 5), alors que
celles de la seconde mesure préservent l’harmonie, le rythme et

les notes répétées, mais d’une façon plus libre.
Pour terminer, un trait d’arpège en doubles croches

viendra créer une atmosphère d’enchantement — comme s’il
s’agissait d’une envolée de la harpe ou d’un coup de baguette
magique.

La parade des soldats de bois
Rythme de tambour, parade de soldats : vivement,

interpellons l’auditeur avec une introduction qui le mènera tout
droit à… la chorale ! Pour surprenante qu’elle soit, cette intro-
duction est basée sur un accord de V¶ renversé, remis à l’endroit
sur la dernière note. Le rythme, semblable à celui de la chanson,
développe toutefois ses traits de double-croches plus tôt.

La dissonance s’installe dès les premières notes, avec
une écriture chromatique très serrée, dont les mouvements
parallèles évoquent le battement des tambours. Puis, les deux
mains s’éloignent par des mouvements contraires, dans une
ouverture qui aboutit à l’octave. Fin de la dissonance, la chora-
le commence !

La mélodie du chœur s’enchaîne alors, pimpante comme du

pop-corn, comme nous le rappellent les petites croches aux accents
syncopés qui donnent à la première mesure toute son énergie.

Le jardin extraordinaire
Avec un titre comme celui-ci, il faut bien une intro-

duction qui donnera le goût de le visiter.
Ainsi font, font, font, cinq petites mesures, pour faire un

tour rapide du jardin. D’abord, un petit tap dance monsieur
Trenet (mesure 1) ? Et que dire d’une gentille gambade sur la
colline (mesure 2) ? Faisons ensuite un court arrêt pour écou-
ter les oiseaux (trilles). Et enchaînons avec un petit tour de
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balançoire à la mesure 4.
Et puis, ça y est — on est déjà transporté dans l’atmos-

phère du jardin, avant même que la chanson n’ait commencé.
Ensuite, c’est le chant qui veut se faire entendre. Le

piano acquiesce en se faisant plus discret, se manifestant un peu
plus ici ou là pour ponctuer un mot, ou encore pour esquisser
un petit clin d’œil — profitant de ce que la chorale chante des
notes longues.

À l’inverse, lorsque la mélodie du chœur comporte
des notes rapides, le piano peut la soutenir avec des notes de
valeur longue, ou espacées. À l’occasion, il peut également ampli-
fier un tel passage en le doublant à l’unisson (ou/et en rythme).

À la claire fontaine
Voilà une chanson bien connue ! Pourtant, il n’est

pas si facile de l’introduire… Pour ma part, j’ai songé au texte
de la chanson et à la vague tristesse de l’amoureux que l’on sur-
prend ici à rêver dans l’eau claire de la fontaine. Il n’en fallait
pas plus.

Plutôt que de créer une musique parallèle à partir
des notes de la mélodie ou d’une quelconque propriété du
rythme comme point de départ, j’ai tenté de recréer l’atmos-
phère de la pièce. Cela commence avec le mouvement de l’eau
dans la fontaine (flot du rythme continu). Lorsqu’il s’immobi-
lise à la mesure 4, on découvre alors à la surface de la fontaine
l’image de celle dont rêve notre amoureux.

Pour respecter le caractère intimiste de la chanson,
le piano — auparavant, eau de la fontaine — se fait ensuite
miroir des sentiments du jeune homme, se promenant au même
rythme que celui-ci (ex. : style choral).

Kolo
Je terminerai avec Kolo, un petit air que j’ai trouvé

dans une méthode de flûte à bec et que j’ai harmonisé pour
piano, par plaisir.

Une première analyse révèle qu’ici, tout a été conçu
en forme de deux (question/réponse). J’ai donc exploité ce
petit côté binaire de la pièce, faisant d’abord alterner les sec-
tions douces aux sections fortes ; etc.

Mais viennent ensuite 8 mesures (9-16) où la mélo-
die est pratiquement toujours la même : que faire ?

De même qu’après avoir posé une question, on a hâte
de connaître la réponse, dans une paire de mesures, on anticipe

habituellement la seconde. J’en ferai autant avec la paire de
mesures 9 et 10 — anticipant la seconde (mesure 10 en fa) par
l’ajout d’une septième (si b) à la première (mesure 9). Après
quoi, la progression harmonique s’effectuera aisément, la ten-
sion de la mesure 11 anticipant la résolution de la mesure 12
(mouvement contraire, mélodie inversée). Pour terminer, je
reprendrai le principe du contraste — en répétant plus doux,
une octave plus bas, et avec la mélodie en voix intérieure.

Conclusion
Lorsqu’on apprend le piano, enfant, on ne sait pas

toujours ce qu’on en fera plus tard. Or, fort souvent, on se
trouve en situation d’accompagner quelqu’un, des instrumen-
tistes ou des chanteurs, parfois sans partition. C’est alors qu’on
apprécie d’avoir pratiqué l’instrument, d’avoir étudié l’harmo-
nie, et d’avoir saisi toutes les occasions de mettre en pratique ses
connaissances par des exercices d’écriture musicale. N’oublions
pas qu’il pourrait en être de même pour nos élèves plus tard,
d’où l’importance de les aider à cultiver leur oreille intérieure.

Duos de Noël en vente à la Coop ou sur demande.
Originaire de Sherbrooke, Danielle Fournier est professeure affiliée à

l’École de Musique Vincent d’Indy, depuis 1974.

Elle est l’auteure de deux recueils de chants de Noël pour piano,

publiés aux éditions de La Grande Portée, dont elle est également cofonda-

trice avec son mari.

Je cours aux cours
La pédagogue Ïançaise Monique Deschaussées

revient encore une fois ceıe année pour une série de classes
de maître les 2 et 3 mars 2001 au Conservatoire de musique
de Montréal. Après les Études de Chopin l’année dernière,
elle abordera ceıe fois les Sonates de BÕthoven. Entrée libre.
De 10 h à 12 h 30, reprise à 14 h jusqu’à 18 h 30.

Salle Gabriel-Cusson, Conservatoire de musique
de Montréal, 100, rue Notre-Dame EÌ. 

Informations: Yolande Gaudreau, (514) 768-5406.
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Les parents et la pratique
par Gayle Colebrook

Il était une fois un enfant qui apprenait la musi-
que. Tous les jours, après la complétion de ses travaux scolaires
et même la fin de semaine, il se mettait au piano pour prati-
quer. Il ouvrait son cahier de leçons et lisait attentivement les
commentaires de son professeur pour ensuite pratiquer métho-
diquement afin d’améliorer ses pièces. De plus, il consacrait 15
minutes à la pratique de la technique et faisait toujours son
numéro de solfège. Jamais ne demanda-t-il l’heure, ni ne se
plaignait alors qu’il entendait ses amis jouer dehors…

Ce récit semble tout droit sorti d’un conte de fées si
bien que si notre enfant commençait à se comporter de la sorte,
ce serait plutôt inquiétant ! Mais osons l’avouer, parfois nous
aimerions bien pouvoir brandir une baguette magique pour que
nos enfants pratiquent mieux, plus souvent et sans se plaindre.

Pour la préparation de cet article, les parents de plus
de 25 élèves ont été consultés par le moyen d’un sondage afin
de recueillir leurs commentaires à propos de leur rôle face au
progrès musical de leurs enfants. De plus, des recherches sur
l’apport de la participation des parents à la maison ont été
menées auprès de professeurs expérimentés. L’apprentissage
musical se danse à trois : l’élève, le professeur et les parents
jouent chacun leur rôle. Cet article expliquera l’importance de
la participation parentale, ce qu’est la pratique véritable et
présentera trucs et astuces pour faciliter la pratique qui sauront
s’adapter en fonction de l’âge et la personnalité de nos enfants.

Un rôle en évolution
Les stratégies que nous utilisons en tant que parents

évoluent avec la croissance de nos enfants. De façon générale,
les enfants de moins de dix ans ont besoin d’une aide parentale
soutenue afin de pratiquer efficacement ; il n’est donc pas
réaliste de simplement leur dire « Va pratiquer. » Quant aux
jeunes adolescents, c’est durant cette période qu’ils vacillent
entre l’abandon et le renouveau d’intérêt envers la musique.
Les parents qui tiennent à leur éducation musicale doivent
donc faire preuve de flexibilité et de patience et trouver le
délicat équilibre entre les rôles de superviseur à distance et de
motivateur. Pour les adolescents plus âgés persévèrent surtout
parce qu’ils aiment ça ; les parents adoptent plutôt un rôle de
soutien et d’encouragement qui permettra la promotion du
sens des responsabilités chez leurs jeunes.1

La communication avec le professeur
Les professeurs sont toujours ouverts aux discussions

sur la gestion de la pratique et les progrès. Ils l’indiquent
d’ailleurs clairement dans le livre de leçons (consulté régulière-
ment par presque tous les parents du sondage). De plus, le pro-
fesseur perspicace aura la sagesse de bien cerner les inquiétudes
des parents. Peut-être sera-t-il nécessaire de diverger pendant

un temps du répertoire choisi afin d’enseigner quelques pièces
populaires à un élève dont la motivation faiblit ou peut-être
faudra-t-il attendre avant de passer le prochain examen ou
annuler la participation prévue à un concours pour l’élève qui
débute son secondaire et se sent débordé. Il vaut mieux s’adap-
ter aux besoins présents d’un élève tout en visant le long terme.

La majorité des parents qui ont participé au sondage
indiquent qu’ils communiquent régulièrement avec le profes-
seur et prennent souvent l’initiative en ce domaine. La plupart
assistent à l’occasion à la leçon, d’autres plus régulièrement.
Certes, ce ne sont pas tous les professeurs qui désirent la pré-
sence du parent chaque semaine, mais ils comprennent que ce
soit souhaitable au moins à l’occasion.

Il est utile de demander au professeur de dresser une
liste exacte de ce que l’enfant doit accomplir à la maison. Les
indications précises (nombre de répétitions, mains séparées ou
ensemble, la vitesse du métronome etc.) servent à encadrer la
pratique et au besoin à la diviser en plus d’une séance. De plus,
les instructions claires évitent les discussions du genre « C’est
pas marqué, alors je n’ai pas besoin de le pratiquer ! »

Le meilleur usage du temps disponible
Puisque la majeure partie de l’apprentissage musical

se fait à la maison, les parents doivent bien comprendre ce qu’est
la pratique véritable. Mal pratiquer, c’est une perte de temps,
alors qu’on peut accomplir davantage dans une plus courte
période en pratiquant de façon efficace. L’enfant qui n’arrive
jamais à maîtriser sa pièce se lassera de pratiquer, ce qui peut
entraîner un découragement et un désintérêt généralisé envers
l’instrument.

L’élève qui ne semble pas progresser malgré qu’il pra-
tique sa « demi-heure » (à titre d’exemple seulement, les élèves
plus avancés doivent pratiquer plus que ça !) est souvent victime
d’habitudes de pratique qui laissent à désirer. « Plusieurs en-
fants pratiquent de sorte qu’ils rejouent constamment les par-
ties faciles tout en délaissant les petits bouts difficiles de leurs
morceaux. C’est bien normal ; ils veulent que ça sonne bien! »
explique Philip Johnston, professeur de piano et auteur du livre
Not Until You’ve Done Your Practice ! (Pas avant que tu termines ta
pratique). « Pratiquer de la sorte entraîne souvent une leçon
déprimante car le professeur se demande s’ils ont vraiment
pratiqué du tout. »

Voici quelques symptômes de ce genre de pratique,
commentaires qui se retrouveront d’ailleurs dans le livre de
leçons et indiqués sur les partitions :

• un doigté maladroit et incohérent qui est modifié à
chaque répétition du morceau

• des mauvaises notes et erreurs de rythme persistantes
• un tempo inégal
• une négligence des indications de toucher, tels que les

staccatos, accents et le phrasé
• des problèmes de mémorisation
• une mauvaise posture
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Selon M. Johnston, il faut montrer aux enfants des
trucs qui leur permettront d’accomplir en 5 minutes ce qui
prenait jadis une demi-heure. Ses méthodes, qui semblent au
premier abord peu orthodoxes, démontrent pourtant une
logique intéressante.

S’adressant aux parents, il explique, « Et si votre
enfant pouvait jouer un tour à son prof ? Pourrait-il arriver à
lui faire croire qu’il a passé beaucoup de temps à pratiquer une
pièce alors qu’il n’a corrigé que les petites erreurs ? Passer dix
minutes le mardi à vérifier les notes et quinze minutes le jeudi
à vérifier l’emplacement des staccatos, accents et la pédale peut
améliorer infiniment une pièce. On peut même en faire un
jeu à la table de cuisine. Le vendredi on peut vérifier la vitesse
et le samedi passer quelques minutes sur la position de la
main. De quoi impressionner le professeur ! »

On peut aussi rappeler à notre enfant que ces petites
séances de travail ne sont pas vraiment de la pratique, mais for-
ment un complot pour éviter la pratique. Ils ne font que vérifier
les petites choses pour qu’ils n’aient pas besoin de pratiquer.
C’est drôle par contre comment les minutes s’additionnent…

Si les enfants sentent qu’ils font un bon usage de leur
temps de pratique et y voient les résultats, ils seront plus moti-
vés à le faire. Le parent qui participe à cette stratégie se fait com-
plice de son enfant au lieu d’être la police de la pratique. Par con-
séquent, le niveau de stress relié à la pratique diminue considé-
rablement (pour parents et enfants !).

La parole aux professeurs expérimentés
Les professeurs expérimentés mentionnent souvent

trois conseils principaux : l’intérêt soutenu des parents, un
bon horaire et les petites récompenses. Les parents qui sont
impliqués de façon active et positive dans les études musicales
de leurs enfants ont souvent peu de problème à les motiver.
D’autres suggestions viennent compléter la liste :

• reconnaître le rôle important que joue la musique
dans le développement intellectuel de l’enfant

• considérer la musique comme un engagement sérieux
(au même gré que le soccer ou le hockey !)

• éviter la critique négative et félicitant les efforts
• assister parfois aux leçons
• assurer un endroit tranquille pour la pratique
• pratiquer à la même heure à tous les jours
• ne jamais sauter la pratique du lendemain de la

leçon ; c’est le plus valable de la semaine côté
rétention

• tenir compagnie pendant les sessions de pratique en
supervisant adéquatement

• prendre le temps de bien lire le livre de leçons
• diviser les sessions de pratique au besoin
• rédiger un « contrat » de pratique avec les ados pour

encourager le sens des responsabilités et en vue de
récompenses possibles

• encourager la performance pour parents et amis

Les parents s’expriment
Les jeunes musiciens des participants au sondage sont

des élèves en piano, violon, flûte à bec, guitare et chant âgés de
4 à 15 ans. Ils sont issus de familles dont l’expérience musicale
des parents varie de aucune à professionnelle. Voici quelques-
uns des trucs de pratique qu’ils ont bien voulu partager :

« Il faut créer une routine et faire la pratique à des heures agréa-
bles. Je trouve que c’est important que j’y sois pleinement pré-
sent. On essaie en plus de bien suivre les conseils du profes-
seur. »

« La régularité amène un meilleur progrès. Les buts à court et
long termes tels que concerts et concours aident également. »

« La musique, c’est pour son plaisir et développement person-
nel. Donc je lui rappelle les bienfaits aux niveaux de l’esprit
et de son habilité manuelle. De plus, quel beau passe-temps! »

« L’apprentissage d’un instrument fait partie de l’éducation
que j’offre à mes enfants. J’utilise la fermeté et la discipline
(la pratique avant les sorties ou autres activités) et parfois le
chantage ! »

« J’accompagne mon enfant au piano alors qu’il pratique son
violon. »

« L’intérêt n’est jamais un problème. Pour ce qui est de la prati-
que, si elle ne le fait pas avant ses devoirs scolaires, je peux
l’oublier ! »

« J’étudie le piano moi-même, alors je dois pratiquer et donner
l’exemple. »

« Il faut pratiquer régulièrement, car sans progrès, il n’y a aucun
plaisir. Parfois je constate chez ma fille un manque de désir
d’apprendre le piano, mais le plus souvent, c’est la fatigue, la
faim ou l’horaire pas suffisamment régulier des pratiques. Je
lui donne des petits cadeaux afin de l’encourager. Je lui donne
l’occasion de jouer devant nos amis. »

« Nous encourageons sa réussite et son intérêt ; bien qu’il n’ait
que sept ans, il pratique de lui-même. »

« J’encourage la routine de la pratique. La pratique régulière
amène des récompenses telles que les concerts, les spectacles
et les vêtements de spectacle ! »

« Quand ils résistent le nombre de répétitions qu’ils doivent
faire, disons 5 fois chaque main, je leur dis que s’ils peuvent
le jouer une fois absolument parfaitement, ça compte pour
les cinq. Ils ne le font jamais du premier coup et finissent
par répéter cinq fois de toute façon ! Le bonus, c’est qu’ils
font plus attention, au cas où… »

« J’aide mon enfant à établir des objectifs pour la semaine ainsi
que des stratégies nécessaires pour les accomplir. Je l’aide
aussi à s’auto-évaluer afin de décider ce qui doit être retra-
vaillé. Jouer pour la famille et la participation aux concerts
le motive bien. »

« Je compare souvent la pratique musicale à l’entraînement des
athlètes sportifs. Ça l’aide à comprendre que la régularité des
pratiques est importante. Je préfère qu’il fasse 10 à 15 minu-
tes par jour qu’une heure deux fois par semaine. »



LES CONCOURS…
par Michel Jean Fournier

Depuis le milieu du vingtième siècle (pour le
meilleur ou pour le pire???), les concours sont devenus un élé-
ment quasi incontournable dans le parcours de tout musicien
professionnel. Ce qui s’explique sans doute par de nombreux
facteurs : augmentation du nombre de musiciens profession-
nels, importance des médias, nécessité de se distinguer dans
un marché restreint et hautement concurrentiel… Il est à peu
près certain que dans toute discipline musicale, l’artiste en
devenir sera appelé à concourir, que ce soit pour un poste
dans un orchestre, un poste d’enseignement, ou encore pour
obtenir un contrat, un concert…

Bien comprise et bien vécue, l’expérience d’un con-
cours peut s’avérer un outil précieux dans l’évolution musicale
d’un artiste. Voyons comment une approche saine et réaliste
d’un concours peut apporter de nombreux bienfaits. Tout est
une question de préparation physique et psychologique, de
jugement, et d’équilibre.

Règle numéro un : c’est un « jeu » dont on accepte d’avance les
règles, les injustices et les résultats.

Rien n’est jamais parfait. Il faudra éviter de blâmer
les juges, la salle, le piano, l’heure, l’organisation, le banc, l’acous-
tique, l’éclairage, (et j’en passe !) pour justifier un résultat insa-
tisfaisant… Et tous les concurrents ne sont-ils pas soumis aux
mêmes conditions ?

Règle numéro deux : relativiser les enjeux d’un concours :
Il faut bien comprendre que c’est un événement ponc-

tuel, subjectif et aléatoire. Il faut également savoir que le con-
cours n’est pas le seul chemin possible vers la gloire et la célébrité
(pour ceux que ça intéresse!) De plus en plus de jeunes artistes
talentueux réussissent à faire carrière sans avoir fait le parcours
« auto-flagellatoire »… des concours… À titre d’exemple: la jeune
violoniste américaine Hilary Hahn, le jeune pianiste russe
Constantin Lifschitz, qui ont tous deux à peine vingt ans… Voilà
deux exemples de personnalités musicales hors du commun, qui
n’ont pas vécu l’enfer des concours. Rare mais possible.

Règle numéro trois : être prêt, prêt, prêt(e)
La préparation est certainement la condition sine qua non

d’une participation réussie. C’est pourquoi il faut être prêt plu-
sieurs semaines (ou mois !) à l’avance, avoir joué tout le pro-
gramme en récital, de préférence plusieurs fois ! Un partici-
pant bien préparé aura davantage confiance, sera plus solide et
aura su créer des conditions propices à un sentiment d’accom-
plissement. Par contre, un manque de préparation amènera à
coup sûr des dérapages, des accrocs et des trous de mémoire,
en général peu compatibles avec une expérience positive, et
générant plutôt pleurs et grincements de dents.
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« Ils se plaignent parfois mais doivent pratiquer quand même.
C’est important d’être prêt pour la prochaine leçon. »

« Ma présence à ses côtés est très importante pour elle: elle pra-
tique plus longtemps et on s’amuse ensemble. Je fais jouer de
la musique classique (chose que je ne faisais pas auparavant)
et je me cultive en même temps. »

« Je crée une sorte de fiche de temps basé sur le livre de leçons
avec des cases (ex. MD 5X) qu’ils cochent au fur et à mesure.
La pratique se termine quand la feuille est pleine. Si on man-
que de temps à cause des devoirs scolaires, on commence le
lendemain avec les cases non-remplies. »

Oui, ça fonctionne !
En conclusion, je dois avouer que l’idée de rédiger

cet article m’est venue suite à mes propres difficultés à gérer la
pratique de mes enfants. En ayant la double vision parent/pro-

fesseur je constate l’importance de la communication au niveau
de la pratique. Les parents ont une part essentielle dans l’orga-
nisation et le suivi de la pratique ; leurs enfants doivent sentir
leur soutien. En « testant » plusieurs des suggestions dénichées,
j’en ai trouvé plusieurs qui nous conviennent bien. Je recom-
mande fortement la lecture du livre Not Until You Finish Your Practise !.
Conçu pour parents et élèves, il présente avec beaucoup d’hu-
mour des conseils utiles pour la pratique. Vous pouvez égale-
ment trouver une pléthore d’informations sur la pratique sur le
site Web de Philip Johnston, le <www.practicespot.com>.

Oui, même l’élève le plus dévoué aura ses moments
de résistance. Et oui, les parents devront continuer de trouver
des moyens créatifs d’encourager la pratique et surtout se mon-
trer persévérants et intéressés à ce travail journalier. Certaine-
ment pas un tour de baguette magique, mais des efforts qui en
valent la peine pour poursuivre l’étude de la musique.

Références
Lewis, Martha Beth, Helping Kids Practice,
<www.serve.com/marbeth/helping_kids_practice.html>.
Johnston, Philip, The Practiceguide, <www.praticespot.com>.

NB : Le livre Not Until You’ve Done Your Practice ! (Pas avant que tu
termines ta pratique) est disponible (22,50 $ cad, frais d’envoi
inclus) en écrivant au: Practicespot, 52 Pethebridge St. Pearce,
ACT Australia 2607 ou par courriel au <philipj@practicespot.com>.

1. Pour de plus amples informations à ce sujet, veuillez
consulter l’article L’enseignement de la musique aux adolescents : un

défi à relever paru dans La Muse affiliée Hiver 1999.
<http://www.scena.org/lamuse/lm1-2/cours.html>

Voici les réponses de notre dernier quizz sur Bach.
Ce sont:  1. a / 2. a / 3. a / 4. d / 5. d / 6. a-4, b-1, c-2, d-3 /
7. a / 8. a / 9. d / 10. a / 11. b / 12. b / 13. c / 14. a / 15. b /
16. d / 17. d / 18. a / 19. b / 20. c

C



La préparation psychologique est également primordiale.
Une attitude saine envers les concours étant maintenant acquise
(grâce à la mise en application rigoureuse des règles 1 et 2 du
présent article), il faut maintenant s’assurer de la mise en œuvre
des meilleures conditions de vie avant l’événement: temps suffi-
sant pour pratiquer, vie équilibrée, sommeil suffisant, exercice
physique, horaire de travail allégé (sauf à l’instrument !)… De
plus, ce n’est peut-être pas le moment indiqué pour des grandes
remises en question existentielles ! (Notez que l’après-concours
aura cet effet-là de toute façon.)

Et comme il y a toujours des imprévus et des surprises
de dernière minute, mieux vaut être prêt à tout !

Règle numéro quatre : les juges ne sont pas des ogres
La façon dont le participant perçoit les juges constitue

également un élément clé dans le succès de l’expérience (aux pro-
fesseurs : cela s’enseigne !)

Les résultats ne constituent pas un jugement défini-
tif, et les commentaires des juges doivent servir avant tout à
s’améliorer et travailler ses points faibles.

Il arrive toutefois que certains concurrents reçoivent
des commentaires qu’ils jugeront « bêtes et méchants ». Dans
un tel cas, il ne faut surtout pas hésiter à rencontrer le (ou les)
juge(s) concerné(s). Il arrive parfois qu’un juge doive écrire
rapidement, et ne peut exprimer sa pensée aussi complètement
(ou diplomatiquement!) qu’il le souhaiterait. Les juges font sou-
vent de longues journées, peuvent être fatigués… Et jugent tou-
jours à partir de leurs perceptions, leur système de valeurs, leurs
goûts personnels… Leur rôle est très difficile : ils évaluent un
« produit » non quantifiable…

Dans le cas de concours destinés aux jeunes, qui ont
une mission avant tout formative, les juges devraient toujours avoir
la préoccupation de formuler leurs commentaires de façon cons-
tructive. Quant aux responsables des concours, ils ont la respon-
sabilité de sélectionner le jury avec soin, et de leur préciser les
objectifs et la mission du concours, et idéalement leur fournir
une grille d’évaluation claire et complète. (Oui, c’est possible !)

Règle numéro cinq : le professeur est 
directement impliqué dans l’événement

Le rôle du professeur est primordial. Il a le devoir de
choisir un répertoire adéquat (les pièces doivent constituer un
défi raisonnable, et bien correspondre à la personnalité du parti-
cipant). Le professeur a aussi la responsabilité ultime de déci-
der de la pertinence ou non de la participation. Il est le pre-
mier responsable de son élève… Il vaut mieux annuler une par-
ticipation que d’avoir à subir une mauvaise expérience ! Les
miracles n’existent pas ! Si le participant n’est pas prêt, l’expé-
rience risque d’avoir des effets néfastes sur la motivation et l’in-
térêt futur !

Le professeur doit également connaître les niveaux et
les particularités des différents concours, nationaux et interna-
tionaux. Cela est essentiel pour bien guider les jeunes musiciens,

dans un dédale où ils risquent de s’y perdre! Chaque élève est un
cas particulier, et le choix des concours doit se faire en tenant
compte de sa personnalité, ses objectifs et ses capacités.

Souvenez-vous que…
Un concours ne mesure que ce qui est mesurable. On peut

mesurer votre habileté technique, le nombre de vos fausses
notes, votre résistance au stress, la solidité de votre mémoire et
de vos nerfs… On ne peut pas mesurer votre « musicalité »,
votre « sensibilité »…On ne peut que commenter ce qu’on en
perçoit à un moment XYZ de votre cheminement artistique.

Mais surtout…
Restez vous-même ! N’essayez pas de plaire au jury,

ne faites aucun compromis musical, imposez vos convictions
artistiques… Soyez les artisans d’une nouvelle génération de
musiciens qui parlent, qui osent, et qui ne craignent ni
l’erreur ni la fausse note…

De la musique avant toute chose !!!

Michel Jean Fournier est Professeur agrégé à l’École de Musique, de Uni-

versité de Sherbrooke.

Ouvrages consultés :
Pâris, Alain, Dictionnaire des interprètes et de l’interprétation musicale,

Robert Laffont S.A. Paris 1989.
Bastien, James W., How to Teach Piano Successfully, third edition, 

Neil A. Kjos Music Company, San Diego, 1988.
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Perles
par Danielle Laberge

À la question:
Comment le chef d'orchestre et compositeur Lully est-il mort?
Parmi les réponses des élèves:
• Dans l'élan de la musique, le chef d'orchestre a échappé sa baguette. Celle-ci a

percé son pied, lui a donné une infection qui a eu une issue fatale.

• Le chef d'orchestre battait la mesure furieusement et devint tellement excité

qu'il se transperça la jambe avec sa baguette et mourut d'empoisonnement par

le plomb.

• Il est mort d'un coup de canon (?)

• Le chef d'orchestre bougeait si intensément avec la musique qu'il échappa

accidentellement son bâton, se coupa le pied qui a son tour le fit mourir

d'empoisonnement de sang.

D'autres:
• Chopin mourut à 39 ans de tuberculose, qui était très populaire au 19e siècle.

• Schumann aimait composer de la musique et sa femme Clara; Beethoven ne

s'est jamais marié alors il aimait seulement composer.

• Le père de Schumann a instruit son fils très tôt, à six ans, en apprenant à jouer

du piano.

• En plus de sa femme et de ses trois enfants, Crumb a accompli plusieurs autres

choses, dont un Prix Pulitzer.

C



{  16  }

L’école FACE : 
si les arts vous intéressent…
par Lucie Renaud

La réputation de l’école primaire et secondaire à
vocation artiÌique FACE (Formation ArtiÌique au Cœur de
l’Éducation) semble fermement établie depuis 25 ans. On
connaît le haut niveau aıeint par les chœurs de l’école, que ce
so⁄ le Senior Treble Choir ou le Junior Treble Choir. Pour-
tant, la mission première de l’école ne vise pas l’ouverture des
élèves à une carrière musicale mais bien plutôt l’enrichissement
du programme scolaire régulier grâce à quatre discÔlines artis-
tiques : le théâtre, les arts visuels, la musique vocale et la musi-
que inÌrumentale. La philosophie de l’école reÌe claire : tous
les enfants ont dro⁄ à une éducation artiÌique.

Toujours plus haut
Dès la maternelle, on intègre quatre périodes de musi-

que de 45 minutes chaque semaine ; trois seront consacrées aux
inÌruments Or° et à la flûte à bec, une au chant choral. En
quatrième année, on propose aux élèves d’apprendre un inÌru-
ment d’orcheÌre : violon, flûte, cuivres, clarineıe. Si l’enfant
a déjà amorcé l’étude d’un inÌrument à la maison, il choisira
un deuxième inÌrument, hiÌoire d’élarÿr ses horizons. Cha-
que session, chacun des 1 300 élèves de l’inÌ⁄ution doit parti-
cÔer à un concert inÌrumental (ensemble de flûtes, concert
d’orcheÌre, harmonie, etc.), une preÌation chorale, une pièce
de théâtre (une dizaine de pièces, incluant quelques comédies
musicales, sont montées chaque année) et un vernissage (sculp-
ture, photographie, peinture, etc.)

Les enseignants priviléÿent les projets de groupe,
aussi bien en sciences, en mathématiques qu’en arts. L’acqui-
s⁄ion des compétences transverses, abondamment c⁄ée dans la
dernière réforme de l’éducation, fa⁄ partie depuis toujours du
projet éducatif de l’école. Chaque élève fa⁄ partie d’une famille
(avec un chef de famille) et se déplace, sac au dos, vers les di°é-
rents locaux des ÍécialiÌes. L’enfant do⁄ donc posséder (ou
acquérir rapidement) un grand sens de l’organisation : il ne
s’aÿt pas d’oublier son violon au veÌiaire ou son livre de mathé-
matiques dans la salle de musique !

De tout chœur
Les enseignants forment une équÔe soudée et enthou-

siaste. Erica Phare, une reÍonsable de la musique vocale, parle
avec chaleur de ses jeunes choriÌes ; « On peut demander une
implication quasi sans lim⁄e de la part des enfants, c’eÌ beau-
coup plus facile qu’avec des adultes en un sens car ils appren-
nent plus v⁄e. Le seul défi à relever reÌe bien sûr le contrôle
du bavardage ! Mais après tout, il n’exiÌe que deux Ùpes de
gens dans le monde : les grands enfants et les pet⁄s ! »

Elle priviléÿe l’utilisation du corps tout entier pour
sentir la musique, intégrant ainsi reÍiration et pulsation. Elle
fa⁄ également chanter les lignes inÌrumentales et associe des
timbres inÌrumentaux à la ligne vocale (les connaissances trans-

verses ne sont pas loin ici encore !). Elle propose aux jeunes un
répertoire multilingue et multiethnique qui va des pièces sacrées
(cantates, oratorios) au folklore international en passant par le
jazz, les rythmes aÏicains, les œuvres classiques, les créations
contemporaines et les musiques de films. L’année dernière, la
chorale Junior (composée d’élèves en 4e, 5e et 6e années) ava⁄,
par exemple, monté de larges extra⁄s du Stabat Mater de Pergolesi.
Accompagné d’un orcheÌre de chambre formé de membres de
l’orcheÌre FACE, ils avaient démontré avec aplomb que ce réper-
toire qu’on aura⁄ pu croire éloigné des préoccupations enfan-
tines leur convena⁄ au contraire parfa⁄ement. La juÌesse des
voix, l’enthousiasme évident des enfants, leur précision rythmi-
que et tout cela, sans part⁄ion, témoignaient sans équivoque
de l’inutil⁄é du nivellement par le bas que semble préconiser
le syÌème d’éducation public.

De la musique avant toute chose
Autre professeur dévoré par la passion de l’enseigne-

ment, Theodora Stathopoulos a mis sur pied à l’automne 1998
un orcheÌre symphonique de haut calibre qu’elle dirige bénévo-
lement et qui sert avant tout un objeÀif pédagoÿque. « Je con-
sidère ceıe expérience de chef d’orcheÌre comme une faceıe
de ma mission d’éducatrice », déclare-t-elle. L’orcheÌre compte
65 jeunes musiciens, âgés de 10 à 27 ans, un amalgame d’élèves
de FACE, d’anciens de l’école et de jeunes musiciens des cégeps
et des univers⁄és montréalaises. Les membres les plus avancés
de l’orcheÌre dirigent souvent les seÀionnelles, devenant ainsi
des mentors pour les jeunes de l’école. On les retrouve égale-
ment régulièrement comme soliÌes inv⁄és dans un mouvement
de concerto, leur permeıant ainsi de polir leurs interprétations.

Pour la chef, la musique eÌ une matière essentielle à
l’épanouissement des jeunes, au même t⁄re que la leÀure, l’écri-
ture ou les mathématiques : « Il faut sensibiliser les parents à
l’importance de la musique si l’on souha⁄e qu’elle trouve sa place
dans la vie de l’enfant. »

Perpectives d’avenir
En 25 ans, le nombre d’élèves à FACE a pratiquement

trÔlé. La renommée de l’école aıire maintenant quelques
élèves étrangers (dont certains prodiges) mais le direÀeur de
l’école FACE, Nick Primiano, tire une fierté évidente des accom-
plissements de tous ses jeunes protégés, et non seulement des
futures étoiles. On peut être assuré de sa présence lors de tous
les concerts, rayonnant d’un enthousiasme communicatif. Plu-
sieurs élèves de l’école viennent également encourager leurs
amis et découvrir de nouvelles œuvres. Bien sûr, tout n’eÌ pas
parfa⁄ à l’école. Comme partout ailleurs, des jeunes oublient
de compléter leurs devoirs, manquent des cours, éprouvent des
diÇcultés académiques, adoptent parfois une aı⁄ude de défi
envers l’autor⁄é. Pourtant, la force du sentiment d’appartenance
des jeunes à leur école eÌ évident, phénomène assez rare qui
vaut la peine d’être souligné, et qui explique sans doute l’absence
de phénomène de gangs qui perturbe bon nombre d’autres inÌi-
tutions. Sans doute la musique (et les arts) adouc⁄-elle les mœurs…
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Robert Starer

Le coloriste
par Geneviève Beaudet

Biographie
Robert Starer eÌ né à Vienne en Autriche en 1924.

Il débute ses études musicales à l’Académie de musique de l’état
à l’âge de 13 ans, mais après l’annexion de l’Autriche par H⁄ler
en 1938, il déménage à Jérusalem avec sa famille et poursu⁄ ses
études au Conservatoire de musique de PaleÌine. Membre de
l’armée de l’air br⁄annique durant la deuxième guerre mon-
diale, il déménage ensu⁄e à New York en 1947 pour faire des
études poÌ-doÀorales à Juilliard. Il étudie également avec le
compos⁄eur américain Aaron Copland à Tanglewood.

Son langage et son œuvres
Compos⁄eur prolifique, son catalogue comprend

des œuvres orcheÌrales, de musique de chambre, trois opéras

et plusieurs musiques de scène pour des compagnies de danse
renommées, comme celle de Martha Graham. Il a également
signé plusieurs pièces de piano pour les jeunes.

En tant qu’écrivain, il a publié ses mémoires Continuo :

a Life in Music (Random House, 1987) ainsi qu’un roman qui pour-
ra⁄ intéresser les professeurs de musique : The Music Teacher (The
Overlook Press, 1997).

Répertoire pour les jeunes
Les pièces de Robert Starer qui sont diÍonibles à la

Coopérative de Vincent-d’Indy sont les suivantes :
• Sketches in color, volumes i et ii (3Ä à 6Ä)
• Preludes (6Ä, 7Ä)
• Contemporary virtuoso (pas au programme)
• Livre de duos (niveaux approximatifs : 3Ä, 4Ä)

Le volume i de Sketches in color, qui eÌ assez bien connu
des professeurs de piano, eÌ un vér⁄able pet⁄ bijou de l⁄téra-
ture contemporaine pour les jeunes. Le recueil comprend 7
pièces qui sont tra⁄ées comme les mouvements d’une seule œu-
vre par le compos⁄eur. Chaque mouvement porte le nom d’une
couleur. Le compos⁄eur d⁄ s’être inÍiré des Visions fug⁄ives de
Prokofie° pour la compos⁄ion de ces pièces, des miniatures au
caraÀère très variable.

Le volume ii comprend également 7 pièces, mais dans
un langage plus contemporain, que je soupçonne être plus près
du langage hab⁄uel du compos⁄eur. Plus aucune trace de tona-
l⁄é dans ce recueil, mais beaucoup de finesse mélodique entre
autre dans un très beau mouvement lent (Silver and Gold) et
plusieurs élans rhytmiques qui rappellent l’influence profonde
du jazz sur l’ancien Autrichien…

Une musique contemporaine à découvrir pour les
jeunes !

Source
Kolb, JuÌin, « The colourful Music of Robert Starer » in
magazine Clavier, juillet/août 1999
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ES Johann Nepomuk Maelzel
par Danielle Laberge

Que veulent dire les lettres MM dans l’indi-
cation métronomique?

a. MétronoMe
b. Mouvement Métronomique
c. Maelzel Métronome
d. Métronome de Malheur⁄!

La réponse est c.

Vers 1815, l’inventeur Johann Nepomuk
Maelzel (1772–1838), un homme d’une rare mais
inquiétante habileté, était très occupé. Il avait mis au
point une figurine qui jouait du clairon et une sorte
de chronomètre — le précurseur de notre métronome.

Un certain compositeur demeurant à Vienne
à ce moment-là, visitait assidûment les ateliers de
Maelzel : Ludwig van Beethoven. Celui-ci vivait dans
les affres d’un amour impossible et d’une surdité gran-
dissante. Maelzel inventa pour lui différents cornets
acoustiques¤. Ainsi les deux devinrent de très chers amis. 

Entretemps, Maelzel voulant perfectionner
son clairon mécanique inventa le panharmonicon,
un mécanisme qui pouvait produire tous les sons de
l’orchestre. Cet orchestre mécanique géant actionné
à l’air sous pression était composé de flûtes, trom-
pettes, percussions, cymbales, triangles, violons, vio-
loncelles et clarinettes et pouvait aussi reproduire les
tirs d’une artillerie et divers bruits de combat. Beetho-
ven qui devait 50 ducats à Maelzel accepta prompte-
ment d’écrire un morceau pour le monstre de métal.
Lequel des deux hommes talentueux fut le premier à
avoir l’idée de La Victoire de Wellington (Symphonie de la
Bataille)‹, nul ne sait, mais ils célébrèrent ainsi cet
événement : Beethoven écrivit la musique en accord
avec les capacités de la machine et Maelzel acheta la
partition. Maelzel suggéra à Beethoven d’en faire
une adaptation pour un (vrai) orchestre afin de faire
des tournées et de gagner de l’argent. La première
eut lieu le 8 décembre 1813 et eut un succès triomphal
et ils gagnèrent une somme rondelette. Ils le refirent
et gagnèrent encore plus. Mais Maelzel prétendait aux
droits de la partition considérant qu’il avait payé pour
elle›. Cela mit Beethoven en fureurfi. Il traîna Maelzel
devant les tribunaux, mais en 1817 ils se réconcilièrent
devant un bon repas et une bonne bouteillefl, parta-
geant entre eux les frais juridiques de cette affaire. 

Mais revenons à notre métronome. Un certain

nombre de prototypes ont mené au métronome que
nous connaissons aujourd’hui. Étienne Loulié en
1696 en avait inventé un, mais il était peu commode
puisqu’il mesurait 2 mètres de haut! Puis lorsque
Maelzel vit lors d’une exposition celui de Ditrich
Nikolaus Winkel, un inventeur danois (1780–1826),
il s’en appropria le brevet, le perfectionna puis le mit
sur le marché‡. 

C’est ainsi que Beethoven, intéressé par l’ins-
trument, écrivit une pièce dans laquelle il introduisit
le tic-tac du métronome. Cette pièce devint l’Alle-
gretto scherzando de sa Huitième Symphonie. Il
publia par la suite des indications métronomiques
pour ses huit premières symphonies, pour lesquelles
les chefs d’orchestre peuvent être aujourd’hui très
reconnaissants°.

Mais jamais les deux compères ne se seraient
doutés qu’au vingtième siècle, des compositeurs intro-
duiraient encore le métronome dans leurs composi-
tions. Les deux exemples qui nous viennent à l’esprit
sont: de Villa-Lobos, une pièce accompagnée de trois
métronomes qui « jouent » à différentes vitesses, et
de György Ligeti, « Poème symphonique » (1962)
avec dix musiciens et… cent métronomes.

Plus tard, Maelzel inventa un
automate qui jouait aux échecs et qui
gagnait à tout coup. Il fit la tournée des
foires, puis émigra aux États-Unis. Il
mourut, onze ans après son vieil ami, à
bord d’un paquebot qui l’amenait aux
Antilles pour un voyage promotionnel.
Ses gadgets l’avaient enrichi d’un demi-
million de dollars·.

1. Pour ne pas dire : Maudit Métronome !
2. Il tentait de régler au moins un des problèmes du pauvre

compositeur.
3. Le 12 juin 1813 dans les environs de la cité basque de Vitoria,

Sir Arthur Wellesley, futur duc de Wellington, avait battu à
plates coutures l’armée Française commandée par le Roi
Joseph Bonaparte. Cela réjouit tous les anti-napoléoniens
d’Europe et particulièrement nos deux acolytes.

4. Leur amitié commençait à osciller… (si vous me permettez
le jeu de mots)

5. Ce qui n’était pas très difficile
6. Peut-être deux ?
7. Il avait plus de contacts dans les milieux musicaux et

probablement de meilleures astuces de marketing que son
compétiteur

8. car ils peuvent soigneusement les ignorer.
9. Le « Bill Gates » de l’époque, quoi.
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De l’écriture dans l’accompagnement et l’enseignement
par Danielle Fournier

Exemples musicaux

Le loup, la biche et le chevalier

La parade des soldats de bois

À la claire fontaine



Le jardin extraordinaire
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