Histoire de la musique
M1 2014-2015
Musique d’après de la 2ième guerre mondiale jusqu’aujourd’hui.
Examen : mois de janvier : écrit. Mois de mai : orale. 
Livre : « la musique au 20ième siècle » Jean –Noël Von Der Weid où « vocabulaire de la musique contemporaine » J.Y. Bosseur
Introduction
· 1945 : fin de la second guerre mondiale :
· Beaucoup d’artiste qui vont remettre en cause la manière de faire de l’art.
· Entre autre : musique sérielle généralisé, événement le plus marquant en musique.
· Début de la guerre froide
· Dictature qui s’installe en beaucoup de pays : URSS, Chine, pays de l’Est,.. qui a des répercussion sur l’art
· Avant :
· France : Debussy (modalité, éloignement de la tonalité), Varèse (coupé avec le système tonale)
· Stravinsky (Russe, mais pas beaucoup habiter là) : influence sur la musique de la 2ième partie de la 20ième siècle. Beaucoup sur le rythme 
· Scriabine (Russe) : rompu avec le système tonale (aussi écrit dans le système tonal)
· Bartok : inventer une manière de composer appart. Travail sur le rythme.
· Seconde école de Vienne : Schoenberg : la remise en cause de l’ordre tonale, pas novateur pour le rythme, travail encore avec un thème. Webern : utilise la série comme réservoir d’intervalles, travail de timbre.
Allemagne
Pays germaniques : Allemagne, Autriche, Hongrie,… 
· 1945 : période abominable. La plupart des villes allemande étaient en ruines. 
· Festival de Darmstadt : chaque année festival d’été où les compositeurs, qui font partie de ce mouvement (série généralisé), vont se rendre pour donner des cours et concerts: Stockhausen,  Boulez, Berio, Nono, Maderna, Pousseur, Goyvaerts (flamand, grande influence sur Stockhausen), Cage (conférences),…
Karl-Heinz Stockhausen
1928-2007
· Né et mort à Cologne.
· Jeune homme quand le guerre arrive : mère est dépressive (interné où on l’a fait mourir), père était militaire et il est mort sur le front. 
· Il était pianiste de Jazz pour gagner de l’argent pour ses études.
· Études de musicologie et philosophie
· Il va travailler avec Frank Martin (compositeur)
· Composition à Paris dans la classe de Messiaen.
· Il participe au cours à Darmstadt puis y devient prof en 1953.
· A participer au groupe de musique concrète de Pierre Schaeffer (inventeur de la musique concrète) : une des premières formes de la musique qui se fait avec des supports électrique. Capté des sons (dans la nature), puis faire des montages, … Stockhausen est une des premières à faire de la musique électronique : elle génère des sons électronique. Des ondes différents. Après les deux catégories vont se mêler. 
· Sérialisme généralisé : sérialisation de tous les paramètres. (4 paramètres du son : hauteur, timbre, durée, intension) Il travaille aussi avec des séries d’autre nombre  que 12 sons. Construire un langage musicale presque scientifique. 
· Il ajoute le phénomène de la spatialisation au paramètres des sons, par exemple dans « Gruppen »
·  « Gruppen » (1957) : écrit avec technique de série généralisé. 3 orchestres  autour du publique. 3 chefs qui peuvent se voir. A été créé par Stockhausen, Boulez et Bruno Maderna. Une des premières œuvre  ou il y a une guitare électrique. 
· Compositeur qui durant toute sa production s’est porté comme chercheur. Ses pièces ne se ressemblent pas. Chaque œuvre est un recherche sur un paramètres ou des paramètres. C’est un vrai chercheur en musique. 
· « gesang der jügelingen », bande seule (musique acousmatique : uniquement sur support, pas d’instrument), 1956, pièce importante pour l’histoire de la musique ; première fois qu’il mêle des sons réelles (voix d’un adolescent) avec des sons artificielles (électronique).  
· 1957 : « klavierstück 11 » : rencontre de John Cage (influence par Cage : Boulez, Pousseur, PAS Berio, Nono) à une conférence à Darmstadt. Forme ouverte : pas toute est déterminé par compositeur. 19 séquences écrit sur une feuille et l’interprète peut choisir l’ordre qu’il veut. Première œuvre dans le monde de la musique sérielle généralisé qui a un élément aléatoire. 
· 1962 : « Momente » : pièce pour soprano solo, 4 chœurs et 13 instruments. ‘Moment-form’ : volonté de donner une forme à sa musique, qui est un dehors de la forme romantique (qui a des thèmes avec des développements -> linéar). Il fait de petits séquences qui sont des différents moments de l’œuvre, mais chaque moments est un entité personnelle, qui communique pas avec des autres, ils ne sont pas lié. Il ‘zap’ entre des différents ‘moments’
· Années 60 : Beaucoup des œuvre électronique ; il avait un groupe avec lequel il faisait des tournées. Semi-improvisé. 
· « Hymnen » : pour orchestre et bande magnétique. Il a utilisé des hymnes nationaux, pour faire comprendre au peuple ce qu’il fait.
· « Mixtur » pièce pour orchestre et électronique live. L’électronique transforme quelques instruments de l’orchestre avec un ‘ring modulateur’ (entre une fréquence externe, il y a une fréquence interne. La machine va vous sortir l’addition des fréquences et le substraction)
· « stimhune » 1968 (= accordage, atmosphère, étendant,) pour 6 chanteurs à capella. Œuvre qui prélude ce qui va se faire par la suite. Une des premières œuvre dites ‘spectrales’. La pièce est fondée sur les harmoniques d’un sib grave.  Il joue sur le spectre physique d’un sib.  (école spectrale française arrive au milieu des années 70) Il travaille surtout sur le timbre. Différents harmonique sont chantée plus fort -> timbres différents. Il demande aux chanteurs de moduler leur voix : nasale (autres harmoniques) , manière des chanteur qui n’est pas du tout traditionnel. On écoute à l’intérieure du son, à l’intérieure du spectre harmonique. Texte qui ont été écrit par Stockhausen, qui sont des poèmes d’amour.  Si il y a des sons en extérieure de la musique, les chanteurs doivent essayer d’intégrer ses éléments (quelqu’un qui tous par exemple). Pièce qui dure un peu moins d’une heure.
·  « Mantra » (= schème rythmique qu’on répète) pour piano à 4 mains et modulateur en anneau. 
· « alphabet für liège » il était ami avec pousseur et Boesmans. C’est une pièce pour théâtre musicale. 1972.
· « Tierkreis » 1975-1976 : œuvre qui comprend 12 mélodies, qui sont dédié à des signes du zodiaque. Au départ Tierkreis faisait partir d’une plus grande œuvre : « Musik im Bauch » (musique dans le ventre) c’est une petite pièce de théâtre pour enfants. Les Tierkreis sont dans des boîtes à musique. Puis il en a fait une pièce séparé : « Tierkreis ». Une mélodie avec une accompagnement, la partition n’est pas instrumenté. On peut faire notre version à nous. Il veut que chaque mélodie soit répéter au moins 3 fois. On peut aussi faire des variations où des improvisations.  Chaque-une des mélodie a une note polaire (sorte de tonique) autour de laquelle Stockhausen va travailler. 12 signes donc toute la gamme chromatique (-> reste du sérialisme) 
· 1977 : il se consacre exclusivement à un opéra « Licht » sur plus que 20 ans. Il veut écrire un opéra pour chaque jour de la semaine : 7 opéra (35 heures) : chaque opéra porte le nom des jours « Donnerstag aus Licht » par exemple. On dit qu’ils commençait à devenir fou. (Il a par exemple dit de 9/11 que c’est la plus belle d’œuvre d’art qu’il a vu.) 
· « Hélicoptère quartet » : quatuor à cordes. Chaque membre se trouve dans un hélicoptère séparé.
Bernd-Aloïs Zimmerman
1918-1970
· Né à Cologne
· Influencé par le jazz au début
· À Darmstadt il était un peu le vieux des ‘jeunes compositeurs’
· Il aimait bien le violoncelle, aussi pour violon, trompette et hautbois. 
· Œuvre plus célèbre un opéra « Die soldaten » : crée en 1965. Début du courant postmoderne (courant esthétique qui vient après l’époque moderne, qui est souvent crée par les modernistes. elle refuse pas le courant moderne, elle essaie de dépasser en réintégrant des éléments du passé. En musique arrivé début des années 60 : Kagel, Pousseur, Berio, …) 
Il définit son opéra comme ‘pluraliste’ : intégrant plusieurs disciplines (comédie musicale, cirque, danse, ...), mélanger dans une même œuvres différents styles (le style musicale devient aussi une paramètre de la musique). Superposition du temps : présent, passé et future.
· « requiem » : pièce électronique
· 1968 « concerto pour violoncelle » : musique microtonale (utilise des échelles qui sont pas tempéré comme notre musique en demi-tons. Déjà en années 20 (en occident) : une des premières qui utilise : Haba, Ives) dédié à Siegfried Palm. Il y a un cymbalum dans l’orchestre et aussi une mandoline et une guitare électronique. Il veut faire référence à la danse. 
Mauricio Kagel
1931-2008
· Il est un des rares compositeur qui s’intéresse pour l’humour beaucoup
· Il est d’origine Argentine : né à Buenos Aires- mort à Cologne
· Il était prof de théâtre musicale à la Högschule de Cologne
· Il a étudié direction d’orchestre mais aussi, littérature et philosophie en Argentine. Il part parce que il y a une dictature et en 1957 il va en Allemagne. Et il prend la nationalité Allemand.
· Il va donner cours à Darmstadt : il a une courte période sérielle.
· Après il s’intéresse pour le théâtre musicale (forme qui est venu après la guerre, qui mélange du théâtre parlé avec de la musique.) -> où théâtre instrumentale (il mets en jeu des musiciens, il mets l’accent sur l’interprétation visuelle du musicien)
· Deuxième partie des année 60 : langage clairement postmoderne ; il fait beaucoup des collages, montages, découpages. 
· 1969 : « Ludwig Van » : pièce qui a une principe super postmoderne : la partition est constitué des photos d’une pièce avec un piano et tout est recouvert avec des partitions de Beethoven. Les musiciens font eux-mêmes leur création : ils ne peuvent que joué ce qu’ils voient sur les photo. Donc la base est de la musique de Beethoven. (version : Tharaud)
· Le seule de sa génération à avoir voulu parler de la musique en faisant de la musique : tout son œuvre est en fait une commentaire sur la musique elle-même, elle une point de vue sur la musique.
· Années 70 : prof de théâtre musicale à Cologne. Nombreux élèves, il a fait beaucoup de duplications de lui-même.
· « Le tango allemàn » : traces de ses origines
·  1979 : « le Tribun » ; petite ensemble instrumentale + acteur. Il a pris des discours de dictateurs. L’acteur fait semblant de préparer son discours. Ça c’est mêler avec musique de fanfares : « 10 marches pour rater la victoire ». 
· 1982 : ensemble de pièces (40), réunit sous le titre « rrrrrrr » pour divers formations.
· 1985 : « la passion selon J. S. Bach » : elle suit le même schéma formelle que la passion selon Saint-Mathieu de Bach. La passion raconte la vie de Bach (et pas la vie du Christ)
· Il a aussi fait des films musicaux. Avec par exemple « Ludwig van ». 
· « la rose des vents »  1988 : les 4 points cardinaux (sud, est, …) constituent les 4 mouvements. Pour orchestre de salon (harmonium, piano, clarinette, 2vl, alto vc, contrebasse, ..). « Est » : il pense à partir de l’argentine : pour lui l’est c’est l’Europe.
Helmut Lachenmann
1935
· Né à Stuttgart
· Suivi les cours à Darmstadt, mais il est plus jeunes que le groupe de Nono, Berio, Stockhausen,…
· Il a étudié avec Luigi Nono à Venise et puis avec Stockhausen à Cologne. 
· Il est devenu prof de composition à Hanover. Il a aussi fait beaucoup de duplications de lui-même. 
· Il est issu de la sérialisme généralisé. Mais il a créé un univers qui est propre à lui. Il travaille beaucoup sur la production du son. Il utilise les instruments traditionnel mais avec l’idée de les faire produire des sons inouï (qui sont pas encore entendu). Les instruments jouent d’un façon non-conventionnelle. 
· Il dit que sa musique est une musique concrète instrumentale (musique concrète : sons existant capté et puis transformé)
· Il rejette la beauté. Son concept de beauté « la  beauté c’est l’inverse/le rfeus de l’habitude »
· « pression » 1969 : pour violoncelle seule.
· Il a écrit pour presque tous les ensembles imaginables et pour orchestre
· Opéra « la petite fille aux allumettes »
Wolfgang Rihm
1952
· Né à Karlsruhe
· Il a étudié avec Stockhausen et avec Klaus Huber (allemand)
· Le représentant le plus connu d’un mouvement allemand qui est apparu dans les années 80 : « la nouvelle simplicité » : musique qui s’oppose à l’avant-gardisme des années 50-60 et à la musique comme celle de Lachenmann. Il veulent une musique plus simple sans allé en arrière. Musique assez expressive, qui cherche le contact direct avec les auditeurs. 
· Il a écrit des centaines d’œuvres et pour tout : opéra, chœur, orchestre, musique de chambre, …
· « départ » 1988 : pièce pour chœur et ensemble de 22 instrumentistes. Sur le poème de Rimbaud tiré des « illuminations »
Etats-Unis
John Cage
1912-1992
· Un des plus influents du 20ième siècle. 
· Né à Los Angeles et mort à New York
· Il est aussi peintre et écrivant. 
· Il a étudié le piano dans les années 30. Il a étudié avec Nadia Boulanger à Paris. 
· Passion des champignons. 
· Il a étudié avec henry Cowell : un des avant-gardistes aux Etats-Unis, il est un des premiers à commencer à jouer dans le piano.
· 1934-1937 : il a travaillé avec Schoenberg en cours privé à Los Angeles. Schoenberg essaye de lui enseigner de la dodécaphonie (premières pièces : sérielle). 
· Il va fonder un ensemble de percussion.  
· 1937 : il rencontre Merce Cunningham ; très grand chorégraphe. Il vont travailler (et être) ensemble jusque la mort de Cage. Ils ont fait beaucoup de spectacles ensembles. Ils ont travaillé avec un peintre américain : Rauschenberg. 
· 1938 : Cage invente le piano préparé. On mets entre des cordes des objets étrange.  Dans les partitions c’est mis très précisément. 
· « sonates et interludes » 1948 et « concerto pour piano prépare et orchestre ».
· 1939 : Cage conçoit « imaginary landscape No. 1”: première pièce mixte: moyens électronique mélange à des instruments acoustiques. Il a enregistré des sinus et il y a un piano et des cymbales. C’est minimaliste parce que le piano joue par exemple que 3 notes.  
· 1948 : collaboration avec David Tudor (pianiste)il a créé beaucoup de pièces (boulez, Stockhausen, …)
· 1949 : il rencontre à Paris Boulez et Schaeffer (inventeur de musique concrète) : Boulez et Cage sont « très » proche. 
· 1951 : « imaginary Landscape no. 4 ». il est un compositeur conceptuel. Plus intéressé au concept qu’au musique. 12 postes de radio : deux personnes par poste de radio. Un qui actionne le volume at l’autre la fréquence. Pièce aléatoire.
· 1952 : il devient directeur de la compagnie de Merce Cunningham. 
· Relations avec beaucoup de peintres. Il était peintre aussi. Mondriaan, Max Ernst, David Rauschenberg, Jasper Jones et Duchamp.
· « Music for Marcel Duchamp » 1951 : presque musique répétitive. Très minimaliste et conceptuelle. Elle cherche pas a exprimé des sentiments. 
· Il étudie la musique de Satie et il aime bien la musique de Webern
· Il s’intéresse à la philosophie Zen avec Suzuky
· 1952 : il écrit « 4min 33 ». (œufs à la coque) : écrit pour n’importe quel instrument en 3 mouvements. Il y a déjà des bruits dans la vie donc on a pas la nécessité de le faire. 
· 1952 : il crée un groupe « project of music for magnetic tape » : premier groupe américaine à faire de la musique électronique. Avec Mortin Feldman, Christian Wolff et Earl Brow.
· 1952 : « theatre piece » le premier ‘happening’ organiser au Etas-Unis (avec compagnie de Merce Cunningham). ‘happening’ : chose qu’on fait de façon collective, qui mêle différents arts et le public est invité de deviner acteur. (Groupe Fluxus organise encore des happening comme ça)
· Année 50 : il enseigne à Darmstadt. Tous les autres compositeurs font musique sérielle. 
· Il va mettre de l’aléatoire dans la constructions de ses pièces aussi. il va se servir de techniques qui permettre en jeu le hasard : des dés, Y-Ching où des cartes astronomique par exemple.  Le Y-Ching est le plus vieux texte chinois qui existe. Christian Wolff a offert à Cage le Y-Ching en 1951. Avec ce livre il va tirer quelques pièces. Il enlève la subjectivité du compositeur presque complétement. C’est une manière de faire la musique impersonnel. L’exécution est déterminé entièrement. Plus tard ça changera. 
· « Music of changes » 1951 : premier pièce pour David Tudor. Il a tiré les hauteurs, les durées, les intensités, … avec le Y-King. La musique est proche de la musique sérielle. 
· 1960 : « Music for amplified toypiano » : on peut le jouer avec un nombre indéterminé de toypiano. 
· Dans la dernière partie de sa vie il faisait beaucoup d’autre truc que la musique : la poésie, des peintures. 
· « music for … »  1987 : pièce ouverte : partition seule pour chaque instrument de l’orchestre symphonique. On peut jouer toute cette musique dans n’importe quelle combinaison.  Technique de composer très minimaliste (matériau minimale) : il a dans tous les parties utilisé le même matériau ; cordes (du piano) frottées avec un archet, de suites d’accords, notes isolées, silence. 
· Dernier mouvement « three dances » 1945 pour 2 piano préparés. 
Steve Reich
1936
· Né à New York, il se revendique très fort comme compositeur américain. 
· Représentant avec Phill Glass de la musique répétitive. 
· Il n’est pas l’inventeur de la musique répétitive, mais il est considéré comme le père de la musique répétitive.
· Musique qui va rencontrer un grand succès et beaucoup de imitateur.
· Il a découvert la musique classique plus tôt tard (pendant l’adolescence) : il aimait bien Bach et la musique baroque en générale. Il a été influencé par Stravinsky et il est fan de Bartok et Webern. 
· Il est aussi influencé par le jazz et du Rock (il le dit jamais), mais aussi les musiques africaine et balinaise (de Bali) et plus tard ; sa culture juif.
· Il a fait des études de philosophie. Puis des études de percussionniste à la Julliard school. Après il a étudié de la composition au Milss colege avec darius Milhaud et Lucia Berio.
· 1964 il participe et collabore à l’exécution de l’œuvre le plus connu de Terry  Riley (né en 1935) : « In C ». On peut dire que c’est la première pièce répétitive de l’occident.  Ça va être un déclic pour Reich. C’est un œuvre ouverte : L’ensemble de musicien n’est pas défini. La partition est composé de 53 formules mélodiques (pas harmonisé). Les musiciens doivent répété ces formules (dans l’ordre donné)et la pièce doit durer entre 45 et 90 min. Il doit aussi être un do qui va être répété pendant toute la pièce. 
· Terry Riley : toujours en vie, au départ pianiste de jazz, joué avec Chett Baker, intéressé au musique d’orient, beaucoup pratiqué de l’improvisation et il a aussi rencontré La Monte Young (premier minimaliste américain, il fait que des choses conceptuelle, il fait des « dream house » installation où on peut rentrer). 
· Il dit pas musique répétitive, mais processus gradué.
· Première pièce répétitive de Reich « it’s gonna rain » 1965 musique pour bande magnétique. Principe de déphasage : (qu’il applique aussi au instrument plus tard) tu fais une boucle de quelque chose que vous avez enregistré, tu as 2 boucles identiques sur 2 bandes magnétique, on va ralentir où accélérer une de 2 bandes. Avec cette pièce il a inventé sa technique de déphasage.  Il a enregistré un pasteur noire pour cette pièce. 
· 1966 « come out » est aussi une pièce électronique avec cette technique.
· 1967 « piano phase » pour 2 piano qui vont déphaser.  Première pièce instrumentale de Steve Reich.
· « 4 organs » écrit pour 4 orgues électrique et des maracas.  2ième pièce instrumentale.
· Il fond sa propre ensemble (début des années 70)  « Steve Reich et musiciens » pour faire des expérimentations. Il joue régulièrement du percussion.   Ils auront beaucoup de succès en Amérique. Puis en Europe il y a différents opinions. Boulez détestais « c’est de la musique de et pour des dégénérées » 
· Courant minimaliste où influencé par le minimalisme en Europe : Louis Andriesen (hollandais), Michael Nymann (Angleterre)

· Musique répétitive, minimalisme répétitive :
·  toute musique répétitive est minimaliste mais pas toute musique minimaliste est répétitive. 
· Reich il parle de musique à processus gradué.
·  Des éléments répétitive, comme un ostinato (utilisé déjà par Stravinsky et Bartok). 
· Les séquences sont plutôt court : motifs de quelques notes. Superposé des choses, transformé légèrement l’élément qui est répété. 
· Pulsation de base très affirmé. 
· Musique s’articule sur une harmonie qui est soit modal soit tonal, et plutôt simple. 
· Processus graduel : quelque chose qui change lentement. 
· Mouvement né dans les années 70, s’oppose au musique de l’Europe. Au début on aimait pas, mais maintenant il est beaucoup joué. 
· Toute est écrit. Parfois on peut décider quand commencer les séquences, … 
· Musique qui ne cherche pas une expression personnelle, il veut juste montré une processus. Quelque chose de conceptuel. 
· L’idée de la trance est important aussi, influence de la musique africaine. 

· « Drumming » 1971: percussion + siffleur + piccolo + voix. Accumulation progressive: 1 élément, on ajoute un, puis encore un, …
· 1972 : « clapping music » : 2 exécutant qui tape (plus souvent dans les mains)
· « pieces of wood » : avec notamment de claves.
· « music for 18 musicians » 1976 :pour ensemble de chambre
· À partir des années 80 : il y a une plus grand réintégration d’harmonie. 
· « Tehillim » 1981 :pièce pour chœur de femme et ensemble instrumentale.  Écrit sur de pièce de psaumes en hébreux. Plus des éléments qui réfère à sa ascendance juif. 
· Sa musique devient moins répétitive (radicale).
· «  different trains » : pour quatuor à cordes et bande sonore. 
· Opera « the cave » 
· « city live » 1995 : pièce pour ensemble. Enregistrements dans la ville de New York.
Philip Glass
1937
· Il est de la même génération de Reich
· Né à Chicago, fait ses études là
· Il est allé au Julliard school, où il a rencontré Steve Reich. C’était déterminant pour lui.
· Il a aussi travaillé avec Darius Milhaud (comme Steve Reich) et Nadia Boulanger (comme Cage)
· Entre 1964 et 66 : il fait un séjour à Paris, où il rencontre Ravi Shankar. Il fait la découverte de la musique orientale. 
· « Einstein on the beach » 1977 opéra : il devient un compositeur célèbre. 
· Il utilise des processus de progression additive. ( 1 / 1+2 / 1+2+3 / 1+2+3+4 /,…)
· Symphonie numéro 4 : « Heroes » 1996 : après un CD de David Bowie. Il part de la musique de ce CD pour faire son propre musique. 
· « Concerto pour violon » 1987
Morton Feldman
1926-1987
· Né et mort à New York
· Il a étudié avec Stefan Wolpe, qui est un compositeur allemand qui a immigré aux Etats-Unis, lui-même étudié avec Busoni et Webern
· Il n’est pas sérielle
· Il est aussi peintre : Il disait que son travail se trouve entre la musique et la peinture ; il a fait beaucoup de partitions graphiques. (un des premiers qui a fait des partitions graphique, est Cage)
· Il rencontre Cage en 1949
· Il va rencontrer des autres compositeurs de New York ; l’école de New York : David Tudor, Earl Brown, Christian Wolff et Feldman même.
· Un des grands compositeurs minimaliste, mais pas répétitif. Musique extrêmement dénudé. Avec des dynamique très piano et beaucoup de silences. 
· Influence de la philosophie orientale.
· « piano three hands » 1957 : composé à trois voix. Joué par 2 pianistes. 
Eliot Carter
1908-2012
· Il est né et mort à New York. Il a composé jusqu’à la fin de sa vie. 
· Il a étudié à l’université de Harvard. 
· Il est venu à Paris pour travailler avec Nadia Boulanger.
· Ses premières œuvres sont du style néoclassique, dans la veine de Hindemith. 
· Il va découvrir la musique sérielle. 
· Musique qui cherche une densité harmonique et rythmique, pas très éloigné de Boulez. 
· « Mozaic » 2005 : pièce pour harpe, violon, alto, violoncelle, contrebasse, flute, hautbois, clarinette basse. 
Leonard Bernstein
1918- 1990
· Connu comme chef d’orchestre et compositeur
· Il fait partie des chefs d’orchestre très lyrique.
· Il est aussi excellent pianiste.
·  Né à Massachusetts et mort à New York
· Il a étudié à l’université de Harvard. 
· Il a rencontré Koussevitzky :
Chef d’orchestre russe  important. Il commencé sa carrière comme contrebassiste à l’orchestre de Berlin. Il est aussi compositeur. Il a fondé un orchestre à Moscou avec lequel il faisait des tournées à l’étranger. Il a fondé des éditions russe (ex. prokofiev). Il a émigré aux Etats-Unis et il devient chef d’orchestre de l’orchestre de Boston. Il fond aussi la « Koussevitzky music foundation », pour aider des jeunes compositeurs (commandes chez notamment Hindemith, Stravinsky, Britten, Ravel, Bartok, …) 
· En 1942 Bernstein devient assistent de Koussevitzky à Boston. 
· Il va commencer de diriger l’orchestre de New York et devient permanent en 1958. Là il va avoir Claudio Abbado comme assistent. 
· Il devient un des plus grands chefs ; premières américaine d’avoir dirigé un opéra à la scala de Milan. 
· 1968 il décide de quitter sa poste à New York pour ses compositions et pour « démocratiser la musique classique » (pour les enfants) et il était prof à Harvard. 
· Il adorait la musique russe (groupe de 5), Mahler.
· Il a dirigé les plus grands orchestres du monde.
· Il a commencé par la musique sérielle.  Mais il a arrêté très vite. 
· Influence de Gershwin, popmusic, jazz, comédie musical. Aussi de Hindemith ou Stravinsky.
· Sa musique ne cherche pas de l’avant-gardisme. Musique plus populaire, tonale.
· 3 symphonies, plusieurs opéra ex « Candide », plusieurs musique de film ex « sur le quai » 1954, plusieurs œuvres de musique religieuse. 
· « West side story »
Musique en Belgique
Henri Pousseur
1929-2009
· Né à Malmédy et étudié à Liège (organiste)
· Il rencontre Pierre Froidebise, qui lui fait rencontrer Boulez en 1951
· En 1952 : rencontre avec Stockhausen et berio
· Il devient prof de composition au conservatoire de Liège et puis direceur.
· Comme directeur il va créer une classe de musique de chambre expérimentale avec Jean-Pierre Peuvion, une section jazz avec Steve Houben (qui est déplacé à Bxl quelques années après), des cours d’analyse, d’improvisation avec Guarrett List, de composition mixte, …
· Dans les années 70 il rencontre Michel Butor, un écrivain français, ils devient amis et Butor écrit le livret de « Votre Faust », un opéra de Pousseur. Dans cet opéra le public peut faire des choix.
· Il est mort d’une  dégénérescence du cerveau.

· Période sérielle généralisé : les œuvres ne sont pas tellement nombreuse. Dizaine dans ce style dans les années 50 : « quintet à la mémoire de Webern » écrit à partir de la série du quatuor de l’opus 22 de Webern. (1955). 
· 1957 : tous les compositeurs de sérialisme généralisé vont rencontrer John Cage et sont marqué par lui ; Boulez, Stockhausen et aussi Pousseur. Ils vont essayer d’ajouter une élément d’aléatoire : klavierstuck 11 de Stockhausen, 3ième sonate de Boulez et Mobile pour 2 piano de Pousseur.
· Apparition de musique électronique (début de rock 1955) : très tôt Pousseur va utiliser ça. « trois visages de Liège » : c’est un fait un portrait sonore de la ville de Liège en 3 mouvements : « l’air et l’eau », « voix de la ville » et « Forge » (1961) . Ecrit à l’occasion de l’inauguration d’une sculpture (tour cybernétique)de Schöffer (artiste français). Mélange des sons électroniques et des sons concrètes. Dans les sons : des voix (aussi de Pousseur lui-même).
· Début des années 60 : il fait la rencontre de Michel Butor (écrivant « la modification ») et leur collaboration va commencer avec « Votre Faust » (1960-1967) (opéra) : très connu mais que fait 3 fois. Il va affirmer son détachement vis-à-vis de la sérialisme. Il voyait la musique sérielle d’une manière beaucoup plus large ; on peut sérialiser la style elle-même aussi, un pionnier du postmodernisme. « la chevauché fantastique » un extrait de l’opéra, qu’on peut jouer aussi un concert ; il va au travers de l’histoire de la musique (Beethoven, Schumann, Liszt, Wagner, …). Les citations sont aussi très postmoderne. 
·  « vue sur les jardins interdits » (1973) : aussi dans la veine postmoderne. Originale pour un quatuor de saxophones, par la suite pousseur a fait 7 versions différents (voix, orgue, clarinettes, …). Celle-ci est pour 5 clarinettes (fait par Jean-Pierre Peuvion, accepté par Pousseur). Il y a une citation d’un choral de Samuel Scheidt qui arrive à la section d’or. Il a écrit la pièce en hommage de Bruno Maderna qui est mort en 1973.

· Investissement au niveau de la pédagogie : il a écrit les « méthodicare » : recueil de pièces à usage pédagogique. Il y a plusieurs pièces ouverte. Il y a 4 tomes : il vont de débutant jusque fin d’académie. Premier tome ; pour les claviers, le seconde : pour les instruments mélodiques, le troisième : pour des ensembles et le quatrième tome : pour la voix.
· Il a écrit plusieurs ouvrages qui sont édité : « musique sémantique société » (début années 70) il dit que la musique est toujours une thèse de la conjoncture sociale. « fragments théoriques », beaucoup d’articles aussi. Livre : « Schumann, le poète » : analyse des dichterliebe de Schumann. 
Philippe Boesmans
1936
· Il est né à Tongeren, il parle flamand mais aussi très bien français. 
· Il est issu d’une famille assez modeste et pas de famille musicale.
· Il est pianiste à la base. Il va s’inscrire ici au conservatoire de Liège d’abord en piano et puis il s’orient petite à petite à la composition.
· Il rencontre Froidebise et Pousseur. 
· Il va être influencé par Webern, pas long temps, il se libère de cette langage. 
· C’est un musicien très intuitif. Il est très sensible. Il ajout dans son langage des éléments presque romantique . Il orchestre super raffiné. Musique qui est très coloré et sensuelle. Ça musique est très spontanée et on peut dire plus tôt modale. 
· Au milieu des années 80 : beaucoup de compositeurs ont décidé de réintégrer des choses qu’on a mis à côté : la spontanéité, la sensualité. 
· L’intervalle de tierce est dominante dans son langage. 
· Il a écrit beaucoup des opéras.  Elles sont jouées partout dans le monde. 
· Il a été compositeur en résidence de la monnaie. 
· Il y a des concertos : pour piano et violon. 
· « Surfing » (1990) pour alto et orchestre de chambre. 
· Musique de chambre : quatuors à cordes, « fanfare 2 » pour orgue
· Premier quatuor à cordes (1990) : 2 mouvements : premier : « Fly » 
· Il est en train d’écrire son 7ième opéra. Les autres : « passion gilles », « la ronde », « wintermarchen », « Julie », « Even princesse de bourgogne » et « Au monde »
· « Julie » (2005) : opéra de chambre que trois de personnages, orchestre de 20 musicien. Histoire de Strindberg « mademoiselle Julie ». Julie, fille d’un compte, Christine, la bonne et son petite ami ; Jean. 
Pierre Bartholomée
1937
· Né à Bxl, ses études au conservatoire de bxl où il a commencé par le piano.
· Cours privé de composition par Pousseur. 
· Il a fait des études de direction avec notamment Boulez. 
· Il est à la base de l’ensemble de musique nouvelle. Ils l’ont fondée pour crée une œuvre de Pousseur « Répons » pour petit ensemble et comédienne.  
· 1977 il devient chef d’orchestre (directeur musicale) et directeur général de l’orchestre de liège jusqu’en 1999. Ses amis l’avait pousser pour postuler pour la poste, il voulait plus tôt faire de la composition.  
· 1999 : à la suite d’une histoire politique il a démissionné et du coup sa production de composition augmente beaucoup. 
· Grand influence de Stravinsky. Au début influencé par la musique sérielle. Aussi influencé par Bério. Il aime beaucoup de la musique ancienne.
· Il a écrit 2 opéra ; après son temps à l’opl. Inspiré par un livre de Bauchau (qui s’est inspiré par la mythologie grecque) « Œdipe sur la route » 2003 (premier opéra), crée à la monnaie. Puis un 2ième opéra « La lumière d’Antigone »
· Musique souvent coloré, très rythmique (influence Stravinsky), assez spontané dans l’écriture.  Éléments consonant qui sont réintégré dans sa musique.
· Marqué par sa femme Francette, elle était prof de harpe au conservatoire de Bxl. Dans beaucoup de ses œuvres il y a de la harpe. 
· « Fancy » 1974 pour harpe seule. Éléments de musique ethnique. Aussi des éléments répétitif. Jeu sur des alternance rythmique. Différents façons de jeu. 
· « oratorio : Ludus sapientiae » : pour solistes, chœur et ensemble des instruments anciens. Pour l’anniversaire 555 de l’université de Louvain la neuve. Il a utilisé des instruments baroque. Musique très contrapontique. 
Frederic Rzewski
1938
· Originaire de Massachusetts, mais ça fait 40 ans qu’il habite en Belgique
· Ses parents était Polonais.
· Enfant prodige, premier pièce quand il avait 5 ans
· Étudié à Harvard et Princeton avec Eliot Carter et Milton Babbit. Aussi avec Luigi Dallapiccola (premier compositeur italien à avoir écrit de la musique sérielle).
· A habité aussi un moment en Italie.
· Musique engagé politiquement. Militant communiste. Ami avec Luigi Nono (aussi communiste).
· Il aime bien provoquer. 
· Un pianiste absolument remarquable. Il a entre autre crée des œuvre des Boulez, Stockhausen, Feldmann, Cage, …
· Au départ influence de la sérialisme. Sa musique est inclassable. Elle reprend aussi de la consonance. 
· Il a créé un groupe : « musica eletronica viva » dans les années 60-70, il joue dedans lui-même. Un groupe qui se consacre au musique mixte. Beaucoup de concerts. Le groupe existe encore. Gareth Liszt a fait des concert avec eux.  
· Influencé par la musique populaire et le jazz. 
· Compositeur engagé ; « coming together » 1972 : il raconte le massacre en 1971. « les moutons de panurge » en 1968 : tout le monde joue la mélodie, si tu fais une faute il faut rester décalé. 
· 1977 : il est devenu prof de composition à Liège. C’est pour ça qu’il est venu en Belgique. 
· « the people united will never be defeated » pour piano (dure plus d’une heure). 36 variations. Sur un thème de Sergio Ortega (un de musicien officielle d’Aliende en Chili), c’est une sorte de hymne nationale de gauche. Il cherche une communication entre compositeur et publique donc il essaie d’utiliser des thèmes populaire. Commandé par les États-Unis (ce qui est provocatrice parce que c’est le CIA qui a fait disparaitre Aliende du pouvoir)
· 2005 : « 6 novelettes » : pour piano main gauche.
· Enormément pour piano, aussi un concerto pour piano
· À la fois influence de musique répétitif, musique populaire, musique sérielle, du jazz. Il fait partie des postmodernistes : mélanger différents styles. 
Karel Goeyvaerts
1923-1993
· Issue d’Anvers ; fait ses études au conservatoire d’Anvers
· Puis étudié à Paris avec Milhaud, Messiaen et René Leibowitz (prof de Boulez, premier français à écrire de la musique sérielle). 
· Pris de cours d’onde martenot avec Maurice Martenot. Messiaen a écrit pas mal pour onde martenot. Il y a encore une classe d’onde martenot eu conservatoire de Paris.
· Principale compositeur flamande de 20ième siècle. 
· 1951 : « sonate pour 2 piano » : il le considère comme sa première pièce : opus 1. Messiaen a écrit une pièce pour piano en 1950 : « mode de valeur et d’intensité » Sérialisme généralisé.  Goeyvaerts est influencé par ça et il écrit cette sonate, qui est une pièce sérielle généralisé : crée avec Stockhausen dans le stage à Darmstadt. 
· Goeyvaerts a beaucoup d’influence sur Stockhausen et Boulez. 
· Pratiquait de la musique électronique, un des pionniers ; il a donné cours de ça dans le studio de Stockhausen à Cologne. 
· Il va expérimenter l’aléatoire.
· Il a fondu un studio de musique électronique à Gent qui s’appelle l’ipem.  Il a créé ça dans les studios de la BRT. 
· Il est devenu producteur de musique pour la BRT
· Milieu des années 70 : sa musique va être influencé par le minimalisme Américain. 
· Grande pièce (testament musicale) « aquarius : l’ère du verseau » : sorte d’opéra. Il a mis presque 10 ans, crée en 1992. Dimension utopique : il pense que la société future va être meilleur que maintenant. C’est société correspond à ‘l’air du verseau’. Il s’est inspiré de l’apocalypse de Jean pour son livret. Il y a 2 actes : divisé toute les deux en 5 scènes. 8 soprano, 8 baritons et l’orchestre. Tous les voix sont équivalents. Il utilise des accords consonant et il utilise les instruments de manière traditionnel.    
· Il fait de l’astrologie, il était croyant aussi. 
Luc Brewaeys
1959
· Né à Mortsel
· Chef d’orchestre et pianiste
· Très démonstratif, nerveux, il raconte des blagues. 
· A écrit 2 opéras : « antigone » 1991 : opéra de chambre et « Uomo dal fiore in bocca » 2006
· Élève d’André Laporte (flamand), puis il a travaillé avec Franco Donatoni en Italie. Après il a travaillé avec Brain Ferneyhough (pionnier de la nouvelle complexité) et Xenakis. 
· Il a travaillé comme ingénieur du son à la VRT.
· Catalogue assez impressionnant : il a écrit 8 symphonies, beaucoup de musique électronique et musique de chambre. 
· Compositeur spectrale mais il est aussi un grand lyrique, très romantique. Sa musique n’est pas consonante. 
· Joué par concertgebouw, ensemble intercontemporain, … 
· Il a été prof à Rotterdam et à Gent.
· Requiem : « requialm » pour soprano et orchestre 1989.
Musique Rock afro-américaine
Histoire
· Esclavage des noirs : 17e siècle – 1865 : travailler dans les champs de Cotton.  Ils viennent avec leurs musiques et ils sont influencé par la musique sur les champs (catholique ou protestant)
· Premiers gospels sont souvent rythmé qui correspond au travail
· Ségrégation : on la retrouve aussi dans la production musicale. 
· Jim  Crow rigole avec les noires : il se maquille en noir et se moque d’eux dans des spectacles. 
· 1960 : mouvement des droits civiques avec Martin Luther King. Civil rights act 1964. 
· 1963-2003 : discrimination positive : on doit avoir un certain pourcentage dans sa firme -> certaines effets 
· 1966 : black panther party for self-defense : police a la tendance de plus utiliser de la violence contre les noirs. Les noirs vont se mettre ensemble pour contrôler la police. -> blaxploitation : « shaft » : film avec des noirs (thème écrit par Isaac Hayes)
Musique
· Gospel : 
· Chant d’émancipation et de révolte
· Arizona Dranes (1891-1963) : « lambs blood has washed me clean »
· Jazz:
· Billie Holiday (1915-1959): “strange fruits”: avec les fruits étranges, elle veut dire les noirs. 
· Les noires viennent habiter en ville, ils commencent à faire de la musique ‘commercial’ : jazz (blues reste plus triste, vient plus des gospels) : c’est pour s’amuser, pour oublier les problèmes. 
· Duke Ellington (1899-1974) : « happy as the day is long »
· Nina Simone (1933-2003): “Mr. Bojangles” + “Feeling Good”: militante pour les droits civiques.
· Blues:
· Blind Lemon Jefferson (1893-1929): “match box blues”
· Sonny Boy Williamson II : “good morning little schoolgirl”
· Robert Johnson
· Rock’n’Roll/ Rhythm and blues
· Chuck Berry (1926): “Johnny B Goode”
· Soul:
· On va retrouver des grandes firmes: Motown (1959 à Detroit) où Stax (1958 à Memphis) : des gens pour faire des chansons, des gens pour faire des textes, des gens pour chanter, …
· Berrett Strong (1941) : « money (that’s what I want ) »
· Supremes: “you keep me hangin’ on”, “you can’t hurry love”
· Marvin Gaye (1939-1984): “trouble man” musique pour le film trouble man. 
· Aretha Franklin (1942) : « chant of fools »
· Soul au Funk:
· James Brown (1933-2006): “say it loud I’m black I’m proud”, “Get up, Sex machine”
· Funk:
· Beaucoup plus dansant et sensuelle
· Beaucoup de cuivres
· Curtis Mayfield (1942-1999) : « move on up »
· George Clinton
· Le roi de la Pop : Michael Jackson (1958-2009) :
·  « Billy Jean »,  
· “dancing machine” (jackson 5)
· Prince (1958):
· “purple rain”: film sur lui. 
· Il fait ça propre maison de disque, des films,…
· The artist formally known as prince 
· “signs of the times”
· Hip-hop:
· Gens qui veulent faire de la musique sans être musicien. 
· Rapper sur une boucle musicale. 
· Sugarhill Gang : « rapper’s delight » 
· Jay Z « hard knock life » qui vient de « Annie »
· RNB :
· Beyonce knowles : « put a ring on it »
· Franck ocean
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