Hector Berlioz (1803-1869)

Biographie

Compositeur majeur, écrivain, théoricien (Traité d’instrumentation et d’orchestration fut longtemps la bible de l’apprentissage musical) et critique (critique musicale qu’il inventa véritablement).

Découvre la musique avec Iphigénie en Tauride de Gluck

Considéré comme l’un des plus grands représentants du romantisme européen, bien qu’il récusa le terme de romantique, se définissant comme classique.

Il fut accusé de ne pas respecter les règles de l’harmonie, il respecte en fait les règles datant du XVIe siècle (régissant les mouvements contraires et conjoints) mais s’affranchit des règles apparues entre temps (modulation cadentielle)

La Symphonie fantastique, op.14 (1830) : musique à programme ou musique descriptive (donnera le poème symphonique)

Voyages en Italie, Autriche, Hongrie, Allemagne, Belgique, Russie, Angleterre, Tchécoslovaquie. Il fut le premier à tant voyager, et il faudra attendre Saint-Saëns pour trouver un compositeur plus mobile encore, mais pour Saint-Saëns ce sera plus en tant que pianiste qu’en tant que compositeur et chef d’orchestre.

enthousiasme Franz Liszt, influence l’école allemande (Liszt, Strauss) et française (Saint-Saëns, Dukas, Franck, d’Indy).

Berlioz est un chantre de l’établissement d’une musique nationale : la symphonie fantastique, et le fait qu’elle soit une musique à programme ouvre une voix à une musique française (ce qui explique que sa musique soit surtout reconnue à l’étranger) ; il y contribue aussi dans la musique vocale : dans ses opéras et mélodies.

Esthétique

Subordonner l’harmonie à la recherche d’expression  optique de tous les compositeurs et même de tous les artistes qui ont fait évoluer leur discipline, mettre la technique au service de la pensée esthétique : l’évolution technique est le moyen de l’évolution esthétique, il en est subordonné.

Si l’écriture de Berlioz semble si difficile à tant de ses contemporains c’est que Berlioz mélange et succède des phrases parfaitement équilibrées dans les canons classiques et des phrases qui sont trouvées déséquilibrées, bancales rythmiquement ou mélodiquement : le schéma classique magnifié par la première école de Vienne (Mozart, Haydn) est constituée de deux cellules rythmiquement égales et se répondant (antécédent conséquent) inscrite dans une structure parfaitement régulière : 4 mesures et 4x4 mesures. Schumann prend la défense de Berlioz en expliquant que s’il trouve certes les formules de Berlioz un peu complexes, il les préfère mille fois aux mélodies italiennes prévisibles dès la première note.

Si cette volonté de déséquilibrer une forme devenue trop convenue pour toute la volonté d’expression des romantiques est facilement concevable dans la musique instrumentale, il en est autrement dans la musique vocale, notamment dans la mélodie où le texte étant un poème du XIXème, est parfaitement équilibré et semble appeler une musique régulière, symétrique...

Schumann saura dépasser le cadre des phrases de 6 mesures, et toujours dans des besoins expressifs : Dans les Dichterliebe, des déséquilibres arrivent avec des phrases de 3 mesures lorsque commence le malheur du poète. Mais Berlioz va plus loin et semble fonder tout son travail mélodique sur l’irrégularité.

Cette irrégularité de structure se couple souvent avec les deux autres éléments de l’écriture musicale : une irrégularité des rythmes et des dissonances (n.b. la dissonance est un fait historique, qui évolue dans le temps)



Faire écouter 6), 7) et 8) des Dichterliebe

Berlioz est novateur en ce qu’il fait avancer plus loin les ‘déséquilibres’ : déséquilibre mélodique et harmonique de la dissonance, déséquilibre structurel, et même ce qu’on peut appeler un déséquilibre rythmique :

Dans le Journal des Débats où il traite de la visite de Johann Strauss à Paris en 1837 il parle du « Futur du rythme », et prone le fait que le rythme soit un élément qui puisse autant évoluer dans la musique que la mélodie ou l’harmonie. Berlioz dit qu’il existe des « dissonances rythmiques, et des consonnances rythmiques, de même que des modulations rythmiques... 

La mélodie contient deux instruments : la voix et le piano. Puis qu’il y a une voix et un accompagnement, la mélodie partage de nombreuses problématiques esthétiques et techniques avec l’opéra, nommément dans le rapport entre voix et accompagnement :

· L’accompagnement peut, comme son nom l’indique servir de simple accompagnant, de faire-valoir à la voix. C’est l’optique que prend Berlioz le guitariste, mais attention, un faire-valoir doit être d’une excellente qualité pour vraiment faire ressortir la voix dans toute sa splendeur (C’est souvent l’optique des concerti, que l’on appelle ainsi des fois concerto contre ...) 

· L’accompagnement peut dialoguer avec la voix et ne semble plus alors être un simple ‘accompagnement’ (c’est l’optique du lied que les compositeurs français reprendront après Berlioz)

Notons également combien l’accompagnement de Berlioz trouve toute sa splendeur dans les versions pour orchestre. Berlioz semble en fait écrire pour le piano en pensant à l’orchestre en réduisant à l’orchestre, donc pas comme Liszt qui fait du piano un orchestre, qui arrange pour orchestre.

Berlioz : 

Fait évoluer la langage vocal de la mélodie avec les apports de l’opéra (Sauts de 7ème, 8ves...)

ŒUVRE MAJEURE :

Symphonie fantastique (1830)

Crée la musique à programme (la musique illustre un texte précis qui était remis aux auditeurs) qui donnera le genre du poème symphonique (plus narratif que la musique à programme [] abandonnant même la restriction des formes musicales])

Épisode de la vie d’un artiste, symphonie fantastique en cinq parties 

1. Rêveries. Passions

2. Un bal

3. Scène aux champs

4. Marche au supplice

5. Songe d’une nuit de sabbat

Les Mélodies de Berlioz

Berlioz : bien que la mélodie tienne une petite place dans son catalogue (Berlioz n’est même pas pianiste), il y innove énormément.

3 types de mélodies : 

1) Les romances et les « Mélodies irlandaises » de sa jeunesse où le compositeur essaie déjà de se débarrasser des normes consacrées.

2) Les pièces détachées (1830-1838) + Les Nuits d’été (vers 1840) : réalise l’évolution de la romance à la mélodie.

3) Dernières œuvres vocales (1841-1850) inégales.

Dernière période (1841-1850) Une seule mélodie est vraiment digne de Berlioz : La Mort d’Ophélie, paroles d’Ernest Legouve inspiré de l’Ophélie d’Hamlet.

Atmosphère de lassitude et de mélancolie. Crépuscule du romantisme. Harmonie bien plus simple que dans les œuvres précédentes (peu de chromatismes : =/= de l’épice des Nuits d’été) toute l’expression est dans la ligne mélodique tantôt à la voix, tantôt à la main droite du piano, et le plus souvent aux deux simultanément. Musique puissament lyrique  annonce la dernière manière de Berlioz (L’Enfance du Christ).

Intérêt pour Thomas Moore l’irlandais car s’intéresser à une culture de catholique gaéliques agraires est contribuer à récuser l’impérialisme britannique qui fit Trafalgar et Waterloo (Elégie rend hommage à un patriote irlandais exécuté par les britanniques à 24 ans).



Faire écouter Berlioz – Élégie en prose

1. Berlioz: Le coucher du soleil (Gounet) [Irlande (9 Mélodies), Op.2]

2. Berlioz: Hélène (Gounet) [Irlande (9 Mélodies), Op.2]

3. Berlioz: Chant guerrier (Gounet) [Irlande (9 Mélodies), Op.2]

4. Berlioz: La belle voyageuse (Gounet) [Irlande (9 Mélodies), Op.2]

5. Berlioz: Chanson à boire (Gounet) [Irlande (9 Mélodies), Op.2]

6. Berlioz: Chant sacré [Irlande (9 Mélodies), Op.2]

7. Berlioz: L'origine de la harpe (Gounet) [Irlande (9 Mélodies), Op.2]

8. Berlioz: Adieu Bessy (Gounet) [Irlande (9 Mélodies), Op.2]

9. Berlioz: Élégie en prose [Irlande (9 Mélodies), Op.2]

Mélodies irlandaises de Berlioz sont pour 1, 2, 3 voix et chorale ! Les mélodies sont ainsi parfois aussi avec orchestre, un instrument en plus, sont des duos, ...

Postérité 

Le travail de Berlioz sur les accents ne souffre que de rares reproches (comparables aux errements des mélodies de jeunesse des compositeurs) et il fut un des premiers français à montrer qu’il était possible de faire correspondre la perfection de la ligne mélodique et les nécessités de la prosodie (accents, rimes, ...)

Berlioz est le 1er à donner en France un équivalent au lied  on le fait ‘créateur’ de la mélodie. Il est de plus créateur de la mélodie avec orchestre (sera suivi par Hugo Wolf [1860-1903], Gustav Mahler [1860-1911])

Postérité sur : Toute la mélodie française en faisant même des œuvres avec carrure de romance des lieux d’originalité (mélodique, harmonique...)

Duparc revendiquera le travail de développement de motifs de 3. Sur les lagunes et 5. Au cimetière

Gounod, Bizet, Saint-Saëns et Massenet rejetterons les innovations esthétiques de Berlioz.

Giacomo Meyerbeer (1791-1864)

Premier compositeur majeur de 'Grand Opéra' avec 'Robert le diable' (Paris, 1831) (musique dramatique, scenario mélodramatique et mise en scène grandiose)

Les Huguenots (1836), Le Prophète (1849), L'Africaine (post. 1865)

Son œuvre tomba en désuétude à cause des coûts de production et des attaques des wagnériens.

(notamment du fait de sa fortune personnelle augmentée par les Opéras qui renforcèrent des critiques antisémites de la part de Wagner : 'Le judaïsme dans la musique')

Berlioz/Meyerbeer

Berlioz fit de grands efforts pour tenter de dépasser la romance et d’obtenir un véritable style national

Alors que Meyerbeer semblait, sans effort faire progresser le genre dans la mélodie.

Berlioz reconnaît lui-même que les œuvres de Meyerbeer permettent de dépasser le style vaudeville par l’opéra, et de faire disparaître l’industrie de la romance qui ridiculise les musiciens français auprès des autres nations et bloquent l’avancée de l’art.

Cependant, les mélodies de Meyerbeer font preuve d’un intérêt mineur, et si elles furent admirées – ou même écoutées – ce n’est du qu’à son succès opératique. Un exemple d’inadéquation entre l’importance historique d’une œuvre et ses valeurs artistiques (le temps permet de s’en rendre compte : c’est pourquoi Meyerbeer est bien moins reconnu que Berlioz aujourd’hui).

Il y a en fait une contradiction entre mélodie et genre opératique : la mélodie n’a pas de dimension théâtrale, notamment parce qu’elle s’interprète dans le salon bourgeois, où la chanteuse ne peut bouger, ne doit pas se costumer ou prendre des accessoires...  on en revient toujours à la condensation émotionnelle française.

Les mélodies de Meyerbeer manquent de l’intensité d’émotion que nécessite une mélodie (et qui peut être plus diffuse et longue à amener dans un opéra). L’émotion quand elle est présente est toujours excessive pour le genre (comme un final d’opéra). Cependant, grâce à sa technique son accompagnement sut tirer pleinement partie de celui du lied.
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