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1) Inde

KAHN Saad S.

When Military Wages Peace, Military Bands in
Diplomacy, War and Statecraft [Quand les
militaires gagnent la paix, les fanfares militaires
dans la diplomatie, la guerre et I'art de gouverner]

New Delhi (Inde), Pentagon Press, 2019, 255 pages.

Présentation en anglais de I’ouvrage par 1’auteur sur :

https://www.youtube.com/watch?v=gnDRB-
I0ODtM&ab_channel=SaadS.KHAN

Présentation

Saad S. Kahn, amateur de musiques militaires a publié ce regard sur les musiques
militaires. C'est, d’apres I’ Auteur, le seul livre qui retrace 'histoire des Musiques Militaires
depuis la préhistoire jusqu'a nos jours. Dans une premiere partie, il explore le réle que jouent
les musiques militaires dans la diplomatie et les relations amicales entre les Etats. Dans la




seconde partie, il évoque 'usage de la musique militaire dans la guerre depuis 1'époque
romaine jusqu'a la guerre moderne comme les deux guerres mondiales, les guerres régionales
comme les guerres indo-pakistanaises et les guerres israélo-arabes ou encore la guerre en cours
contre le terrorisme. La troisieme partie ressemble a un essai sur le rapport entre musique et
politique nationale ou internationale.

Ce qui est particuliérement marquant dans cet ouvrage, ¢’est le fait de garder une vision
universaliste sur un sujet particuliérement attaché aux nations et a leurs spécificités. Certes,
de tous les temps, toutes les nations du monde eurent leurs musiques militaires. En cela la
« musique militaire » est sans doute la plus utilitaire ou la plus fonctionnelle des musiques.

Ce que I’ Auteur sait prendre en compte ce sont les particularismes régionaux (dans le
sens continentaux) et les grands modeéles qui inspirerent leurs musiques militaires aux divers
états du monde que ce soit au X1Xe siécle comme pendant la décolonisation. Le sujet est vaste
et dépasse largement le cadre de ce livre, tout comme les références historiques manguent
pour évoquer le phénoméne lié aux relations diplomatiques au X1Xe siécle!.

Cependant la personnalité de 1’ Auteur permet de faire un « tour du monde » intéressant
sur un sujet assez neuf dans son approche, notamment lorsqu’il évoque la 2° moitié du XXe
siecle et le XXle siécle naissant. 1l y a une volonté de démonstration politique et pacifiste dans
la fagon de présenter les « musiques militaires » et ce contrepied a I’entendement commun est
original. Il n’est pas futile de savoir I’investissement personnel du Dr Saad S. Kahn dans un
mouvement mondialiste pronant a la fois les fanfares d’écoles (les Marching band'’s) et les
musiques en tenue.

Ce qui nous semble particulierement novateur et pertinent dans 1’approche du Dr Saad
S. Kahn, ¢’est d’imaginer le réle que pourraient jouer les « musiques militaires » dans les
relations internationales de demain. La phrase en exergue de son livre est une invitation a la
réflexion : « Les musiques militaires, en elles-mémes, ne résolvent pas les conflits, mais
contribuent a créer une atmosphére cordiale ou les différends pourraient étre résolus ».

L’auteur

Le Dr Saad S. Khan a fait carriere comme haut fonctionnaire dans son pays natal, le
Pakistan. Sa carriére dans la fonction publigque I'a vu occuper de nombreux postes importants,
notamment dans les ministeres fédéraux de l'intérieur, de la santé et des finances du
gouvernement central du Pakistan, a Islamabad, et plusieurs autres au niveau des
gouvernements provinciaux et des Etats. Il est aujourd’hui directeur général du National
Institut of Management (NIPA) de Lahore (Pakistan), institut composé de cing anciens campus
de I'Ecole nationale de politique publique, et a la pointe au Pakistan pour la recherche sur les
politiques et la formation des bureaucrates.

Ecrivain et penseur, il est auteur de livres, articles et tribunes sur le monde musulman
contemporain, I'islam politique, les questions de gouvernance, les droits de I'nomme, le droit
international et I'urbanisme. 1l est I'auteur de huit livres dont Ruttie Jinnah : The Woman who
stand defiant (Ruttie Jinnah qui la femme qui défia, Penguin, 2020), When Military Wages
Peace : Military Bands in Diplomacy, War and Statecraft (Pentagon, 2019), Reasserting
International Islam (Reéaffirmer I’islam international, Oxford.up, 2001) entre autres. Il est

L voir pour le seul cas frangais ce que nous avons pu écrire en 2013 sur la musique militaire et les relations
internationales entre 1850 et 1914 (cf. Bibliographie Afeev).




également auteur collaborateur de I'Oxford Encyclopedia of Islam and Politics et contributeur
a la prestigieuse Oxford Bibliography Online. Il a largement contribué & des revues de
recherche et est rédacteur en chef de la Cambridge Review of International Affairs.

Sa passion pour les ensembles a vent 1’a amené a exercer des fonctions associatives. Il est
président de Marching Bands for Peace (www.marchingband.band), membre du Royal
Edinburgh Military Bands Tattoo et représentant du Pakistan pour I'International Military
Music Society (IMMS).

——

-

Saad S. Khan
Résumé

Ce livre est une des premiéres tentatives de ce genre, visant a introduire I'importance
des musiques militaires dans la vie publique et privée de I'humanité, dans la gouvernance de
I'Etat et dans les relations internationales, dans les temps de guerre et de paix. La question de
sémantique s’impose pour définir le terme « Military Band » traduit comme « fanfare militaire
». Il est pris a tort pour désigner les formations musicales détenues par les forces armées, a un
sens beaucoup plus large de « musique militaire» incluant bien d’autres éléments que les
cuivres des fanfares. Bien que courant dans le contexte sud-asiatique l'usage occidental
évoque 1I’ensemble a vent.

Le présent ouvrage s’intéresse aux origines des Bandes de musique, essaie d’en faire un
inventaire selon leur caractere essentiel dans les appropriations nationales postcoloniales et
explore les rituels du céremoniel que ces groupes musicaux apportent aux cérémonies
officielles, aux manifestations de rue, ainsi qu'aux champs de bataille et aux terrains de
sport. Enfin, le livre réfléchit sur le role futur des musiques militaires que pourraient jouer les
musiques militaires pour la résolution des conflits et pour la promotion de la paix en général.
« Les musiques militaires, en elles-mémes, ne résolvent pas les conflits, mais contribuent a
créer une atmosphere cordiale ou les différends pourraient étre résolus ».



http://www.marchingband.band/
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2) France / Bourgogne-Franche Comté

LAFITAN Pierre

Les virtuoses francs-comtois
Editions Proxitude, 2009, 156 pages, 14 Euros.

Présentation

Le livre de Pierre Lafitan, intitulé « Les virtuoses francs-comtois », retrace 1’épopée de
I’Orchestre d’Harmonie de Beaulieu Mandeure (Doubs) société musicale, qui a su, au fil des
décennies, améliorer ses performances, jusqu’a parvenir, en 2008, a la division d’honneur : le
top niveau des associations musicales amateurs, selon la classification de la Confédération
Musicale de France.

Ce livre est un veéritable plaidoyer pour la pratique musicale amateur. Par-dela I’exemple
de Beaulieu-Mandeure, c’est la musique d’Harmonie dans son ensemble — avec tous ses
acteurs bénévoles et anonymes — qui est mise en scene et valorisée.

L’auteur

Pierre Lafitan (né en 1948) est bien connu du réseau des ensembles a vent puisque
fondateur des éditions portant son nom. Saxophoniste, il n’a pas toujours travaillée dans le
milieu de I’édition spécialisée. Son parcours initial de journaliste et de communicant en a fait
le responsable des relations extérieures de Peugeot Motocycles. Le siege de Peugeot
Motocycles se trouve a Mandeure et quoique basé sur Paris, Pierre Lafitan y fait de nombreux
séjours dans cette petite ville du Doubs. 1l y rencontre Claude Bouton, directeur de 1’harmonie
depuis 1986, qui travaillait au département «style» de 1’usine. Ensemble ils réalisent un
premier spectacle, le « Sv shows, pour remercier le personnel qui avait travaillé sur le scooter,
fierté de 1’usine de Beaulieu-Mandeure.




« Avec ce livre, je concilie mon activité journalistique, la pratique musicale que j’ai

eue quand j’étais plus jeune et mon métier d’éditeur musical. Cela fait un tout » dit-il en
20092.

Pierre Lafitan

Résumé

Comme dans le film anglais Les Virtuoses, les musiciens de I’Harmonie de Beaulieu
Mandeure, ont grandi dans un décor industriel — les usines Peugeot sont a deux pas — et ont
trouvé dans la pratique musicale amateur une source de joies intenses et un moteur pour
réinventer leur vie.

Créée en 1886, I’Harmonie a su maintenir une tradition musicale fondée sur la
convivialité, le plaisir de jouer, I’esprit de challenge, permettant a chacun de progresser dans
un élan unanime.

Grace aux vertus pédagogiques d’une école intégrée, grace a la conviction et au talent
fédérateur des chefs successifs — dont Claude Bouton, qui tient la baguette depuis 1986 — le
groupe a concreétisé son golt pour I’excellence, réalisant, en 2008, 1’incroyable exploit.

Le 3 mai, au concours national d'harmonies et batteries-fanfares, organisé a Saint-
Maurice-de-Lignon (Haute-Loire) par la Confédération Musicale de France, un soupgon de
gréce a effleuré, en effet, la baguette de Claude Bouton. Et lI'alchimie a joue : I'Harmonie de
Beaulieu-Mandeure a recu la plus belle récompense au niveau le plus élevé : un ler prix
mention trés bien, avec accession en division d’honneur !

2 Interview par Christine Bergna dans le Journal de la Confédération Musicale de France, n° 543, ao(it 2009,
p. 16-17.
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3) Royaume-Uni

HERBERT Trevor & BARLOW Helen

Music in the British Military in the Long
Nineteenth Century (La musique et I'armée
britannique au long XIX° siecle)

New York (Etats-Unis d’Amérique) Oxford
University Press, 2013, 353 pages.

Présentation

Une compétence clé du chercheur est d'identifier les sujets mdrs pour la recherche. Les
écrits d'Henry Farmer [The Rise and Development of Military Music (Londres, W. Reeses,
1912), Military Music (Londres, Max Parrish, 1950) et History of the Royal Artillery Band
1762-1953 (Londres, Royal Artillery Institution, 1953)] bien que fondateurs, avaient une
portée limitée et sont maintenant sérieusement datés. D’autres publications, dont History of
British Military Bands de Gordon et Alwyn Turner [3 volumes abondamment illustres,
Staplehurst, Spellmount, 1994, 1996, 1997] et le travail de David Murray sur les Régiments
Ecossais [Music for the Scottish Regiments, Edimburg, Mercat Press, 2001] avaient des
objectifs qui different de ceux de Herbert et Barlow en ce sens qu'ils enregistrent en détail les
activités de groupes et de musiciens individuels, donnant des précisions sur les déploiements,
les protocoles, les uniformes, etc. La production relativement faible de compositeurs de
musique célébres destinées a étre interprétés par des musiciens militaires doit expliquer en
partie la négligence de 1’Université pour ce Sujet.

Ce livre est le premier a examiner la relation entre I'armée britannique en tant que
commanditaire de musique et employeur de musiciens dans des aspects plus larges de
I'histoire de la musique au cours du long XIX¢siecle. Bien que I'accent soit mis sur la Grande-
Bretagne, il traite egalement directement ou implicitement d'autres pays européens et les
Etats-Unis. Il reste cependant centré sur la zone d’influence que put avoir I’ Angleterre de 1’ére
victorienne par le truchement, notamment, de ses colonies.




Tout au long de la période, I'armée était de loin le plus gros employeur de musiciens et
la génératrice des réseaux musicaux les plus disperses. Par conséquent, il était essentiel aux
infrastructures commerciales de la musique. Pendant la majeure partie de cette période,
I'armée était un conglomérat de régiments « privés » et d'unités de milice dirigées par une
classe d'officiers issue en grande partie de I'aristocratie et de la noblesse.

Les musiciens militaires fonctionnaient comme les orchestres privés de cette classe
d’officiers et étaient des éléments essentiels de son milieu social. Le livre raconte une histoire
remarquable et inédite d'un secteur massif et influent de la profession musicale. 1l traite des
musiciens en temps de paix et sur les terribles théatres de guerre du XIXe siécle. Il révele
également d'importants héritages musicaux.

Les auteurs

Trevor Herbert est né dans le sud du Pays de Galles. Il a fait ses études a la Tonypandy
Grammar School, puis a étudié la musique au St Luke's College de I'Université d'Exeter. Il a
ensuite passé trois ans au Royal College of Music en tant que chercheur de la fondation, ou il
a étudié le trombone avec Arthur Wilson et la composition avec Jeremy Dale Roberts. Il a
obtenu un doctorat. pour une thése sur 'Le Trombone en Angleterre avant 1800'. Il a recu le
doctorat en lettres de 1'Open University en 2009. En 2000, il a ét¢ nommé Fellow de la
Royale; College of Music et le Leeds College of Music. Il a été élu membre de la Learned
Society of Wales en 2015 et nomme professeur de recherche musicale au Royal College of
Music en 2017.

Entre 1969 et 1976, il a joué du trombone avec de nombreux orchestres et groupes de
chambre londoniens, en particulier le BBC Symphony Orchestra, le Royal Philharmonic
Orchestra, le Glyndebourne Opera, le Welsh National Opera, le Northern Sinfonia, les
Taverner Players, Musica Reservata et la Wallace Collection. Il a joué sur plusieurs
enregistrements et émissions majeurs et dans des concerts a travers le monde.

En 1976, il rejoint le personnel de I'Open University. Il a continué a se produire et a
développé des intéréts de recherche dans deux domaines différents : I'histoire, les répertoires
et les cultures d'interprétation des cuivres, et la place de la musique dans I'histoire culturelle
du Pays de Galles. Il a contribué de maniere prolifigue a New Grove I, The Oxford
Dictionary of National Biography et The Encyclopedia of Popular Music of the World . Parmi
ses livres figurent The Cambridge Companion to Brass Instruments (édité avec John Wallace)
et The British Brass Band: A Musical and Social History . Son livre Music in Words: A Guide
to Researching and Writing about Music est un texte de référence largement utilisé. Son
livreThe Trombone , la premiére histoire culturelle et musicale compléte de I'instrument, a été
publiée par Yale University Press en janvier 2006. En 2002, il est devenu le premier
récipiendaire britannique Christopher Monk Award de la Historic Brass Society . En 2014, la
Galpin Society lui a décerné son prix Anthony Baines pour ses «contributions exceptionnelles
a l'organologie».

Il est coéditeur de la série Bucina de Pendragon Press, membre du comité de rédaction
de la Historic Brass Society , a été rédacteur en chef adjoint (musique) de la Welsh Academy
Encyclopaedia of Wales (2008) et coéditeur de la Cambridge Encyclopedia of
Cuivres (2019). Il est actuellement rédacteur en chef de The Cambridge History of Welsh
Music.



http://www.grovemusic.com/index.html
http://www.oup.com/oxforddnb/info/
http://www.oup.com/oxforddnb/info/
http://www.cambridge.org/catalogue/catalogue.asp?isbn=0521565227
http://www.oup.co.uk/isbn/0-19-816698-2
http://www.abrsmpublishing.com/publications/2257
http://www.abrsmpublishing.com/publications/2257
http://www.yalebooks.co.uk/yale/display.asp?K=510000000779488&M=1&tag=&cid=&search_text=trombone&search_field=KEYWORD&sort=SORT_DATE/D&x=38&y=13&DC=1
http://www.historicbrass.org/
http://www.historicbrass.org/

Il a un intérét particulier pour les systéemes de validation dans I'enseignement supérieur
et a joué un réle de premier plan dans le développement des partenariats de I'Open University
au Royaume-Uni, en Europe continentale, au Moyen-Orient, en Afrique du Sud et en Asie.

Trevor Herbert

Dr. Helen Barlow vient du sud du Pays de Galles et a grandi a Merthyr Tydfil et
Cardiff. Elle a étudié la littérature anglaise et américaine avec I'histoire de I'art a I'Université
du Kent, a Canterbury, ou elle a ensuite rédigé une thése de doctorat en histoire de I'art.

De retour a Cardiff en 1993, elle a rejoint I'Open University au Pays de Galles en tant
que tutrice et a enseigné un certain nombre de modules d'histoire de l'art et
interdisciplinaires. Depuis 1995, elle travaille dans la gestion académique a I'Open University
au Pays de Galles, ou elle est tutrice.

Quelque peu éloignée de la littérature et de I'histoire de I'art (mais peut-étre pas autant
qu'il n'y parait), elle est également chercheuse au département de musique. Elle est
actuellement coordonnatrice des étudiants de troisieme cycle pour la musique.

Les intéréts de recherche d'Helen en musique ont commencé en 1995 lorsqu'elle a
commencé a travailler avec le professeur Trevor Herbert en tant que chef de projet pour de
nombreuses publications, dont The Cambridge Companion to Brass Instruments (Cambridge
University Press, 1997), The British Brass Band: A Musical and Social History (Oxford
University Press, 2000) et Le Trombone (Yale University Press, 2006). Leur collaboration
sur le projet financé par I'AHRC "Le parrainage militaire de la musique au XIXe siecle et sa
relation avec le courant musical” a abouti a leur livre Music and the British Military in the
Long Nineteenth Century (Oxford University Press, 2013).

Helen Barlow spécialise ses recherches sur I'histoire sociale et culturelle de la musique
en Grande-Bretagne et en particulier au Pays de Galles au XIX® et au début du XX° siecle,
ainsi que sur [l'iconographie musicale. Elle est plus a laise avec une approche
interdisciplinaire, sa formation en littérature et en histoire de I'art offre différentes perspectives
sur I'histoire de la musique.

10
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Helen Barlow

Résumé

Bien que la musique militaire ait été I’une des formes de musique les plus répandues au
XIX¢siecle, elle a été presque totalement ignorée par les historiens de la musique. Cependant,
Music & the British Military in the Long Nineteenth Century montre que les fanfares militaires
sont allées bien au-dela des fonctions cérémonielles officielles auxquelles elles sont souvent
principalement associées et ont eu un impact significatif sur des spheres plus larges de la vie
musicale et culturelle.

Commengant par une discussion sur la place de I’armée dans la vie civile et sociale, les
auteurs Trevor Herbert et Helen Barlow tracent I’histoire de la musique militaire depuis son
parrainage par des officiers militaires jusqu’a son réle d’expression de la force impériale,
qu’elle a assumée a la fin du XIX® siecle.

Herbert et Barlow organisent leur étude autour de trois themes : I’utilisation du statut
militaire pour étendre le patronage musical de la classe des officiers ; I’influence des militaires
sur les établissements musicaux civils ; et un mouvement progressif vers le contréle central
de la musique militaire par les gouvernements du monde entier.

Ce faisant, ils montrent que la musique militaire a tout impacté, depuis la configuration
de la profession musicale dans les grands centres métropolitains, jusqu’au développement des
instruments a vent tout au long du siecle, jusqu’a I’émergence d’une musique amateur
organisée. Complément indispensable a la recherche sur la musique du X1X¢ siécle, Music &
the British Military in the Long Nineteenth Century est une référence essentielle pour les
historiens de la musique, de la culture et de I’armée, I’histoire sociale de la musique et les
études du XIX®siecle.

11
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4) France/auvergne-Rhone-Alpes
BozoN Michel

Vie quotidienne et rapports sociaux dans une
petite ville de province. La mise en scene des
différences

Presses Universitaires de Lyon, 1984, 302 pages.

Présentation

L’ouvrage gue nous présentons ici est déja bien ancien. Cependant, nous le pensons
assez inégalé dans son approche originale de 1’anthropologie urbaine. Longtemps demeurées
en marge de la recherche urbaine, traditionnellement tournée vers 1’étude des métropoles, les
villes petites ou moyennes ne connaissent d’intérét que récemment. L’ Auteur a concentré son
travail de recherche sur la commune de Villefranche-sur-Sadne (département du Rhéne) entre
1975 et 1980. Son enquéte s’est intéressée entre autres (a partir de la page 170) aux pratiques
musicales dans un temps ou le monde amateur se trouve confronté a la professionnalisation
de I’enseignement musical incarnée par 1’école de musiques municipale « agréée », I’ancétres
de I’actuel « Conservatoire & Rayonnement Intercommunal ».

Si I’étude eut le mérite d’attirer I’attention des chercheurs en sciences sociales de
I’époque, elle fut largement ignorée des responsables associatifs départementaux, régionaux
ou nationaux de I’époque (hors agglomération de Villefranche-sur-Sabne). C’est sans doute
fort dommage. L’¢étude de Bozon fait apparaitre quelques tendances que 1’on retrouve dans un
temps identique dans des tres nombreuses villes moyennes. Le constat est clair, il établit le
fameux « divorce » entre enseignement et pratique musicale, musique dominante et musique
dominée. Les comparaisons d’origine sociale des musiciens entre batterie-fanfare, orchestre
d’harmonie et orchestre symphonique montrent clairement que les classes populaires
(paysannes ou ouvriéres) étaient celles qui fournissaient les musiciens des harmonies et
surtout des batteries-fanfares. La disparition de ces classes sociales et leur lent remplacement
par une moyenne bourgeoisie au sein des écoles de musique sont une des explications du lent
mais certain declin des musiques d’amateurs.

Quarante ans ont passé depuis ces études, pourrait-on imaginer qu’une enquéte
contemporaine puisse compléter les premiéres conclusions, infirmer ou confirmer des

13




tendances percues alors, notamment sur les relations entre I’enseignement spécialisé et la
pratique musicale, alors que des pratiques collectives ont été rendues obligatoires au sein des
Conservatoires et que les Schémas départementaux avaient I’ambition de rebattre les cartes
ces dernieres décennies.

Nous laissons Jacques Gutwirth dire ce que le travail de Michel Bozon pouvait avoir de
novateur dans les études anthropologiques francaises.

Patrick Péronnet -29.04.2022-

Commentaire d’ouvrage par Jacques Gurtwirth

« Avec cet ouvrage sur la sociabilité informelle et les associations a Villefranche-sur-Sa6ne,
Michel Bozon contribue a la diversification de I’anthropologie urbaine. Sans avoir I’ambition
excessive de la monographie globalisante, il permet de saisir le fonctionnement d’une « petite
ville » (30.339 hab. en 1975). Certes il s’agit d’une cité spécifique, « capitale » du Beaujolais,
centre d’industries textiles, mais il est bon de rappeler qu’en 1975, 18% de la population
francaise résidait dans des agglomérations de 10.000 a 100.000 habitants. [...]

Un chapitre important est consacré aux associations musicales, actives et variées : fanfare,
harmonie, orchestre symphonique, accordéons, etc. Le go(t musical est largement tributaire
du « capital culturel » et de I’appartenance sociale. Les pratiques musicales, ben différenciées,
se servent mutuellement de référence et de repoussoir. Le domaine musical local est tres
hiérarchisé ; chaque groupe produit des signes extérieurs de reconnaissance par lesquels
s’opere une théatralisation de I’identité collective (révée ou revendiquée). L’importance
accordée au costume des musiciens est significative a cet égard. Par leur réle dans la vie
publique, les sociétés de musique apparaissent comme les exemples extrémes de la mise en
scéne des différences sociales et culturelles® ».

L’auteur

Anthropologue de formation, Michel Bozon est sociologue, directeur de recherche a
I’Institut National d’Etudes Démographiques a Paris. Avant d’entrer a ’INED, il a travaillé
sur les formes, les lieux et les institutions de la sociabilité, ainsi que sur la construction de la
masculinité, a partir de divers terrains et dans plusieurs cadres disciplinaires (anthropologie,
histoire orale, sociologie). Il a mené des recherches sur la conscription et le service militaire,
sur la pratique de la chasse, sur la sociabilité et les rapports sociaux dans une petite ville
ouvriere, ainsi que sur la sociologie des nouveaux villages périurbains. A I’'INED depuis 1983,
il a dans un premier temps travaillé, a partir d’enquétes quantitatives, sur la formation des
couples et la famille, puis sur la sociabilité et les loisirs, et enfin sur le passage a 1’age adulte
et la jeunesse.

Depuis le début des années 1990, ses recherches se sont orientées d’une part vers la
sociologie de la sexualité, a partir d’enquétes menées en France ou dans les pays latino-

3 GUTWIRTH Jacques (CNRS) Compte-rendu, revue L’Homme, 1985/ n° 95, p. 177.
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américains (notamment le Chili, le Brésil et le Mexique), et d’autre part vers 1’¢tude
des rapports de genre.

Michel Bozon

Résumé

Ecrit par un ethnologue, ce livre présente I’univers social d'une petite ville de province,
dans sa complexité et dans son originalité. La fréquence des rencontres et des contacts
quotidiens entre les habitants contribue moins a les rapprocher qu'a réaffirmer les distances et
les tensions, et & renforcer, de fagcon théatrale parfois, l'appartenance sociale de chacun. A
travers I’observation de la ville ouvriere de Villefranche-sur-Saone, 1’auteur suggere qu’une
agglomération urbaine de taille réduite fournit des conditions locales favorables a I’émergence
d’une culture populaire dans la vie quotidienne... Une étude ethnologique sur la France
d’aujourd'hui, qui se lit comme un roman de Balzac ou de Zola.
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Michel BOZON

Vie quotidienne
et rapports sociaux
dans une petite ville de province

La mise en scéne des différences

Presses Universitaires de Lyon
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9)) Australie

PINNER Marc

A History of Brass Bands in New South Wales
1788-1901 (Une histoire des fanfares en
Nouvelle-Galles du Sud / Australie,1788-1901)

These soutenue a la Macquarie University de Sidney
(Division  of  Humanities,  Department  of
Contemporary Music Studies), 2004.

Consultable format PDF (langue anglaise) sur :

http://minerva.mg.edu.au:8080/vital/access/manager/Reposit
ory/mq:61256/SOURCE1

Présentation

Cette thése porte sur les années de formation du mouvement des ensembles
d’instruments a vent dans la région d’Australie qui est maintenant connue sous le nom de
Nouvelle-Galles du Sud. La période la plus ancienne, c'est-a-dire de 1788 a 1888, couvre les
cent premieres années de la colonie anglaise. Le mouvement des orchestres en développement
était alors, pour I'essentiel, dominé par la présence des orchestres militaires britanniques. Ces
orchestres militaires ont également eu une profonde influence sur le développement d'une
scéne musicale amateur et professionnelle locale. Vers la fin de cette période, il y a eu une
migration a grande échelle de colons libres de Grande-Bretagne vers 1’Australie, dont un
certain nombre étaient musiciens. Peu a peu, les musiciens locaux sont devenus plus
conscients du genre de fanfare qui commencait a devenir la norme dans le nord de la Grande-
Bretagne. La période entre le Centenaire en 1888 et la Fédération en 1901 a commencé a voir
I'essor de la fanfare de type brass-band en Nouvelle-Galles du Sud en tant que genre musical
distinct.
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Le brass-band est un ensemble musical auditivement, visuellement et culturellement
unique. Le son distinct de la fanfare de cuivres provient directement de I'instrumentation. Le
brass-band est entierement compose d'instruments de cuivre avec l'ajout de percussions.
L'unicité du son, cependant, est dérivée de son instrumentarium particulier. La famille des
trompettes, par exemple, est totalement absente, tout comme les cors. Ceci est inhabituel,
puisque les trompettes et les cors, étaient les principaux cuivres d'orchestre pendant les
périodes classique et romantique, au cours desquelles la fanfare puise ses origines. Dans le
véritable brass-band les bois sont également exclus. La nomenclature du brass-band integre
des cornets a pistons (dont le soprano en mib), de la famille des bugles (flugelhom, saxhorns
altos, ténor homs et barytons), de trombones (ténor et basse) et de tubas (euphonium, basses,
tubas mib et sib). Bon nombre de ces instruments sont devenus obsoletes dans tout autre
ensemble.

Les brass-bands ont également une apparence quelque peu unique. lls se caractérisent
par le port d'uniformes distinctifs, chaque « band » ayant son propre style. Bien que les
formations militaires portent également des uniformes, elles ont tendance a montrer moins
d'individualité puisque 1’uniforme militaire est normé par 1I’Etat. L'uniforme du brass-band
peut &tre comparé aux maillots de football. 1l tend a promouvoir une sorte de « tribalisme »
ou d'appartenance a un clan distinct, s’exer¢ant a deux niveaux.

Au premier niveau, étre membre d'un brass-band signifie faire partie du mouvement des
« brass » dans son ensemble. « Nous, en tant que musiciens, contre eux, les non musiciens ».
A un niveau différent, une attitude « eux contre nous » existe entre les formations musicales.
Cela engendre a son tour un besoin de compétition qui, bien qu'il ne se limite pas aux brass-
bands y est nettement plus prononcé que dans d’autres formes de pratiques musicales
collectives, y compris d’autres formules d’ensembles a vent. Cette envie de compétition se
manifeste dans le concours qui oriente une grande part des programmes et objectifs annuels
ou bisannuels des brass-bands. Bien que les concours musicaux existent en dehors de ce
monde, il n'y a pas de compétition musicale plus intense qu'un concours de brass.

Bien que les brass-bands puissent étre considérées comme quelque peu insulaires, il y
a eu, et il y a toujours, une quantité de croisements avec d'autres genres. De nombreux
musiciens de « brass » (ce que 1’on désigne sous le nom de bandman ou bandmen?) se sont
lancés dans d'autres domaines musicaux, notamment les fanfares et orchestres militaires, mais
aussi dans le domaine du jazz et de la musique improvisée.

L'importance du brass-band, en Nouvelle-Galles du Sud, en tant qu'entité a la fois
musicale et sociale ne peut étre sous-estimée. Les orchestres de cuivres en Grande-Bretagne
étaient souvent considérés comme n'étant rien d'autre qu'une « production de musique
d'ouvriers » ou une forme de « divertissement personnel » pour des amateurs. Cette attitude
n'était pas aussi répandue en Nouvelle-Galles du Sud. Tout au long du XIX® siecle, les
orchestres militaires animaient et faisaient vivre une partie essentielle de la vie nationale et
civique. Avec leur disparition, dans la seconde moitié du XIX® siécle, les brass-bands sont
devenus I'une des principales sources de divertissement public. La présence d'un « brass » a
une procession était considérée comme essentielle. 1l est sir que ces formations musicales ont
donné a de nombreux membres du public leurs premiers apercus de « musique savante », via
la transcription de la musique d'opera ou d'orchestre. Les groupes étaient également chargés
de diffuser les nouvelles formes de musique et de danse populaires.

4 Avant les années 1960, il était presque impossible, a I'exception de I'Armée du Salut, que des femmes soient
membres de fanfares civiles ou militaires. Les termes «bandman» ou «bandmen» sont utilisés dans cette thése
pour décrire les membres de groupes, quel que soit leur sexe.
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Patrick Péronnet -23.04.2022-

L’auteur

Le Dr Mark Pinner est saxophoniste, et professeur de clarinette et saxophone.. Il a
suivi des études musicales au Trinity College of Music de Londres, a 1I’Université de Nouvelle
Galle du Sud (NCUK) et obtient en 2004 un doctorat en philosophie (Ph.D.) spécialisé en
musicologie et histoire culturelle, de I'Université Macquarie de Sydney. Il est aussi directeur
artistique et musical avec une grande expérience dans les ensembles a vent. 1l dirige depuis
2019 le Western Lake Macquarie Concert Band (orchestre d’harmonie) a Rathmines,
Nouvelle Galle du Sud (Australie)

Mark Pinner

Résumé

La fanfare (brass-band) en tant qu'ensemble musical unique a commencé a émerger en
Grande-Bretagne au début du X1X® siecle. Les bandes militaires usant de bois (clarinettes,
hautbois, bassons) et de cors, puis, plus tard, les fanfares de cuivres clairs sont nées des
ensembles musicaux préexistants. Au milieu du XIX® siécle, une tradition de fanfares se
développe et va devenir I'une des formes les plus reconnaissables de la musique amateur en
Grande-Bretagne : le brass-band.

Quand les Anglais décident de s’installer dans la colonie de Nouvelle-Galles du Sud
(Australie), celle-ci est alors utilisee comme une colonie pénitenciére : entre 1788 et 1839,
160 000 condamnés sont déportés en Australie. La premiere scene musicale était dominée par
des musiciens de I'armée britannique qui faisaient partie des forces envoyées pour diriger la
colonie pénitentiaire. Les musiques civiles et les fanfares ont commencé a se développer a
partir des années 1840 avec I'abandon du transport des bagnards au profit de I'établissement
libre de colons. Les colons des groupes socio-économiques et des régions traditionnellement
associees au bagne ont donneé I'impulsion initiale a la formation de « bandes civiles ».

La croissance du mouvement des orchestres a vent a également été favorisee par le
départ de I'armée britannique en 1870 et la formation de forces militaires locales, avec des
orchestres attachés aux régiments. L'expansion coloniale a partir de Sydney, a également vu

19




de nombreux autres ensembles d’instruments a vent se former dans les villes nouvellement
fondées.

Le modeéle britannique de la « fanfare » amateur tout en cuivre (le brass-band) a
commencé a s'établir en Nouvelle-Galles du Sud et en Australie dans son ensemble, vers le
tournant du XX® siecle. Avant cette époque, la gamme instrumentale préférée était un mélange
de cuivres et d'anches. L'amateurisme, au sein du mouvement des orchestres de la Nouvelle-
Galles du Sud, est un phénomeéne du XX siécle.

<< 7>
NSICA

R A
N A pAS

BAND
ASSOCIATION
OF NSW INC

Logo de I’ Association des Ensembles & Vent de Nouvelle Galle du Sud (créée en 1895)
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6) Japon

HEBERT David G.

Wind Bands and Cultural Indentity in Japanese
Schools (Orchestres a vent et identité culturelle
dans les €écoles japonaises)

Dordrecht (Pays-Bas), Springer, 2012, 287 pages.
Partiellement consultable (en langue anglaise) sur :

https://books.google.fr/books?id=7TDWOAcIGUv4C&pg=PA229&Ip
g=PA229&dq=Ishikawa+Middle+School+Band&source=bl&ots= O
1_
[7IRWK&sig=ACfU3U2037pdF28nXyvnhfPkCSIB9blgMA&hI=fr
&sa=X&ved=2ahUKEwiludTJt6r3AhWG4YUKHSRTB5EQ6AF6
BAgdEAM#v=onepage&g=Ishikawa%20Middle%20School%20Ban
d&f=false

Présentation : des avis qui illustrent une admiration unanime pour ce
travail

« David Hébert initie ses lecteurs a la culture des orchestres a vent japonais avec son
livre Les orchestres a vent et I'identité culturelle dans les écoles japonaises. ... Ecrit dans
une prose adaptée a I'ethnographie, Hébert accomplit un exploit rare : un livre accessible a
la fois aux universitaires et aux professeurs de musique. ... Hebert tisse avec succes le
fonctionnement interne d'un orchestre a vent japonais a succés avec I'histoire sociale des
groupes japonais dans une tapisserie intéressante et complexe ». GOODRICH Andrew,
Journal of Historical Research in Music Education, Vol. Xxxv1 (1), octobre 2014.
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https://books.google.fr/books?id=7DWOAcIGUv4C&pg=PA229&lpg=PA229&dq=Ishikawa+Middle+School+Band&source=bl&ots=_O1-l7iRWK&sig=ACfU3U2O37pdF28nXyvnhfPkCSIB9blgMA&hl=fr&sa=X&ved=2ahUKEwi1udTJt6r3AhWG4YUKHSRTB5EQ6AF6BAgdEAM#v=onepage&q=Ishikawa%20Middle%20School%20Band&f=false
https://books.google.fr/books?id=7DWOAcIGUv4C&pg=PA229&lpg=PA229&dq=Ishikawa+Middle+School+Band&source=bl&ots=_O1-l7iRWK&sig=ACfU3U2O37pdF28nXyvnhfPkCSIB9blgMA&hl=fr&sa=X&ved=2ahUKEwi1udTJt6r3AhWG4YUKHSRTB5EQ6AF6BAgdEAM#v=onepage&q=Ishikawa%20Middle%20School%20Band&f=false
https://books.google.fr/books?id=7DWOAcIGUv4C&pg=PA229&lpg=PA229&dq=Ishikawa+Middle+School+Band&source=bl&ots=_O1-l7iRWK&sig=ACfU3U2O37pdF28nXyvnhfPkCSIB9blgMA&hl=fr&sa=X&ved=2ahUKEwi1udTJt6r3AhWG4YUKHSRTB5EQ6AF6BAgdEAM#v=onepage&q=Ishikawa%20Middle%20School%20Band&f=false
https://books.google.fr/books?id=7DWOAcIGUv4C&pg=PA229&lpg=PA229&dq=Ishikawa+Middle+School+Band&source=bl&ots=_O1-l7iRWK&sig=ACfU3U2O37pdF28nXyvnhfPkCSIB9blgMA&hl=fr&sa=X&ved=2ahUKEwi1udTJt6r3AhWG4YUKHSRTB5EQ6AF6BAgdEAM#v=onepage&q=Ishikawa%20Middle%20School%20Band&f=false
https://books.google.fr/books?id=7DWOAcIGUv4C&pg=PA229&lpg=PA229&dq=Ishikawa+Middle+School+Band&source=bl&ots=_O1-l7iRWK&sig=ACfU3U2O37pdF28nXyvnhfPkCSIB9blgMA&hl=fr&sa=X&ved=2ahUKEwi1udTJt6r3AhWG4YUKHSRTB5EQ6AF6BAgdEAM#v=onepage&q=Ishikawa%20Middle%20School%20Band&f=false
https://books.google.fr/books?id=7DWOAcIGUv4C&pg=PA229&lpg=PA229&dq=Ishikawa+Middle+School+Band&source=bl&ots=_O1-l7iRWK&sig=ACfU3U2O37pdF28nXyvnhfPkCSIB9blgMA&hl=fr&sa=X&ved=2ahUKEwi1udTJt6r3AhWG4YUKHSRTB5EQ6AF6BAgdEAM#v=onepage&q=Ishikawa%20Middle%20School%20Band&f=false
https://books.google.fr/books?id=7DWOAcIGUv4C&pg=PA229&lpg=PA229&dq=Ishikawa+Middle+School+Band&source=bl&ots=_O1-l7iRWK&sig=ACfU3U2O37pdF28nXyvnhfPkCSIB9blgMA&hl=fr&sa=X&ved=2ahUKEwi1udTJt6r3AhWG4YUKHSRTB5EQ6AF6BAgdEAM#v=onepage&q=Ishikawa%20Middle%20School%20Band&f=false

« Le livre vise un large public (enseignants, ethnomusicologues, spécialistes des
études japonaises et chefs d'orchestre). La fagcon dont il est écrit plaira certainement aux
lecteurs de chacune de ces disciplines. ... Les orchestres a vent et I'identité culturelle dans
les écoles japonaises est un livre soigneusement écrit qui combine des recherches
historiques et ethnographiques approfondies. C'est certainement le premier livre de ce genre.
Il s'ajoute a la littérature croissante de la recherche sur les styles de musique transplantés au
Japon ». JOHNSON Henry, Recherche en éducation musicale, janvier 2014.

« Ce livre est une ressource précieuse pour ceux qui s'intéressent a un certain nombre
de domaines musicaux et académiques... . l'auteur relie avec succes ces différents brins et
produit une image précise et engageante de la scéne des orchestres a vent du collége au
Japon. En lisant ce livre, il est évident que l'auteur a un intérét passionné pour le sujet et
cela est réalisé sans perdre a la fois son objectif puissant et son attrait pour un large
lectorat ». JONES Richard, Le monde de la musique (nouvelle série), Vol. 2 (1), 2013.

« Hébert ne décrit pas seulement la structure des pratiques et de la formation des
orchestres a vent des écoles japonaises contemporaines a travers son travail de terrain, il
retrace également I'histoire de la réception de la musique occidentale moderne au Japon. ...
a une époque ou les écoles, les clubs, les arts et les sports japonais traversent un grand
nombre de changements, cette publication peut servir de référence importante et éclairer les
décisions de ceux qui tentent de faire avancer les changements dans le systeme
éducatif ». NISHIJIMA Hiroshi, Social Science Japan Journal, avril 2013.

« Le livre de David Hébert explore de maniere exhaustive la relation entre les
harmonies et la formation de I'identité culturelle dans les écoles primaires japonaises du
XXIl¢siécle. ... Ce livre sera des plus intéressants pour les chercheurs intéressés par le Japon
contemporain et la pédagogie musicale. ... Dans ce livre méticuleusement documentg,
Hebert guide méthodiquement le lecteur a travers un récit tres organisé de tous les aspects
des orchestres a vent japonais ». SAEGI Cedar Bough T., ethnomusicologyreview.ucla.edu,
février 2013.

« Le texte d'Hébert est une contribution importante a la profession, importante et
unique. L'importance du livre découle de la connaissance de premiére main d'Hebert des
éleves, des écoles et des enseignants au niveau du college dans une banlieue de Tokyo. ...
On apprend de nombreux faits sur la musique instrumentale au collége et son contexte et on
peut honnétement dire que le livre incite a en savoir plus. ... Je suis content d'avoir lu le
livre et j'ai beaucoup appris ... ». COLWELL Richard, ethnomusicologyreview.ucla.edu,
février 2013)

« Le livre definitif sur la musique a vent japonaise de David Herbert a été publié par
Springer. Cette recherche détaillée sur la formation des orchestres a vent au Japon devrait
se trouver dans toutes les bibliothéques, et ses entretiens avec six grands compositeurs
d'orchestres a vent doivent étre une lecture obligatoire pour quiconque s'intéresse a la
musique japonaise ». timreynish.com, juin 2012.
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L’auteur

Le Dr David G. Hébert est professeur titulaire d'éducation musicale a I'Université des
sciences appliquées de Norvege occidentale de Bergen et dirige la Grieg Academy Music
Education (GAME) groupe de recherche en ethnomusicologie. Il est également professeur
honoraire a I'Université d'éducation de Hong Kong et directeur du Réseau nordique pour
I'éducation musicale (Nordic Network for Music Education), qui coordonne les activités et les
échanges de professeurs de musique universitaires et d'étudiants dans les Etats nordiques et
baltes. 1l a précédemment occupé des postes dans des universités aux Etats-Unis, en Finlande,
au Japon, en Russie, au Brésil, en Suéde et en Nouvelle-Zélande, et a dirigé des recherches
sur chaque continent habité. Largement publié et cité comme spécialiste de I'éducation
musicale mondiale, il adopte une méthodologie comparative internationale pour étudier le
pluralisme, l'identité et la pertinence culturelle dans I'éducation musicale, ainsi que les
processus par lesquels les traditions musicales émergent et changent - tant sur le plan sonore
que social - a mesure qu'elles sont adoptées dans les institutions. 1l collabore avec le
Conservatoire de Chine (Pékin) au développement de I'Open Global Music Academy (Huaxia
Yuefu), @ un programme de doctorat & Hainan, et bénéficie d'un financement du ministéere
norvégien des Affaires étrangeres (Norhed). pour le développement d'un programme de
doctorat en Ouganda.

En tant qu’auteur il s’est intéressé spécialement aux rapports qu’entretient la musique
dans les phénoménes de nationalisme et d’identité pour les sociétés japonaises et coréennes.
Il méne aussi un axe de réflexion sur la globalisation de la musique entre patrimoine et
innovation a I'ere numérique, posant les questions d’éducation musicale sur des bases
transculturelles de la World Music. Son enseignement porte sur la recherche en éducation
musicale, les musiques du monde, la direction d'ensemble, I'écriture et l'arrangement de
chansons. Il se produit en tant que trompettiste de jazz et chanteur baryton-basse classique.

David G. Hébert
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Résumé

Ce volume en anglais, bien documenté raconte I'histoire de I'éducation musicale au
Japon et du concours d'harmonie organisé par la All-Japan Band Association
(AIBA)®. Identifié ici pour la premiére fois comme le plus grand concours musical au monde,
il attire 14 000 groupes et bien plus de 700 000 musiciens. La contribution perspicace du
livre a notre compréhension de la musique et de I'éducation relate I'apprentissage de la
musique dans les écoles et les communautés japonaises. Il examine le concours sous
différents angles, notamment ceux des décideurs politiques, des juges, des chefs d'orchestre
et des jeunes musiciens. Une remarque intéressante montre que la féminisation des
orchestres a vent intégrés a des écoles atteint, au Japon, des sommets (95% des membres de
ces ensembles selon Hébert). Le livre composé de dix-huit chapitres (plus ou moins longs)
est une fenétre eclairante sur le monde des orchestres a vent japonais, une tradition hybride
unique qui méle les idiomes occidentaux contemporains aux influences japonaises
traditionnelles. La part historique de ce travail revient sur 1’introduction des ensembles a
vent occidentaux dans le Japon de 1’ére Meiji (1868-1912) et prend en exemple 1I’Ishikawa
Middle School Band. Bien qu’il soit toujours dangereux de passer du particulier au général,
I’exemple cité permet de suivre les appropriations par le corps enseignant et la société de la
pratique orchestrale au sein des établissements scolaires et comme enjeu de réputation visant
a I’¢litisme. Il y a dans ces orchestres une dimension culturelle et sociale & mettre en
paralléle avec une identité national et un ethos. En plus de son histoire sociale des
programmes de musique scolaire japonais, I’auteur évoque les notions de composition des
répertoires.

5 En 2020, un scandale financier a touché la All Japan Band Association, qui organise des concours de groupes
scolaires. Un dirigeant et son adjoint ont détourné quelque 152 millions de yens (environ 1,4 million de dollars)
sur une période de 10 ans allant de I'exercice 2010 a 2019. La principale source de revenus de I'association est la
vente de billets provenant de ses concours de musique et d'autres activités. Il accueille des concours de la All
Japan Band Association pour les étudiants du premier cycle du secondaire, du secondaire et de l'université de
tout le pays.
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7) France / Nouvelle Aquitaine

BOUSQUET Georges

En avant la fanfare...
Edition originale Objat, s. €., 1992,

FeniXX réédition numérique, format ebook (ePub), juin
2020

Extraits disponibles sur :

https://books.google.fr/books/about/En_avant_la_fanfare.ht
ml?id=tBbgDwWAAQBAJ&source=kp _book_description&re
dir_esc=y

Présentation

En avant la fanfare... n’est pas un livre de musicologie ni une narration savante, encore
moins une fiction comme certains distributeurs le présentent.

Cet ouvrage écrit et diffusé a la fin du XX°® siecle est d0 a Georges Bousquet, dit
« Tatou » un modeste musicien amateur passionné, comme tant d’autres. Il évogque « sa »
fanfare, celle d’Objat, « coquette ville » de Corréze, qui compte prés de 2.000 habitants en
1934 date a laquelle Georges débute la musique dans ses rangs.

Sa narration est un véritable travail d’anthropologie ou d’ethnomusicologie qui s’ignore.
Innocemment Georges Bousquet nous fait entrer dans un passé depuis longtemps révolu. Il
évoque dans les premiers chapitres son apprentissage de musicien saxophoniste, les cours
gratuits, la composition de I’Harmonie « Les Enfants d’Oblat » et ses cinquante musiciens,
I’arrivée d’un chef de musique de I’armée en retraite pour diriger la musique, sa sociologie et
ses rituels. C’est une « petite patrie » qui se retrouve derriére la banniere et en cela le
témoignage de Tatou est particuliérement intéressant.
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https://books.google.fr/books/about/En_avant_la_fanfare.html?id=tBbqDwAAQBAJ&source=kp_book_description&redir_esc=y
https://books.google.fr/books/about/En_avant_la_fanfare.html?id=tBbqDwAAQBAJ&source=kp_book_description&redir_esc=y
https://books.google.fr/books/about/En_avant_la_fanfare.html?id=tBbqDwAAQBAJ&source=kp_book_description&redir_esc=y

Ce qui pouvait apparaitre comme une monographie d’une formation musicale assez
commune dans la France rurale du XX¢ siécle, devient, sous la plume de Tatou, un témoignage
assez rare de ces anonymes qui vécurent avec passion I’aventure orphéonique et firent de la
fanfare ou de I’harmonie un « membre de la famille », un cousin proche que 1’on visite avec
plaisir et qui impose ses rendez-vous hebdomadaires et ses voyages hors des limites de la vie
quotidienne.

Si ’Harmonie « Les Enfants d’Objat » a disparu, une Banda locale en est I’hériticre. La
commune est intégrée aujourd’hui dans la Communauté d’ Agglomération du Bassin de Brive,
sa population compte plus de 3.600 Objatois et possede son école de musique associative.
Sans verser dans une nostalgie stérile, le ttmoignage de Georges Bousquet sur la « fanfare »
d’Objat est une belle illustration de ces évolutions que connurent harmonies et fanfares entre
les années 1930 et les années 1990.

« Harmonies, fanfares, accordéons : allons-nous les voir et les entendre plus souvent ?
C’est le veeu que je forme au nom de nombreux musiciens pratiquants, de leur famille, et d’un
public important qui attend cela avec impatience. »

La question innocente posee par Georges Bousquet dans son prologue reste d’actualité.
Patrick Péronnet -27.04.2022-

?Lj‘b‘\ v
v . 280k Georges BOUSOLET
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8) Canada

COTE-ANGERS Jean-Philippe

Joseph Vézina et [ 'orchestre a vent : [’expression
d’un nationalisme musical canadien

Mémoire de Maitrise, Faculté des études supérieures
de I’Université Laval (Québec), 2010

Téléchargeable en format PDF (langue francaise) sur le site :

https://corpus.ulaval.ca/entities/publication/6¢70939a-a2b7-4ec4-
Oafe-6a4279f75001/full

Présentation

I nous plait dans cette présentation d’évoquer nos cousins de la Belle Province et de
s’intéresser a la musique pour ensemble a vent au Québec et au Canada. Comme souvent, la
musique pour ensemble a vent a été introduite a Québec par les militaires. On peut dater cette
fondation de I’année 1879 date a laquelle la Musique de 1’ Artillerie royale canadienne (ARC)
a été créée. Elle était composée de volontaires de la Milice et de musiciens professionnels
venant de I’ Angleterre et de la France. Elle devint en définitive la premiere musique militaire
permanente au Canada. En 1899, elle fut baptisée The Royal Canadian Garrison Artillery
Band (RCGA).

La Musique de la RCGA fut formée sous la direction de Joseph Vézina (1849-1924),
célebre musicien québécois aux accomplissements remarquables. Premier chef de musique
d'envergure de la Musique des Voltigeurs de Québec des 1868, Veézina créa et dirigea de
nombreuses musiques militaires et musiques d’amateurs; il fut aussi le premier chef de
I’Orchestre symphonique de Québec. En outre, Vézina dirigea plus de 100 musiciens pour la
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premiére interprétation de « O Canada », qui eut lieu le 24 juin 1880 pendant un banquet de
la Saint Jean-Baptiste, a Québec.

Chef fondateur de I'Orchestre symphonique de Québec a partir de 1902, Joseph Vézina
a joué un role capital dans la vie musicale de la ville de Québec au tournant du vingtieme
siecle. Si son travail de directeur musical revient plus facilement a la mémoire grace a la
vitalité¢ des deux formations musicales aujourd'hui plus que centenaires, son ceuvre de
compositeur demeure néanmoins dans I'ombre. Celle-ci, trés appréciée du public selon les
témoignages de I'époque, compte tout de méme trois opéras-comiques complets, une
cinquantaine de pieces pour orchestre a vent et une dizaine de piéces vocales. Elle dort
cependant aujourd'hui, la plupart du temps & I'état de manuscrit, dans trois fonds d‘archives
consacrés a Joseph Vézina aux Archives nationales du Queébec, au Centre de référence de
I'’Amérique francaise et a la Bibliotheque du Conservatoire de Québec, fonds qui attendent
toujours d'étre mis en valeur.

Ce mémoire a pour objet de se pencher sur la partie de I'ccuvre de VVézina consacrée aux
vents a la lumiere de sa relation avec le concept de nation. Le choix du genre s'explique par la
place centrale que celui-ci occupe dans la production du compositeur sous des rapports tant
quantitatifs que qualitatifs; en améliorant la connaissance de ce répertoire, on en fait une
premiere mise en valeur qui pourrait inciter les musiciens a le redécouvrir de maniére concreéte,
c'est-a-dire en le jouant. La démarche musicologique est alors complete.

Quant a l'angle choisi pour aborder le sujet, sa premiere motivation vient du rdle le
mieux connu joué par Vézina, celui de directeur musical de la plupart des grands événements,
qu'ils soient religieux, patriotiques, musicaux, sociaux, sur une période de pres de 50 ans.
L'idée d'aborder sa musique sous l'angle du nationalisme s'inscrit aussi dans le sillage des
travaux de Lucien Poirier® et d'autres a ce sujet dans les années 1980, de méme que, plus prés
de nous, de chercheurs comme Elaine Keillor’. Vézinat, de culture francaise, se retrouve
musiciens engagé par loyauté avec I’ Angleterre (le Canada est alors colonie anglaise) tout en
favorisant un nationalisme canadien naissant.

Pour qui s’intéresse aux tuilages entre culture musicale francaise et culture musicale
québécoise, la lecture de ce travail universitaire est prioritaire.

Patrick Péronnet -23.04.2022-

L’auteur

® Lucien Poirier (1943-1997), organiste, musicologue et enseignant, il se spécialise également dans l'ccuvre du
compositeur frangais contemporain Georges Migot. A partir de 1981, ses recherches et ses publications portent
généralement sur la musique canadienne et son histoire, et celle du Québec en particulier. Sa plus grande
contribution, cependant, est fort probablement I'inventaire et I'é¢tude des sources musicales de la presse
québécoise depuis sa fondation en 1764 ; cette recherche a été entreprise par une équipe d'étudiants de
I'Université Laval sous sa direction ainsi que celle de Juliette Bourassa-Trépanier . Les découvertes apparaissent
dans le Répertoire des données musicales de la presse québécoise , dont le premier volume est publié & Québec
en 1990.

7 Elaine Keillor est une pianiste de concert de renommeée internationale et professeur émérite de 1’Université
Carleton d’Ottawa. Elle a été la premiére femme & étre recue docteure en musicologie a I’Université de Toronto.
Chercheuse, elle s’est spécialisée sur la musique canadienne. Elle est entre autres 1’auteure de I’Encyclopedia of
Native American Music of North America (2013).
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Jean-Philippe Coté-Angers a fait une maitrise en musicologie sur la musique pour
orchestre a vent de Joseph Vézina. Trompettiste au sein de la Musique des Voltigeurs de
Québec (musique de réservistes), il méne plusieurs projets sur la musique militaire
canadienne et son histoire, bien qu’il ait opté pour une carriére dans le Génie civil du
batiment. 1l a produit un autre document sur I’ceuvre de Joseph Vézina : Joseph Vézina et
[’orchestration au tournant du XXe siécle (1902-1924) pour I’Université de Laval®,

Jean-Philippe Coté-Angers

Le premier orchestre symphonique de Québec. Au centre, son chef, Joseph Vézina.

8 Disponible en francaise sur : https://www.sgqrm.qc.ca/wp-content/uploads/2017/10/Joseph-Vezina-et-
|_orchestration-au-tournant-du-XXe-siecle-1902-1924.pdf
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Résumé

Joseph Vézina (1849-1924) est I'un des premiers musiciens canadiens a tenter de définir
I'identité de sa nation, qu'il veut avant tout francaise et catholique, par ses compositions. Son
nationalisme est a I'image de celui que prone la bourgeoisie socioculturelle de la ville de
Québec a la fin du dix-neuviéme siécle, soit un nationalisme culturel s‘accommodant
géneralement bien des nationalismes politiques concurrents en Amerique du Nord.

Le choix de I'orchestre a vent pour affirmer la nation canadienne est motivé en bonne
partie par les nombreuses fonctions attribuées a cette formation musicale et par la facilité avec
laquelle il permet de concilier une écriture ouvertement patriotique a une écriture plus intime.
Loin de diminuer le nationalisme d'une ceuvre, I'expression individuelle du compositeur (on
parlera de son romantisme) lui permet au contraire de tenir un discours identitaire plus
éloquent. VVézina développe un style inspiré par les traditions musicales latines en général et
francaises en particulier, avec plusieurs nuances d'origines locales, britanniques et
étatsuniennes, a la fois pour se distinguer et pour intégrer dans une certaine mesure le
nationalisme politique de la Confédération canadienne.

Joseph Vézina
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9) Bénin

ZEMP Hugo

Une fanfare africaine

DVD documentaire, 2004-2011, editions
L’Harmattan, langue francaise, 72 minutes.

Présentation

La musique pour ensemble a vent, en Afrique de 1’Ouest, est un élément intéressant pour
qui s’intéresse aux métissages culturels. Peu de travaux musicologiques OuU
ethnomusicologiques se sont intéressés a ce phénoméne qui connait des extensions
inattendues au XXI°siécle.

Si, en Afrique comme ailleurs, il y eut toujours des instruments a vent et des musiques
militaires depuis la nuit des temps, la colonisation en a modifié la composition instrumentale
et I’usage.

Les colonisateurs ont importé leurs musiques militaires, leurs répertoires et leurs jeux
instrumentaux satisfaisant la le souhait des colons qui retrouvaient une part du Vieux
Continent dans les musiques de plein air. Le décorum dont s’entourent les diverses nations
coloniales (France, Royaume-Uni, Belgique, Espagne, Portugal, Allemagne) dans leur
représentations en Afrique sont une reproduction des rituels que les métropoles ont imposés,
soignant I’architecture, le costume et la musique. Au moment de la décolonisation, les armées
européennes ne laissent pas que des regrets pour des gouvernements en recherche d’identité
et de reconnaissance. Ainsi se recréent des musiques militaires imitatives de celles des
anciennes puissances coloniales, chargées de créer et diffuser le nouvel hymne national et
tentant de s’approprier des jeux instruments pour rivaliser avec les anciens « maitres » et
acquerir une respectabilité.

Pour les fanfares « civiles » et locales, il en va autrement. Les colonisateurs, quelle que
soit leur religion (catholiques ou protestants), ont interdit 1’usage des groupes instrumentaux
traditionnels au nom des pratiques dangereuses et iconoclastes de 1’animisme et d’une
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intolérance culturelle. C’est souvent I’Eglise qui recréée au sein de ses « missions » des
fanfares qui sont a la fois un moyen d’encadrer une vie sociale et une possibilité festive pour
animer une vie locale (paroissiale et associative) contrélée.

La diffusion de ce genre de fanfares est un phénomene peu exploré par la recherche.
C’est assez regrettable particulierement au regard de 1’Histoire, lorsque plus de cinquante ans
apres, la décolonisation connait un regain de contestation pour les sociétés africaines, entre
autres. L’exemple du Bénin est a ce titre révélateur. Il y a plus de 600 fanfares jouant a la fois
une musique traditionnelle (mélant chant, cuivres et percussions) mais aussi un mélange festif
et créatifs puisant des sources d’inspiration et d’expression dans le juju, I’afrobeat et le jazz.
De ce multiculturalisme nait une grande part de ces cultures que 1’on voudrait nationales.

Il nous est agréable de présenter dans cette rubrique un documentaire signé par un maitre
de I’ethnomusicologie : Hugo Zemp.

Patrick Péronnet -24.04.2022-

L’auteur

Hugo Zemp est un ethnomusicologue franco-suisse. Aprés des études d’anthropologie
et de musicologie a I’Université de Bale (Suisse), il obtient un doctorat a I’Ecole Pratique des
Hautes Etudes de Paris en 1968. Il rejoint le CNRS et enseigne I’ethnomusicologie a
I’Université Paris-Nanterre.

Connu pour ses travaux d’anthropologie de la musique chez les Dan de Cote-d’Ivoire et
pour ses recherches sur les étonnantes polyphonies et ethnothéories des ’Are’aré des lles
Salomon, il est aussi I’un des rares pionniers du cinéma ethnomusicologique a avoir utilisé, a
I’instar de son maitre Gilbert Rouget, ce moyen d’enquéte et de publication.

2R
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Hugo Zemp
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Résumé

A Jacqueville, sur le littoral ivoirien, prés d'Abidjan, une des premiéres mesures qui
suivirent la conversion de la population aux nouvelles religions lors de la présence coloniale
francaise, fut de prohiber les instruments de musique traditionnels. Mais le golt de la féte fut
le plus fort et pour pallier I'interdit religieux, la petite ville se dota d'une fanfare.

Histoire d'une fanfare pas militaire du tout, une fanfare dansante, une fanfare africaine
qui accompagne tous les grands et les petits moments de la vie, qu'ils soient officiels, religieux
ou festifs : féte nationale, messe d'assomption, funérailles, divertissement reprenant des airs
de la célebre danse "mapouka™, jeu musical avec ballon de foot, jeu expérimental de tambours
sacrés traditionnels...

Un débat animé entre les musiciens, ou I'humour n'est pas absent, aborde des questions
fondamentales sur la tradition et les transformations dans le contexte de la vie d'aujourd'hui.
De longues prises de vue au cceur de la musique et des paroles des musiciens permettent de
découvrir des moments intenses de la vie de cette fanfare pas militaire du tout, si différente
des ensembles de cuivres européens.

“Zemp a filmé (...) avec la précision et la clarté ethnographiques de ses précédents
disques et films (...).” (the World of Music)

“La combinaison entre les excellentes prises de vue et les commentaires spontanés des
musiciens rend ce film précieux (...).” (Ethnomusicology)

“Prix du film le plus innovant” (Festival International du Film Ethnographique de
Nuoro, Italie, 2006)
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10) France

FLANET Véronique

La belle histoire des fanfares des Beaux-Arts :
1948-1968

Paris, L’Harmattan, 2015, 251 pages, 26 Euros.
Apercu disponible sur :

https://www.qoogle.fr/books/edition/La belle histoire des
fanfares des Beaux/0gj2CAAAQBAJ?hI=fr&gbpv=1&prin
tsec=frontcover

Présentation par Noél Jouenne (extraits)

Les onze chapitres de cet ouvrage posent un regard ethnographique sur les fanfares des
Beaux-Arts, plus particulierement sur celles des ateliers d’architectures, car ces formations
festives sont essentiellement formées d’étudiants d’« archi ». VVéronique Flanet a recueilli de
nombreux témoignages directs afin d’en retracer une histoire solidement détaillée, de 1’apres-
guerre jusqu’aux lendemains de 1968. Cela la conduit tout d’abord a éclairer le lecteur sur
I’organisation et le fonctionnement des ateliers d’architecture avant la réforme introduite par
André Malraux en 1968.

L’enseignement de I’architecture se faisait dans des ateliers plus ou moins autonomes
(a I'intérieur ou a I’extérieur de 1’école des Beaux-Arts de Paris), dirigés par des patrons,
souvent grands prix de Rome, que les éleves doivent parfois appeler « Maitre ». Des plus
souples aux plus rigides, ces ateliers avaient en commun une tradition séculaire de rites de
bizutage, caractérisés par des brimades et des humiliations (souvent en rapport avec le sexe et
la nudite) et pouvant durer le temps des éetudes.
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C’est dans ce contexte assez rude que vont se développer les fanfares, issues des groupes
chantants formés dans ces ateliers. Elles rencontrent un rapide succés populaire — elles sont
plus proches du paysage musical qui leur est contemporain que d’autres formes de musique
plus savantes, comme la chorale ou la musique de chambre — et certaines ont perduré jusqu’a
nos jours. Un inventaire complet des différentes formations, de I’Ecole des Beaux-Arts a
1’Ecole spéciale d’architecture, en passant par les Arts Déco et I’école Boulle, est proposé par
Véronique Flanet. Prés d’une vingtaine d’entre elles font en outre 1’objet d’un historique,
exposé, suivant leur importance, en un paragraphe ou en un chapitre.

[...]

Véronique Flanet consacre un chapitre a I’ensemble des instruments de musique présents
dans les fanfares : de la trompette au souba, les cuivres dominent, mais 1’on trouve aussi des
bois (clarinette, hautbois...) et des percussions (grosse caisse, cymbales...), car, ce qui
importe, c¢’est « surtout ce qui fait du bruit » (p. 205). D’autres instruments plus hétéroclites
sont répertoriés, comme le sudrophone ou 1’ophicléide, et autre jazzo-flite. Une bréve
description en est faite, en lien avec une fanfare en particulier et parfois méme suivie d’un
nom de musicien.

L’auteure revient sur un débat a propos de I’introduction des bois qui, pour certains,
auraient pour conséquence de faire trop ressembler la fanfare a une harmonie. Une résistance
se fait donc sentir, a laquelle on pourrait aussi imputer I’absence d’un répertoire jazz. La
question du répertoire est d’ailleurs également traitée dans ce chapitre, ou il est montré que
les fanfares des Beaux-Arts les plus renommees ont largement contribué, notamment grace
aux enregistrements sonores, a diffuser un genre qui sera souvent copié ailleurs : « la culture
des fanfares s’appuie sur “I’esprit d’atelier avec ses thémes traditionnels” » (p. 215).

Enfin, le dernier chapitre, intitulé « Culture d’un comportement », aborde la mise en
scene de ces fanfares, avec I’ensemble des acteurs en présence : le concierge, qui est « celui
qui fait semblant de jouer » (p. 218), I’enclume et les morpions, dont le role est de faire
nombre, les groupies et les amuseurs publics. Cet « esprit farceur », potache, bouscule les
institutions en place, détourne les codes de la bienséance et se fait toujours aux dépens d’une
bourgeoisie dont les fanfarons eux-mémes font partie — « la majorité des éleves étaient issus
de la bourgeoisie aisée » (p. 223) — ou sont susceptibles d’appartenir a court terme. Un
amusement certes, mais porteur d’une symbolique qui est malheureusement occultée. Issue de
la culture de I’atelier, de I’apprentissage de la compétition — de la « domination » (p. 224) —
bien d’autres aspects, dont nous aurions apprécié¢ ’analyse, découlent en effet de cette
experience.

Noél Jouenne?

L’auteure

Véronique Flanet est ethnologue et anthropologue. Elle est titulaire d’un doctorat en
ethnologie (direction Jacques Soustelle). Elle a séjourné au Mexique comme membre
scientifique de la Casa de Velasquez (1981-1983), en Espagne et en Chine.

9 « La Belle Histoire des fanfares des Beaux-Arts, 1948-1968, », L’Homme [En ligne], 218 | 2016, mis en ligne
le 19 mai 2018, consulté le 25 avril 2022. URL : http://journals.openedition.org/lhomme/29006 ; DOI :
https://doi.org/10.4000/Ihomme.29006

37




Elle s'est intéressée notamment a la violence quotidienne au Mexique (La maitresse
mort, sur la violence au Mexique éd. Berger-Levrault, 1982), et au terrorisme de la bande a
Baader (La RAF Vie quotidienne d'un groupe terroriste dans I'Allemagne des années 1970, éd.
L’Harmattan, 2009). Elle fait également partie d'une fanfare. Résidant désormais & Nimes,
elle est également l'auteur de plusieurs études sur la tauromachie.

Résumé-introduction

La fanfare c’est physique.

On joue sans compter, debout sur ses deux pattes a se faire bousculer par un public
joyeux ou indifférent. Sous un soleil brilant, ou dans le froid. On joue a n’en plus pouvoir,
parfois a se faire éclater la peau des levres. Alors il y a des couacs. La fanfare des Beaux-Arts
ne redoute pas les fausses notes. C’est le propre du genre, c’est inévitable. L’exces fait sa
beauté.

En 1948, 4 I’Ecole des Beaux-Arts de Paris, atelier d’architecture Madelain est le
premier a se donner une fanfare ? « C’est venu d’un coup de jalousie entre ateliers », résume
André Roux. En effet, son futur rival en le voyant jouer avec quelques comparses sur la place
de Saint Germain-des-Prés lui donnera la réplique a sa maniére avec cette phrase fondatrice :
« Ces cons-la y arrivent, pourquoi pas nous ! ». Et le défi sera releve.

En 1955, la fanfare des Beaux-Arts est installée. Les fanfaristes sont courtisés par le
music-hall puis font les fous sur les plages de Saint-Tropez avec des épuisettes pour ramasser
des billets, uniquement des billets ! Tandis que le printemps 68 et ses revendications tous
azimuts secouent 1’Ecole, es institutions et tout un pays. Les fanfares n’en sortent pas
indemnes. Pourtant, méme si la plupart se dissolvent, le genre explose, s’ouvre a la rue et se
déploie dans une diversité extraordinaire.

La fanfare des Beaux-Arts est née entre le Boulevard Saint-Germain et la Seine, tout en
intuition et en joyeuse énergie. Elle a transmis la passion des cuivres, robustes et puissants,
les tubas serrés contre les corps, embrassés, les trompettes portées haut devant, et le souba qui
lance Amarcord sans prévenir, et 1’épure du trombone, et les percus qui tentent de mettre de
I’ordre dans tout ¢a. Et surtout quelque chose de I’esprit potache de 1’atelier, estampille de son
origine.
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11) Républigue centrafricaine

AROM Simha

La fanfare de Bangui, itinéraire enchanté d’un
ethnomusicologue,

Paris, Editions La Découverte, 2009, 210 pages.
Partiellement consultable sur :

https://www.qooqle.fr/books/edition/La fanfare de Banqui/
cCE2A0AAQBAJ?hI=fr&gbpv=1&printsec=frontcover

Présentation

Trompeur, le titre de I’ouvrage avait attiré notre attention lors de sa sortie, car de fanfare
a Bangui il n’y aura pas et finalement, le sujet de ce livre est un faux-nez comme 1’écrit
Guillaume Samson :

« Ce sujet est de fait éloigné des préoccupations scientifiques et esthétiques de I’auteur.
Au début du second chapitre de ce qui s’avére étre le récit de son itinéraire
d’ethnomusicologue, il confie a ce propos: « Une fois a Bangui, je n’ai évidemment pas monté
de fanfare. J’ai moi-méme fait en sorte que ce projet n’aboutisse pas» (p. 17). Ce qui vaut a
cette fanfare d’apparaitre en titre principal du livre, ¢’est en fait le rdle initial que ce projet
joua dans la découverte de I’ Afrique et de ses musiques par Simha Arom'°. »

La question peut alors se poser: quel pertinence y a-t-il dans cette rubrique
« Bibliographie », a présenter un ouvrage qui n’évoque pas notre centre d’intérét ?

La réponse est assez facile lorsque 1’on en revient au « pourquoi » de la présence de
Simha Arom a Bangui, capitale de la République Centrafricaine. En novembre 1963, le
corniste franco-israélien Simha Arom est contacté par le ministere des affaires étrangeéres
d’Israél. On lui relate la visite récente de David Dacko (1930- 2003) président de la jeune

10 Guillaume Samson, « Simha AROM : La fanfare de Bangui. Itinéraire enchanté d’un
ethnomusicologue », Cahiers d’ethnomusicologie, 22 | 2009, 266-269.
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République Centrafricaine qui, ayant entendu la fanfare des jeunes de Haifa veut doter son
pays de son équivalent.

C’est un des rares témoignages de ce que fut la décolonisation et I’usage des ensembles
d’instruments a vent non militaires dans un contexte de coopération culturelle, et a ce titre la
lecture des quatre premiers chapitres de ce livre est révélatrice de ce que 1’on pourrait
percevoir comme des transferts culturels possibles. Ironie de I’histoire, non seulement il n’y
aura pas de création d’une fanfare des jeunes a Bangui, mais Simha Arom renversera I’idée.
Ce ne sera pas une tentative de greffe culturelle venant de I’extérieur qui sera réalisee, mais
une découverte et une éducation « a ce qui leur appartenait en propre, a savoir un pan essentiel
de la culture — leur patrimoine musical ».

Patrick Péronnet -27.04.2022-

L’auteur

Simha Arom est né en 1930 a Dusseldorf. Apres la Nuit de Cristal, en novembre 1938,
sa famille est contrainte de quitter I’ Allemagne nazie pour la Belgique, puis la France.

Interné dans le camp de Rivesaltes jusqu’en 1941, Simha finit par en sortir. Sans
nouvelles de ses parents, a 14 ans, il part pour la Palestine. Blessé en 1948 lors de la guerre
d’Indépendance d’Israél a laquelle il participe, Simha entreprend des études musicales, obtient
un Premier prix de cor du Conservatoire national supérieur de musique de Paris et devient
Premier corniste dans 1’Orchestre symphonique de Jérusalem.

Dans les années 1960, envoyé par le gouvernement israélien pour créer une fanfare en
République centrafricaine, il est fasciné par les musiques traditionnelles de ce pays, en
particulier par les polyphonies vocales des Pygmeées Aka. Entré au CNRS en 1968, il y obtient
en 1984 la Médaille d’Argent. Il reviendra sur le terrain tous les ans de 1971 a 1991,
accompagné par des ethnolinguistes et des étudiants, pour y enregistrer ces musiques afin de
les étudier et les conserver.

Devenu ethnomusicologue, Simha Arom s’est attaché a la mise au jour de systémes
musicaux implicites et a la maniére dont une culture construit ses catégories cognitives telles
qu’attestées a travers sa musique — par le biais d’expérimentations de type interactif. Ses
travaux reposent sur le postulat que les données recueillies sur le terrain, pour étre valides,
doivent pouvoir étre corroborées par des données cognitives propres aux tenants de la culture
étudiée.

Ses recherches concernent 1’organisation temporelle de la musique, les échelles
musicales, les techniques polyphoniques, la musique dans le systéme social et I’¢élaboration
d’outils conceptuels en vue de la catégorisation, 1’analyse et la modeélisation des musiques
traditionnelles. D’une discipline principalement descriptive, il a tenté de faire une science a
part entiére, avec tous ses attributs : expérimentation, vérification, validation, modélisation,
conceptualisation et reconstitution par voie de synthése.
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Simha Arom

Résumé

Ca commence comme un roman d’aventure : un coup de fil du ministére des Affaires
étrangeres israélien propose en 1963 a un corniste de 1’orchestre symphonique de la radio de
partir en République centrafricaine, dans le cadre d’un programme de coopération : le
président centrafricain veut une fanfare...

Il n’y aura jamais de fanfare. Mais Simha Arom découvre des musiques extraordinaires,
notamment celle des Pygmées, et il est immédiatement bouleversé : « Je sentais que leur
musique venait du fond des ages, mais aussi, d’une certaine maniere, du plus profond de moi-
méme. Pourtant, je ne pouvais les connaitre, n’ayant jamais rien entendu de semblable. C’était
affolant. Comment ces musiciens faisaient-ils ? J’en étais tout ahuri. » Pour comprendre,
Simha Arom va faire un long périple en Centrafrique. Il va inventer de nouvelles méthodes de
recherche, créer un musee des arts et traditions populaires, multiplier les enregistrements. I
deviendra un ethnomusicologue de réputation mondiale.

De la forét ou vivent les Pygmées dans des conditions difficiles, jusqu’aux scenes des
festivals de musique en Europe ou ils se produisent désormais, Simha Arom nous raconte au
quotidien ces rencontres qui ont changé sa vie.
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12) Suisse

SPIELMANN Benjamin

200 Jahre Stadtmusik Bern. Vereinsgeschichte
1816-2016 [200 ans de la Stadtmusik de Berne.
Histoire de la musique 1816-2016]

2016, 104 p.

Texte disponible (langue allemande) sur :
https://www.academia.edu/23995350/200 Jahre Stadtmusik
Bern Vereinsgeschichte 1816 2016

Présentation

Il n'y a pratiqguement pas de village, de ville ou de quartier en Suisse sans ensemble de
musique a vent. L’introduction de ces musiques doit beaucoup aux guerres napoléoniennes et
a ’influence de la France a la fin du XVI1I1° siecle, surtout dans le milieu militaire. Mais ce
mouvement atteint tres tot le monde civil et s'est établi partout avec un nombre croissant de
formations civiles et laiques. La « Société Suisse des Brass Bands », la premiére association
nationale de musique a vent en Europe, a été fondée a Olten en 1862 sous le nom de
« Eidgendssischer Musik-Verein » et réunit rapidement plus de deux mille ensembles
d’instruments a vent en Suisse. Lorsque, dans les années 1960, les écoles de musique ont été
fondées, ce sont souvent les fanfares locales qui en furent les instigatrices. Enfants et
adolescents ont alimenté un réseau déja dense et peu remis en cause par la modernité du temps.
De nos jours, la « Féte fédérale de la musique » a lieu tous les cing ans et réunit plus de vingt
mille musiciens de toutes les régions de Suisse.

Avec plus de deux mille fanfares, comptant chacune de onze a cent musiciens, la Suisse
jouit a juste titre de la réputation d'étre un pays de fanfares. Contrairement a d'autres pays,
dont les associations d'harmonies civiles se sont contentées d’imiter les formations militaires
(pratique du défilé, usage massif des percussions et répertoire dédié), en Suisse on rencontre
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principalement des orchestres d’harmonie (avec bois et cuivres), ainsi que des fanfares pures,
des fanfares mixtes (intégrant les saxophones) et des brass-bands basées sur le modele anglais.
Chaque formation comprend aujourd’hui également une palette plus ou moins étendue
d'instruments de percussion avec des percussionnistes formés. La particularité du respect des
langues et traditions en Suisse se trouve illustrée. Selon les différentes régions du pays on
retrouve I’influence du pays voisin qui parle laméme langue. En plus des traditions régionales,
le financement public ou privé permet de sélectionner des chefs d’orchestre de grande qualité
dont le salaire est plus qu”honorable.

L’ouvrage de Benjamin Spielmann évoque 1’'une de ces formations suisses, la
Stadtmusik Bern. Si la ville de Berne n’est pas la plus peuplée des villes suisses, elle est
cependant la capitale fédérale depuis 1848. Hors I’historique de la formation, Spielmann a
réservé la moitié de son ouvrage a des questions fondamentales pour 1’avenir et notamment
I’interrogation sur les finances (équilibrage autofinancement et subvention), les problémes
liés a la discipline s’assiduité aux répétitions notamment pour les jeunes interprétes et le soucis
du recrutement pour renouveler la formation musicale tout en gardant un niveau de grande
qualité!!. Comme I’écrit Spielmann, ces trois questions « ne devraient pas étre inconnues de
la plupart des sociétés musicales », hélas, dans nombre de monographie portant sur les
ensembles a vent, ce sont des constats d’ autosatisfaction qui sont produits, rarement des mises
en perspective pour le futur. Ce n’est pas le moindre mérite de cet ouvrage.

L’auteur

Benjamin Spielmann est étudiant diplomé de 1I’Université de Berne et historien du pays
bernois au X1X¢siécle. Il est aussi percussionniste au sein de la Stadtmusik Bern.

Benjamin Spielmann

11 Une étude suisse sous la direction de Walter Bossard a été réalisée sur ce sujet en 2004 Walter Bossard et al.
: Problémes des jeunes talents dans les clubs de musique de cuivres suisses. Ed. Université de Lucerne. Lucerne,
2004.
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Résumé

Tous les ensembles d’instruments a vent ne peuvent pas se prévaloir de 200 ans
d'existence. La Stadtmusik Bern est fiere d'étre I'une des formations de musique a vent les plus
anciennes et encore existantes en Suisse, possédant une histoire aussi diversifiée et
extraordinaire. Commencé comme musique de garnison a caractére militaire, la Stadtmusik
s'est transformé en un orchestre a vent moderne aux XX°® et XXI° siécles avec des grands noms
tels que Carl Friedemann et Stephan Jaeggi.

En plus d'un apercu des 200 ans d'histoire, trois défis actuels sont abordés auxquels de
nombreux clubs de musique doivent faire face aujourd'hui : la discipline de répétition, les
ressources financiéres adéquates et le souci constant des jeunes musiciens. Des épisodes
illustratifs de I'histoire de la musique montrent que ces trois problématiques sont aussi
anciennes que l'association elle-méme. Enfin, les membres du conseil d'administration et les
membres actifs ont également leur mot & dire. Sous forme d'interviews, ils livrent des
informations sur leur parcours musical, leur implication dans la Stadtmusik et leur vision de
l'avenir.
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13) Etats-Unis d’Amérique

HANSEN Richard K.

The American Wind Ensemble: A Cultural
History (L’ensemble a vent américain, une
histoire culturelle)

Chicago (Etats-Unis d’Amérique), éditions GIA Publication
Incorporation, 2005, 503 pages.

Présentation

Le Dr Richard K. Hansen a rédigé un ouvrage attendu depuis longtemps dans le monde
des ensembles a vent. Ce livre est devenu rapidement le texte de référence de tous les cours
universitaires d'histoire et de littérature pour les ensembles a vent aux Etats-Unis d’ Amérique.
Nul n’ignore que 1’ensemble a vent (Wind Music est enseigné dans de nombreuses universités
étasuniennes, générant une pratique de bon niveau au sein d’orchestres universitaires
(Symphonic Wind Orchestra) et entretenant un regard renouvele sur les répertoires.

The American Wind Band : A Cultural History est I'ouvrage le plus complet de ce genre
jamais publié, méme s’il reste autocentré sur la nation nord-américaine. Le résumer est
impossible (il fait plus de 500 pages !), au mieux pouvons-nous en donner la structure et
indiquer quelques centres d’intérét. Dans la premiére partie, il explore les traditions musicales
des anciens Aztéques, les musiques de tambours et fifres des troupes coloniales, I'age d'or des
orchestres au X1X° siécle entre la fin de la Guerre de Sécession et la Premiere Guerre mondiale
et la fondation du mouvement des orchestres a vent modernes.

La seconde partie reprend les événements majeurs développés précédemment et les
replace dans le contexte de I'histoire des Etats-Unis, des arts connexes de la civilisation
occidentale et d'autres événements musicaux en Amérique. Cette référence exceptionnelle est
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présentée sous forme de tableaux, ce qui en fait une ressource indispensable pour tous les
chefs d'orchestre et historiens de la musique.

Au fil de la lecture de ’ouvrage on apprend que Sousa gagnait plus d'un million de
dollars par an (en dollars d'aujourd’hui) au sommet de sa carriere, que The Star-Spangled
Banner n'est devenu I'nymne national des Etats-Unis que plus d'un siécle aprés son écriture et
que son air provient d'une chanson a boire tapageuse, que Percy Grainger était un pacifiste et
s'opposait a I’implication des Etats-Unis d’ Amérique dans la Premiere Guerre mondiale alors
que sa musique devenait un cri de ralliement pour les troupes ou que Richard F. Goldman a
rendu compte directement au président des Etats-Unis de I'état des musiques pendant la
Seconde Guerre mondiale, I'un des rares chefs d'orchestre a avoir jamais eu un acces aussi
direct aux hauts fonctionnaires du gouvernement.

Dans la troisieme partie, Hansen indique des orientations pour les recherches futures et
envisage un avenir radieux pour la tradition des orchestres a vent. Ce livre confirme le réle
important que l'orchestre a vent a joué - et continue de jouer - dans la culture et I'histoire
americaines.

Patrick Péronnet -27.04.2022-

L’auteur

Décédé le 16 septembre 2020 a 1I’age de 69 ans, le Dr Richard K. Hansen était titulaire
d’un Doctorat en Musicologie historique et en éducation musicale a I’Université du Minnesota
(Etats-Unis d’Amérique). Il a présenté sa thése, The American Wind Band: New Historical
Perspectives au 11éme Congrés International de WASBE a Jonkongping, Suede en 2004.
Membre de la WASBE et de I'IGEB, Richard K. Hansen dirigeait I’Orchestre d’harmonie de
la St. Cloud State University et y enseignait la Musique de chambre pour vents. Il a aussi
enseigné des cours de premier et deuxieme cycle en direction d'orchestre, histoire de la
musique et histoire de la littérature pour orchestre d'harmonie.

Richard K. Hansen
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14) France / Grand Est
(GROSDEMANGE Simon

L'Orchestre d'harmonie de Vittel : cent
cinguante ans de vie musicale dans une station
thermale des Vosges, 1866-2016

préface de Jean-Jacques Gaultier, maire de Vittel.
Nancy, éditions Le Parnasse francais, 2016, 142 pages.

Présentation

Un livre-hommage-anniversaire reste souvent un ouvrage confiné a sa petite patrie sans
autre ambition qu’une autocélébration. Cela aurait pu étre le cas avec cette monographie dont
I’objet est ’Orchestre d’Harmonie de Vittel (Vosges). Comme le titre le journal local « Ce
n’est pas tous les jours qu’on féte ses 150 ans ». Dans un paysage associatif parfois morose
(quoique Vittel semble échapper a la régle), I’orchestre d’harmonie continue d’impulser une
véritable dynamique initiée en 1866 par quatre hommes : Joseph Dupont, Emile Molard (le
« pére » Molard), Nicolas Yegre et le tailleur vittellois Roy. Quatre gargons pleins d’avenir
qui, sans le savoir, venaient de lancer une fabuleuse aventure dont I’histoire se perpétue et est
aujourd’hui retracée dans un livre issu du mémoire de Master d’un (ancien) étudiant en
musicologie.

Sans doute doit-on faire remarquer qu’une monographie reste un ouvrage a portée
locale. L’occasion pour un petit bassin géographique de se remémorer les heures passées,
voire, ici, d’illustrer 150 ans d’Histoire par le prisme de la pratique musicale en amateur. Si
la réputation et le nom de Vittel, ville thermale, n’est plus a faire, il est bon de rappeler que la
localité ne comptait que 1.345 habitants en 1866 et qu’elle reste une ville modeste avec ses
5.000 habitants aujourd’hui. Le thermalisme fut un moteur pour la musique d’harmonie, les
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curistes aimant I’ambiance du kiosque comme dans toute ville de villégiature. Il y a, a ce sujet,
une belle comparaison a faire avec Vichy que Christian Paul a étudié en son temps'?.

Laou il y a originalité dans cet ouvrage, c’est que 1’ Auteur trace trois axes principaux :
d’une part une histoire chronologique attendue de la création de la fanfare a I’orchestre
d’harmonie, d’hier a aujourd’hui. Une seconde trame permet de lier 1’orchestre a la ville
thermale, I’implication des municipalités successives pour la refondation d’un orchestre, la
vie d’une cité thermale et de son casino. Enfin une troisieme voie plus anthropologique ou
sociologique se trace pour suivre et expliquer les rituels auxquels participent 1’harmonie du
monument aux morts aux concerts, festivals et fétes.

En somme I’histoire d’un orchestre d’harmonie qui a beaucoup de points communs avec
nombre d’autres associations musicales comparables sur 1I’ensemble du territoire national mais
qui possede aussi ses particularismes révelés affirmant sa personnaliteé.

Patrick Péronnet -01.05.2022-

L’auteur

Simon Grosdemange, ancien étudiant en musicologie a I'Université de Lorraine, est
aujourd’hui chargé de communication pour un groupe bancaire a Lyon.

Simon Grosdemange

Résumé (4° de couverture)

Artistique et scientifique, telle est la double approche de ce remarquable travail
universitaire que Simon Grosdemange a bien voulu consacrer a I'histoire de I'Orchestre
d'Harmonie de la Ville de Vittel, qu'il en soit vivement félicité et remercie ! Les liens entre la
Municipalité et I'Harmonie sont indéfectibles, depuis toujours, mais plus encore en cette année
2016 qui marque le 150° anniversaire d'un orchestre dont la notoriété et la légitimité ne sont

12 pAUL Christian, Les sociétés musicales du bassin thermal de Vichy de 1860 a 1914, Pantin, éditions du Petit
Page, 2014,340 p.
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plus a faire, du pére Molard a I'étonnement et aux compliments de Charles Gounod, aux
concerts internationaux et aux enregistrements sous la baguette de Michel Coulon et de
Christophe Jeannot, I'histoire de I'Orchestre d'Harmonie se confond avec I'histoire de la station
thermale ; son allant, son allure, son style et son répertoire, en font un des meilleurs
ambassadeurs de cette cite, un véritable symbole et une fierté pour la ville !

SInos GROSDEMANGE

L"Orchestre d'Harmonie de Vinel

ConY conguanis oXr & W Weihah
Sy e stasen ovendd oy e

1588~ I¢

Patface e D0 e 1wl o s Gt t iy
Wake M Yaw

Lokt )y fane LT -

Dgis PO S ivess

52




15) Italie
CHIRICO Teresa

Le bande musicali nell’ltalia Meridionale. 1l
contributo di nuovi documenti d’archivio
[L’ensemble a vent dans 1’Italie meéridionale.
L’apport de nouveaux documents d’archive]

Dans : Lumiere en marche. Actes de la journée d'étude
sur les groupes musicaux (Allumiere, 14 juin 2013)
edité par Johann Herczog, Teramo, Palumbi Editions,
2015

Présentation

De I’aveu méme de 1’Auteure, le sujet aborde est si riche qu'il pourrait remplir de
nombreux volumes. Depuis trente ans maintenant nous assistons a une multiplication de
publications et I'épanouissement de la recherche et des theses universitaires sur les ensembles
d’instruments a vent (banda) en Italie. Cela tient surtout au " dédouanement " de I'objet étudié,
longtemps négligé voire snobe par la docte musicologie, qui traditionnellement considérait les
ensembles a vent comme les enfants pauvres du monde musical en général et des orchestres
en particulier. Comme cela a maintenant été amplement démontré, la connaissance des
activités des ensembles a vent sur territoire ne peut pas étre ignorée de I'histoire musicale de
ce dernier, voire méme de son histoire tout court.

Parlant de I'ltalie du Sud en particulier, rappelons a quel point la banda fut mélée aux
activités politiques, célébrations civiles et religieuses, vie militaire et artistique, et quelle était
I'importance de I'action de ces groupes et des leurs membres au sein du tissu social de villes
de I’Italie méridionale. L'augmentation de la recherche musicologique et I'étude de
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sources archivistiques telles que dépouillement des journaux spécialisés ou non, traités
musicaux, recherches iconographiques et organologiques (histoire des instruments de
musique), ont révélé une quantité illimitée d'informations relatives a 1’histoire complexe des
« ensembles a vent », de nature a forcer la musicologie a reconsidérer leur importance et
réviser ses « perspectives d’étude ». L'immense panorama qui prend corps dans
cette recherche tient a la « micro-histoire » locale mais, en méme temps, « a la macro-
histoire » de la musique et de la société. Aujourd’hui nous sommes encore loin d'une
reconnaissance thématique de toutes ces sources pour qu’une reconstitution historique des
activités de groupe de toute la péninsule italienne soit possible. Il est possible cependant d’user
de statistiques pour s’approcher d’une vision globale.

L’étude de Teresa Chirico rappelle qu’au début du XIX® siecle, les musiques militaires
francaises liées a I’Empire napoléonien et/ou au Maréchal Joachim Murat (1767-1815), roi de
Naples entre 1808 et 1815, ont influencé durablement la Musique et les ensembles a vent dans
I’'Ttalie du Sud. De facon plus générale et postérieure, I'action des musiques militaires du
royaume des Bourbons-Deux-Siciles a permis la formation des noyaux de musiques (bandas)
civiles tout au long du X1X¢siécle, bien que plusieurs ensembles soient interdits et dissous par
la police du Royaume pour des motifs politiques.

Naples représentait une pépiniére remarquable pour les activités du groupe, avec son
Conservatoire de San Pietro a Majella et surtout 1’école de musique de I’hospice des pauvres
(Pia Opera del Regio Albergo dei poveri), dont Vincenzo Fioraventi (1799-1877) fut le
directeur entrel867et1872. Toute la démonstration de Teresa Chirico repose sur
I’implication des institution religieuses éducatives, notamment pour la musique, et la
formation d’éléves a I’'usage des maitrises et psalettes des églises. Ces derniers, une fois la
mue venue, se reconvertirent comme musiciens dans les musiques civiles et influencérent
grandement les ensembles a vent municipaux.

Patrick Péronnet -28.04.2022-

L’auteure

Teresa Chirico est professeur d'histoire et d'historiographie de la musique au
Conservatoire "Sainte Cécile" de Rome. Elle est licenciée en Lettres, diplébmée en Piano et en
Chant et a obtenu un Doctorat en patrimoine culturel et territoire - musicologie et histoire de
la musique a I'Université de Rome

Elle fait partie de I'équipe de recherche du projet international PerformArt, financé par
le Conseil européen de la recherche et hébergé par le Centre National de la Recherche
Scientifique, en partenariat avec I'Ecole Francaise de Rome (ler septembre 2016 - 31 aolt
2021).
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Teresa Chirico

Résumé

L'article décrit brievement I'histoire des groupes musicaux du sud de I'ltalie au XIX®
siecle, en utilisant de nouveaux documents d'archives et des statistiques du XIX® siecle
promues par le ministére de I'Education. Les documents portent également des informations
sur la naissance de certaines institutions nées au siécle précédent. L'article considere les
relations entre les ensembles a vent (banda) et I'éducation musicale, les instituts
d'hospitalisation (par exemple les orphelinats), les associations musicales, les orchestres
locaux.
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16) Etats-Unis d’Amérique

BATTISTI Franck L.

The New Winds of Change [Les « nouveaux »
vents du changement]

Editions Meredith Musique, 2018, 437 pages.
Extraits disponibles (langue anglaise) sur

https://yolocounty.overdrive.com/media/4317500

Présentation

Il nous est agréable de présenter ici ce que certains pourraient prendre pour la bible de
I’orchestre d’harmonie du XXI® siécle. L’ouvrage présenté est en fait une suite a deux
ouvrages précédents aujourd’hui épuisés et portant tous le titre de The Wind of Change,
difficile a traduire sinon comme « les vents du changement » étant entendu que ce sont les
ensembles d’instruments a vent (Wind Ensemble) qui incarnent ce changement.

Le personnage de Franck Battisti est incontournable de la vie musicale pour ensemble a
vent aux Etats-Unis d’Amérique. Son travail et la réputation de ce dernier a la téte d’orchestre
universitaires est typique d’une nouvelle génération. Ce ne sont plus les chefs de musique
militaires, ni les grandes formations liées a I’armée qui sont sous les projecteurs de 1’actualité
musicale des ensembles a vent aux Etats-Unis. Et Franck L. Battisti a le mérite d’avoir été un
pionnier dans ce domaine. Il fait partie avec Frederick Fennell et Robert Boudreau de ces
novateurs qui osérent s’adresser aux plus grands compositeurs de leur temps pour doter
I’ensemble a vent d’un répertoire renouvele.

Nous nous permettons cependant un coup de canif dans cette nouvelle édition
augmentée de The Wind of Change. Il est bien évident qu’il ne s’agit en aucune maniére d’une
anthologie exhaustive et mondiale qui aurait I’heur de tenir en 437 pages. Surtout, ce travail
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est trés orienté sur I’ensemble a vent étasunien et ses compositeurs. Si I’Histoire figure en
bonne place, ce n’est que pour expliquer sa naissance et sa diffusion jusqu’au milieu du XXe
siecle. Une fois passée la Seconde Guerre mondiale, seuls sont mis a I’honneur les ensembles
et les compositeurs de 1’école américaine. C’est bien dommage, mais sans doute Franck
Battisti pense qu’il est du devoir des autres nations musicales d’exposer leurs histoires. 1l y a
Ia un défi a relever, y compris pour nous Frangais et pour 1’orchestre d’harmonie que nous
souhaitons défendre. Nous laissons a Thomas C. Duffy chef d’orchestre, compositeur et
professeur a 1’Université de Yale (New Haven, Etat du Connecticut), le soin de vous présenter
I’ouvrage plus en détail ci-dessous.

Patrick Péronnet -01.05.2022-

Présentation par Thomas C. Duffy

Ce livre regorge d'informations précieuses sur la progression de I'ensemble a vent depuis
ses racines au XVI°® siecle jusqu'a la deuxieme décennie du XXI® siécle, et identifie les
principaux compositeurs, chefs d'orchestre, pédagogues pionniers, chercheurs et
commanditaires du mouvement, ainsi que les associations et organisations dont 1’objet est
I’ensembles a vent.

The New Winds of Change est une mise a jour des deux publications précédentes - The
Wind of Change et Winds of Change Il - Le dernier tiers de cette edition la plus récente est
entierement nouveau, avec des listes de premiéres et de commandes qui ont marqué le milieu
créatif des deux dernieres décennies.

Franck Battisti a écrit le parfait hybride entre une publication de recherche utilitaire et
une lecture historique ou musicologique. N'hésitez pas a utiliser I'index complet. Il permet de
sélectionner les données et de rechercher le qui, le quoi, le quand et le ou des ensembles a
vent. Sa lecture depuis le début permet de se faire un idée exactes des longs siécles de
développement et surtout de I'incroyable explosion d'activités au cours des cinquante derniéres
anneées. Quelle chronologie étonnante, qui s'étend du vélin de Gabrieli aux ondes du Composer
Datebook de NPR ! [...]

Le récit de Franck Battisti est une sorte de journal historique communautaire, dans la
mesure ou nous sommes nombreux a partager des liens personnels et a étre impliqués dans de
nombreux événements qu'il relate. Ce dernier volume sert aussi en quelque sorte de compte
rendu aux nombreuses organisations professionnelles qui y sont identifiées ; il y a beaucoup
de détails sur les pieces pour orchestre d'harmonie/ensemble qui ont été présentées lors de
leurs réunions nationales - des détails qui identifient plusieurs compositeurs a leurs débuts
avant qu’ils n’acquiérent une grande notoriété.

Alors jetez-vous dans cette lecture. Et laissez-vous inspirer. Et peut-étre qu'a force de
travail et de chance, vous trouverez votre nom et votre performance dans I'index du prochain
livre de Franck Battisti sur le monde des harmonies et ensembles & vent des troisieme et
quatriéme décennies du XXI€ siecle !

L’auteur

Frank Battisti est chef d'orchestre émérite du New England Conservatory Wind
Ensemble. Il a commencé sa carriére d'enseignant dans les écoles publiques d'lthaca (Etat de
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New York) en 1953 et a été directeur de groupes a Ithaca High School de 1955 a 1967. Sous
sa direction, L'lthaca High School Concert Band est devenu I'un des ensembles les plus
raffinés et des plus particuliers des Etats-Unis d’ Amérique. Son projet de commande innovant
a généré 24 ceuvres composées par d'éminents compositeurs américains.

Battisti a ensuite enseigné au New England Conservatory de Boston (Massachusetts) de
1969 a 1999. Sous sa direction, le NEC Wind Ensemble s'est imposé comme I'un des premiers
ensembles du genre au monde. Tout au long de sa carriere, Battisti a commandé et créé des
ceuvres de plusieurs des plus grands compositeurs dont John Harbison, Witold Lutoslawski,
Vincent Persichetti, Michael Colgrass, Daniel Pinkham, Gunther Schuller, Robert Ward, lvan
Tcheripnin, Sir Michael Tippett, Warren Benson, Leslie Bassett et Alec Wilder.

Battisti a dirigé des ensembles a vent universitaires, militaires, professionnels et
scolaires aux Etats-Unis, en Angleterre, en Europe, au Moyen-Orient, en Afrique, en
Scandinavie, en Australie, en Chine, a Taiwan, au Canada, en Amérique du Sud, en Corée du
Sud, en Islande et en URSS. Il a co-fondé en 1981 la World Association of Wind Bands and
Ensembles (WASBE). Il a été rédacteur en chef pour des maisons d'édition musicale et a écrit
des centaines d'articles sur la littérature, la direction d'orchestre et I'éducation musicale pour
les ensembles a vent et les orchestres d’harmonie. Il est également auteur/co-auteur de cing
livres dont The 20th Century American Wind Band/Ensemble, The Winds of Change, On
Becoming a Conductor: Lessons and Meditations on the Art of Conducting,

Parmi les nombreux prix que Battisti a recus, citons un doctorat honorifique en musique
de I'lthaca College et du Rhode Island College, le Krasner Excellence in Teaching Award du
New England Conservatory, le prix Lowell Mason des éducateurs de musique du
Massachusetts, le prix AWAPA de la National Band Association et la médaille de la Midwest
Clinic.

Frank Battisti
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FRANK L. BATTISTI

Foreword by Thomas C. Duffy
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17) Suisse

BONZON Gaél
Le basson russe : un instrument qui détonne

Genava . revue d’histoire de I’art et d’archéologie,
n° 58, 2010, p. 77-89.

En lecture libre sur :

https://www.e-periodica.ch/cntmng?pid=gen-
001:2010:58::289

Présentation

Voila un article documenté et précis qui fait le point sur les connaissances historiques,
musicologiques, scientifique et organologique d’un instrument idoine de I’ensemble a vent
du début du XIX® siécle : I’énigmatique « basson russe ».

Si nous attirons I’attention sur cet article, c¢’est pour des raisons diverses. Il nous a
toujours semblé qu’une connaissance sur I’organologie des instruments de musique était
nécessaire pour comprendre leur réle instrumental au sein d’un ensemble constitué. Le nom
méme de « basson russe » est, pour le non-initi¢, un piége sémantique. Plus proche d’un cuivre
que d’un bois, il est I’instrument intermédiaire entre le basson et le tuba a la charniere des
XVIII® et XIX® siécle.

Une autre raison est patrimoniale. Nombre de formations musicales possedent des
instruments anciens au fond de leurs placards, méme s’ils ne sont pas aussi rares et anciens
qu’un basson russe. Souvent, par méconnaissance ou indé¢licatesse, les « vieux binious »
disparaissent au titre de nids a poussiére occupant une place imméritée. Il nous semble que
tout comme la banniere ou des objets tels coupes et médailles obtenus dans des concours, la
formation musicale peut s’enorgueillir de posséder un bout de patrimoine. C’est d’autant plus
intéressant qu’il s’agit d’un patrimoine vivant. Au pire, il est souhaitable que ces « reliques »

60




soient déposees dans un lieu de conservation adéquate (un musée). Au mieux, il est heureux
que ces objets soient visibles au sein des salles de travail ou de répétition. Ils sont I’histoire
de ceux qui ont précéde, ce qui correspond a la définition de « Patrimoine : ensemble des biens
hérités des ascendants ou réunis et conservés pour étre transmis aux descendants ».

Patrick Péronnet -29.04.2022-

L’auteure

Gaél Bonzon est collaboratrice scientifique au Musée d’art et d’histoire de Genéve
depuis 2001. Elle s’occupe notamment des collections de mobilier, d'instruments de musique
et dorféevrerie. Parmi les expositions auxquelles elle a participé figurent notamment
"Costumes des tsars™ en 1998 et, plus récemment "A la tombée de la nuit” et "Fascination du
Liban". Elle est titulaire d’une licence en Lettres de I’Université¢ de Genéve.

Résumé

Lorsqu’en 1910 le visiteur déambulait a travers les salles affectées aux arts décoratifs
du « Grand Musée », comme il était baptisé alors par une population stupéfaite par sa
superficie, il empruntait un parcours le conduisant des collections de tissus a celles des émaux,
en passant par les céramiques jusqu’aux metaux ouvrés. Contigué a ces derniers, la salle
consacrée aux arts du bois présentaient deux vitrines renfermant la collection d’instruments
de musique rassemblée par Camille Galopin (Genéve, 1861-1904). C’est la que dans 1’une
d’elles, surplombant guitare, cistre, lyre, musette, basson et autres raretés était accroché un
singulier instrument au pavillon en forme de téte de dragon qui, tel un cerbére, semblait veiller,
inflexible sur les membres hétéroclites de cette présentation.

Quel est donc cet instrument a la physionomie effrayante ? Quels sont ses origines, sa
fonction, le contexte dans lequel il était habituellement joué et comment expliquer sa présence
et celle d’objets comparables au sein du Musée d’art et d’histoire ? Telles sont les questions
auxquelles Gaél Bonzon tente une réponse.
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Serpent droit dit « basson russe »
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18) Serbie

VASILJEVIC Maja et DAJC Haris

Between Courtly, Civil and Military Service :
Military Musicians in the Principality and
Kingdom of Serbia 1815-1918 [Entre service
court, civil et militaire : les musiciens militaires
dans la principauté et le royaume de Serbie 1815-
1918]

ISTRAZIVANJA Journal of Historical Researches,
n° 28, 2017, University of Belgrade, Faculty of
Philosophy.

Texte disponible (en anglais)

https://www.academia.edu/41667981/Vasiljevi%C4%87 M
and Daj%C4%8D H BETWEEN COURTLY CIVIL A
ND MILITARY SERVICE MILITARY_ MUSICIANS |

N_THE PRINCIPALITY AND KINGDOM OF SERBIA

Présentation-résumé

Les musiciens militaires ont joué un réle de pionnier dans le développement de musique
en Serbie au X1X® siecle et jusqu'a la fin de la Grande Guerre. Cet article est le résultat d'une
recherche sur le projet Modernization of Western Balkans financé par le Ministere de
I'éducation, des sciences et du développement technologique de la République de Serbie.
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https://www.academia.edu/41667981/Vasiljevi%C4%87_M_and_Daj%C4%8D_H_BETWEEN_COURTLY_CIVIL_AND_MILITARY_SERVICE_MILITARY_MUSICIANS_IN_THE_PRINCIPALITY_AND_KINGDOM_OF_SERBIA
https://www.academia.edu/41667981/Vasiljevi%C4%87_M_and_Daj%C4%8D_H_BETWEEN_COURTLY_CIVIL_AND_MILITARY_SERVICE_MILITARY_MUSICIANS_IN_THE_PRINCIPALITY_AND_KINGDOM_OF_SERBIA
https://www.academia.edu/41667981/Vasiljevi%C4%87_M_and_Daj%C4%8D_H_BETWEEN_COURTLY_CIVIL_AND_MILITARY_SERVICE_MILITARY_MUSICIANS_IN_THE_PRINCIPALITY_AND_KINGDOM_OF_SERBIA
https://www.academia.edu/41667981/Vasiljevi%C4%87_M_and_Daj%C4%8D_H_BETWEEN_COURTLY_CIVIL_AND_MILITARY_SERVICE_MILITARY_MUSICIANS_IN_THE_PRINCIPALITY_AND_KINGDOM_OF_SERBIA

Rappelons en amont que la Serbie subit deux longues occupations dans son histoire.
Entre 1459 et 1804, elle était sous la coupe de I’Empire ottoman. La principauté de Serbie
ayant chassé les ottomans, passe sous la coupe de I’Empire austro-hongrois. En 1878, le
Congreés de Berlin accorde son indépendance a la Serbie. Cette derniére devient un royaume
jusqu’a 1918, date a laquelle la Serbie fait partie de la premiere Yougoslavie, créée
en 1918 sous le nom de Royaume des Serbes, Croates et Slovénes, puis rebaptisée
en 1929 Royaume de Yougoslavie.

Hors cette contextualisation historique, les Auteurs se sont intéressés a la profession de
musicien militaire, sujet qui n’avait pas attiré jusqu’alors l'attention des chercheurs. Les
raisons de cette négligence doivent étre trouvées par I’attention qu’eurent la musicologie et
les autres sciences humaines pour la développement de la musique au sein de la société civile
émergente. Sans doute aussi y eut-il de la part des recherches académiques une tendance a
nier la pratique de la musique et des musiciens militaires, négligeant I'importance et la qualité
de leur existence et leur role dans la vie culturelle et le fonctionnement de nombreuses
organisations serbes, privilégiant les pratiques de la musique civile. Des lors, on pourrait
supposer que le positionnement des musiciens a contribué a leur « étrangeté » et a leur
inaccessibilité pour l'interprétation et la recherche. Cependant, pour les historiens sociaux, la
perspicacité de cette question est importante parce que les musiciens militaires en Serbie
étaient a l'intersection de deux empires, les Ottomans et les Habsbourg. Le travail de Maja
Vasiljevic et d’Haris Dajc a d’abord été une recherche de sources, recueillant des “esquisses"
de la vie de musiciens militaires en Serbie en marge des historiographies musicales de
I'ancienne génération de musicologues serbes et le croisement des travaux de quelques
historiens militaires qui, dans leurs recherches, sont tombes sur le sujet de musiciens militaires
en Principauté de Serbie.

En général, pendant la période de Principauté et Royaume de Serbie, les activités
professionnelles des musiciens militaires étaient liées a la musique instrumentale et
orchestrale alors que I’attention des musicologues était fixée sur les chants populaires ou le
théatre lyrigue. On peut conclure finalement que seules des données sommaires sont
disponibles sur I'armée. Jusqu'a présent, un seul ouvrage avait été publié sur la musique et les
musiciens militaires en Serbie, couvrant une longue période de 1831 a 1945, au cours de
laquelle la musicologue Gordana Krajaci¢c a rassemblé des documents d'archives
exceptionnels dans les dépots d’archives, bibliothéques et autres institutions, ayant également
consulté une énorme quantité de périodiques militaires et musicaux.

Afin de réaliser I'approche historique, musicologique et sociologique intégrale au métier
de musiciens militaires en Principauté et Royaume de Serbie, il est nécessaire de faire
d'énormes recherches préliminaires dans les fonds volumineux des archives militaires et dans
les Archives de I’Etat, mais aussi dans les archives de I'Institut de musicologie de I'Académie
serbe de Sciences (SASA). Les sources sur les musiciens étaient marginales et rares dans toutes
les archives citées. Les archives militaires de Belgrade sont le plus important lieu ou sont
conservés les documents nécessaires a la recherche du métier de musicien militaire, mais elles
ne fournissent de données que sur les musiciens militaires qui faisaient partie du corps des
officiers, c'est-a-dire ceux qui occupaient des postes supérieurs de chef d'orchestre, ceux qui
détenaient un grade d'officier inférieur de capitaines et dans certains cas un grade d'officier
supérieur, par exemple celui de lieutenant-colonel. Les données sur tous les musiciens de rang
inférieur ne sont pas conservées dans les Archives militaires. De ce point de vue, les futures
recherches pourraient surtout porter sur les officiers musiciens militaires qui faisaient partie
de I'élite de leur temps. En outre, nous devrions d'abord nous concentrer sur les études des
musiciens-militaires les plus importants musiciens de ladite période, a savoir : Josif
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Schlesinger (1794—1870), Dragutin Cizek (1831-1913), Dragutin Frantisek Pokorni
(1868—1956) et Stanislav Bini¢ki(1872—1942).

L’¢étude proposée suit trois axes. Une étude sur les parcours de musiciens a la croisée
des Empires et les migrations de nombreux musiciens tcheques vers la Serbie apres 1878
précede la recherche de signifiants dans I’influence du militaire sur le civil et la part active
jouée par les musiciens militaires dans le processus de modernisation de la Serbie et de
professionnalisation des musiques militaires serbes puis yougoslaves.

Patrick Péronnet -30.04.2022-

Serbie, 1909, Une fanfare militaire préte a mener I'armée austro-serbe au combat.

Les auteurs

Maja Vasiljevic (née en 1980), est docteure en sociologie et dipldmée en musicologie.
Elle est professeure a la Faculté de philosophie de I'Université de Belgrade, Département
d'histoire depuis 2011.

Critique musicale et animatrice a Radio Belgrade 2, consultante pour les questions
d'histoire au Département de la culture et du programme d'éducation sur la radiotélévision
nationale de Serbie, elle a publié des articles sur différents sujets : la musique de film, RSFY,
guerre froide, la communauté juive de I'Empire ottoman pendant I'Holocauste, racisme, genre
et politique des minorités a Belgrade occupée pendant la Seconde Guerre mondiale.
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Son doctorat en sociologie (2020) porte sur la musique et les musiciens a Belgrade
pendant la Seconde Guerre mondiale et les relations entre les pratiques de la musique et le
discours sur la biopolitique de Michel Foucault et les implications de I'holocauste.

Maja Vasiljevic

Le professeur Haris Daj¢ est professeur-adjoint responsable scientifique a la Faculté de
philosophie de I'Université de Belgrade, ou il coordonne I'équipe de chercheurs de la Faculté
de philosophie. Historien et politologue il est un des spécialistes des idéologies populistes en
Europe centrale et orientale. Ses réflexions et centres d’intérét sont orientés sur le passé de la
Serbie pendant la Seconde Guerre mondiale, I’Holocauste en Serbie et la demande
d’intégration de la Serbie a I’Union Européenne

Haris Daj¢
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19) Etats-Unis d’Amérique

SULLIVAN Jill M.

Bands of Sisters: U.S. Women's Military Bands
during World War II [Musiques militaires
féminines americaines pendant la Seconde
Guerre mondiale]

Préface de Raoul F. Camus, Metuchem (New Jersey),

Scarecrow Press, 2011, 182 p.

Présentation-résumé

Le samedi 14 novembre 1944, les auditeurs de la radio entendent un annonceur
enthousiaste décrire quelque chose gu'ils n'avaient jamais entendu auparavant : des femmes
jouant "I'nymne des Marines" au lieu du traditionnel United States Marine Band entiérement
masculin. Les musiciennes étaient en fait membres de 1’organisation sceur, le Marine Corps
Women's Reserve Band de Camp Lejeune, en Caroline du Nord. Aujourd'hui, peu se
souviennent de ces groupes militaires entierement féminins car seul un petit nombre de leurs
performances ont été diffusees ou pressées sur vinyle. Mais, comme le soutient Jill Sullivan
dans Bands of Sisters: U.S. Women's Military Bands during World War 11, ces lacunes dans
les archives historiques peuvent difficilement étre considérées comme la mesure de leur
succes.

La nouveauté de ces groupes - initialement employés par lI'armée américaine pour
soutenir les campagnes d'engagement - a attiré suffisamment de spectateurs pour que les
groupes soient sollicités pour effectuer des tournées, récoltant des fonds pour la guerre et
remontant le moral aux familles et populations civiles. Ces femmes, une fois libérées de leurs
engagements a la fin de la guerre, ont refuse de se fondre dans la domesticité d'apres-guerre.
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Jill M. Sullivan couvre I'histoire de ces ensembles, retracant des récits tels que celui de
ces femmes professeurs de musique qui quittent leur poste pour devenir des musiciennes
professionnelles, ce qui n'était pas une mince affaire pour les femmes instrumentistes de
I'époque d'avant-guerre. Sullivan retrace en outre comment certaines deviendront
ultérieurement les premieres musicothérapeutes d'apres-guerre sur la base de leur expérience
de travail avec le personnel médical dans les hopitaux pour soigner les soldats blessés. Les
opportunités offertes par le service militaire ont indubitablement favorisé de nouvelles
perspectives pour ces femmes dans une société qui n’avait pas encore laissé de place autre que
I’entretien du foyer, ouvrant la porte aux futures générations de musiciennes.

L’auteure

Le Dr Jill M. Sullivan est professeur d'éducation musicale a I' Institut Herberger pour
le design et les arts (HIDA) de I'Université d'Etat de I'Arizona (Tempe, Etats-Unis
d’Amérique). Ses activités universitaires comprennent un poste d'auxiliaire d'été a I'Universiteé
de St. Thomas a St. Paul, Minnesota (depuis 2007) et des postes antérieurs a I'Université
d'Oklahoma, Norman et Augustana College a Rock Island (lllinois). Le Dr Sullivan est
titulaire d'un Doctorat en éducation musicale de I'Université de I'lowa, a suivi des cours de
certification d'enseignement & I'Université de I'lowa, une maitrise en interprétation de
clarinette de I'Université du Michigan, Ann Arbor.

Le programme de recherche du Dr Sullivan comprend des enquétes historiques sur les
groupes de femmes des X1Xe et XXe siecles et des enquétes sur la formation des professeurs
de musique. Elle a publié deux ouvrages sur ce sujet : Bands of Sisters : US Women's Military
Bands during World War Il (2006) et Women's Bands in America : Performing Music and
Gender (2016).

Jill M. Sullivan
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20) Philippines

TALUSAN Mary

Instruments of Empire: Filipino Musicians,
Black Soldiers, and Military Band Music during
US Colonization of the Philippines [Instruments
d’Empire: Musiciens philippins, soldats noirs et
musique de musique militaire pendant la
colonisation américaine des Philippines]

University Press of Mississippi, 2021, 296 pages

Présentation

Au tournant du XX siécle, les Etats-Unis ont étendu leur empire sur les Philippines. Et
pourtant, I'un des actes musicaux les plus populaires était un groupe de « petits hommes bruns
», des musiciens philippins dirigés par un chef d'orchestre afro-américain jouant de la musique
européenne et américaine. Le Philippine Constabulary Band et le lieutenant afro-américain
Walter H. Loving ont diverti des milliers de personnes dans les salles de concert et les
expositions universelles, ont occupé une place d'honneur dans le défilé présidentiel de William
Howard Taft et ont recu les éloges du chef d'orchestre John Philip Sousa, tout en faisant face
aux croyances selon lesquelles les Philippins et les Afro-Américains étaient « non civilisés ».

L'auteur Mary Talusan s'appuie sur des centaines de comptes rendus de journaux et
d'entretiens exclusifs avec des membres du groupe et leurs descendants pour composer
I'histoire a partir des propres voix du groupe. Elle sonde la signification de I’accueil fait par
les Américains a cet orchestre noir et identifie un desir d'atténuer les angoisses raciales et
culturelles a une époque d'expansion a I'étranger, d'immigration croissante de non-blancs et la
«menace» croissante du ragtime avec ses racines dans la culture noire. Le spectacle de
I’orchestre, sa performance et sa promotion, mettaient I'accent sur un stéréotype racial des
Philippins en tant que « musiciens naturels » bénéficiaires d'une assimilation bienveillante et
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d'une tutelle coloniale. Incapables d'évoquer la direction du groupe par un chef noir, le
lieutenant Loving, les journaux ont esquivé et effacé son identité d'officier noir américain.

L'histoire inédite du Philippine Constabulary Band offre une occasion unique
d'examiner les limites et la porosité des idéologies raciales américaines, en explorant le plaisir
musical a l'intersection de I'négémonie culturelle euro-américaine, de la racialisation et de la
colonisation américaine des Philippines.

Patrick Péronnet, 01.05.2022
L’auteure

Mary Talusan Lacanlale est professeure adjointe d'études Asie-Pacifique a la
California State University, Dominguez Hills. Elle est titulaire d’un Doctorat de I’Université
de Californie a Los Angeles. Sa these examine la musique, le genre, le transnationalisme et la
migration a travers les diverses musiques des Magindanao, un groupe minoritaire philippin
musulman. Elle se spécialise dans la musique et la culture philippine. Rassemblant plus de 20
ans de recherche sur le réle de son arriere-grand-pére dans le groupe, ses voyages avec le
groupe aux Etats-Unis et son amitié étroite avec le chef d'orchestre afro-américain, le
lieutenant-colonel Walter H. Loving, dans_Instruments of Empire: Filipino Musicians, Black
Soldiers, and Military Band Music during US Colonization of the Philippines elle analyse les
liens entre la musique, race et I'impérialisme américain au début du XXe siecle en Amérique.

Mary Talusan Lacanlale

Résumé

Au début du XX€ siecle, le célébre Philippine Constabulary Band de plus de quatre-
vingt musiciens philippins et leur chef un officier afro-américain nommé le lieutenant Walter
H. Loving ont été invités a visiter les grandes salles de concert des Etats-Unis et ont participé
a trois des plus grandes foires mondiales du siécle. A I’Exposition universelle de Saint-Louis
en 1904, I’orchestre a joué¢ des marches de Sousa avec un tel enthousiasme que les foules se
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sont précipitées pour I’encourager lors des parades. En plus de leur role de fanfare populaire,
I’orchestre impressionne le public des concerts en interprétant avec distinction des ouvertures
d’opéras et des extraits d’ceuvres symphoniques. The Philippine Constabulary Band
(désormais nommé PCBand) est alors comparé aux plus grands orchestres militaires du
monde, le John Philip Sousa Band, le British Band of Grenadiers Guards et la Garde
Républicaine. Cela parait un tour de force lorsque 1’on sait que le PCBand a été fondé quelques
années plus t6t, en 1898. Mais ce succés musical cache une politique expansionniste des Etats-
Unis et une manipulation de I’opinion publique.

SRSt
INSTRUMENTS
ot EMPIRE
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21) Hongrie

MAROSI Laszlé

Two Centuries Military Music in Hungary, a
History of Hungarian Military  Music
Conductors and Marches, 1741-1945 [Deux
siecles de musique militaire en Hongrie. Une
histoire de la musique militaire hongroise, des
chef d’orchestre et des marches militaires

hongroises, 1741-1945]

Budapest (Hongrie), Edito Musica Budapest, 2015,
221 p.

Présentation par Raoul F. Camus

Il n'est pas surprenant que si peu ait été ecrit sur la musique militaire hongroise. Jusqu'a
la fin du X1X¢siecle, les musiques faisaient partie de I'Empire autrichien et, a ce titre, étaient
ignorées ou simplement mentionnées dans les livres sur I'Empire. Marosi a fait un excellent
effort pour combler cette lacune avec une étude scientifique tout a fait convaincante du sujet.
Peut-étre que si Martin Wheeler avait lu ce livre, il n'aurait pas écrit dans sa critique d'une des
operettes de Franz Lehar que « Lehar, comme son pére, était un chef de musique militaire.
Cela explique en partie son orchestration plutdt grossiére. » (Opera News, septembre 2017,
69). Espérons que le travail de Marosi deviendra précurseur dans la lutte contre ce préjugé
musical anti-militaire.
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Le livre est organisé en six chapitres, chacun couvrant une période de I'histoire
hongroise. Le chapitre 1 traite du développement de la musique militaire dans I'armée
impériale-royale (1741-1848). Une grande attention est accordée aux musiciens de campagne,
ceux qui jouaient du fifre et du tambour (pour l'infanterie) ou de la trompette (pour la
cavalerie), et faisaient sonner les taches quotidiennes du camp (I'annexe 1 contient des
exemples musicaux). Le chapitre 2 couvre la bréve guerre d'indépendance (1848-1849),
lorsqu'une garde nationale a été formée et que les marches les plus fréquentes étaient Hunyadi
(Erkel) et R&kodczi (Liszt).

Le chapitre 3 couvre la vie de la fanfare militaire dans I'armée impériale et royale de
1850 a 1914. Marosi appelle cette période «I'age d'or» de la fanfare militaire «en raison de son
importance déterminante, de sa fonction et de ses liens avec la vie culturelle civique» (p. 107).
Il décrit longuement l'organisation des diverses musiques militaires hongroises au sein de
I'empire austro-hongrois, la force et l'instrumentation des groupes, les uniformes des
musiciens et leurs fonctions, et I'importance du groupe dans la fourniture de musique non
uniquement pour les tadches militaires, mais pour les concerts, les fétes civiles, les services
religieux, les opéras et les représentations théatrales. Dans de nombreuses villes de garnison,
la fanfare militaire était la seule organisation musicale viable. Le chef d'orchestre militaire
devait enseigner aux jeunes musiciens, faire répéter I'orchestre, orchestrer la musique selon
I'instrumentation du groupe et composer des marches pour des occasions spéciales. Certains
des chefs d'orchestre notables abordés dans ce chapitre incluent Béla Kéler, Hermann Dostal,
Ferenc Lehar Senior et Junior et Jozsef Prichystal-Pécsi. Wagner lors d'une visite a Venise,
alors sous domination autrichienne, en 1858, était trés satisfait des performances de ses
ceuvres, mais a également comment¢ la réaction du public italien a la musique interprétée par
les musiques militaires : « des milliers et des milliers de personnes se sont rassemblées, ont
apprécié la musique et ont prété beaucoup attention, mais apres la représentation, ils n'ont pas
joint leurs mains pour applaudir en signe d'approbation générale, car applaudir une fanfare
militaire autrichienne [ou hongroise] aurait été compté comme une trahison. » (p. 90). Les
programmes de concerts comprenaient des ouvertures, des pieces d'opéra, des solos,
arrangements de chants folkloriques hongrois traditionnels et de marches. Les sélections
étaient assez contemporaines et internationales comme dans un concert du 71st Infantry
Regiment Band donné en 1899 qui comprenait I'ouverture de l'opérette Geisha de Sidney
Jones, composée en 1896. (p. 106)

Enfin, en 1896, comme indiqué au chapitre 4, I'armée royale hongroise Honvéd a établi
des musiques militaires séparées et distinctes de celles de I'Empire autrichien : chacun des
sept districts militaires a été autorisé a posséder une formation. Les chefs d'orchestre devaient
étre d'origine hongroise, diplomés de I'Académie de musique Franz Liszt, et devaient «
cultiver la musique hongroise, y compris les marches et les compositions hongroises en
général, ainsi que I'utilisation du tarogat6®® ». (page 129). Les musiciens devaient étre citoyens
hongrois. Ces musiques militaires hongroises étaient importantes pour toutes les célébrations
nationales, car la participation des groupes autrichiens était interdite. Elles devaient étre
apolitiques et fideles a I'empereur.

13 Le tarogato, taragot ou torogoata (en francais: taragote) est un instrument de musique a vent d'origine hongr
oise. Instrument dérivé d’un hautbois pastoral, il se présente aujourd’hui comme un instrument a
embouchure a anche simple, comme sur la clarinette ou le saxophone. Le tarogaté moderne est fait en bois, a u
ne perce conique ample, semblable a celle du saxophone soprano. L'instrument est le plus souvent réalisé en
buis ou en bois de fruitier, parfois en grenadilla ou ébéne comme la clarinette. Le tarogatd a un son a mi-

chemin entre celui du cor anglais et du saxophone soprano.
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Comme d'autres orchestres militaires européens et américains, les musiciens ont été
formés pour étre poly instrumentistes, c'est-a-dire capables de jouer a la fois des instruments
a cordes et des instruments a vent. Ces fanfares ont donc pu se produire en tant qu'orchestre
de concert ainsi qu'en tant qu'unité de marche militaire.

Elles doivent avoir atteint des standards musicaux élevés : le groupe de Szeged, sous la
direction de Sandor Figedy-Fichtner, a interprété un concerto pour piano de Liszt avec Béla
Bartdk au piano et ce avec un grand succes. De méme, le groupe Székesfehérvar, dirigé par
Richard Fricsay, a accompagné Ernd Dohnanyi lors de concerts. Marosi considere Richard
Fricsay Junior, directeur du Royal Hungarian River Force Band, comme le Hongrois John
Philip Sousa. De longues biographies des deux chefs sont incluses. Incidemment, ces
orchestres de 48 musiciens avec des chefs professionnels contrastent fortement avec les
orchestres du régiment d'infanterie américain de 28 hommes et de chefs pour la plupart peu
qualifiés envoyeés en Europe en 1917.

Il'y a une bréve discussion des groupes hongrois sous contrdle russe au chapitre 5, puis
de la musique de I'armée nationale hongroise (1920-1945) au chapitre 6. 1l est intéressant ici
de noter que le Hongrois Royal Honvéd Air Force Band avait un chceur de sarrusophones.
(photo p. 135) et que le groupe a fait une tournée en Amérique et au Canada apres la Seconde
Guerre mondiale, puis en Australie.

L'ouvrage se termine par un bref résumé, suivi de I'annexe A qui fournit trente-trois
exemples musicaux des devoirs du camp militaire. (On aurait pu souhaiter que Marosi ait
inclus des partitions des marches Hunyadi et Rakoczi, car elles étaient apparemment si
importantes) Une tres longue annexe B (pp. 164-217) répertorie deux siécles de marches
militaires en Hongrie arrangées par compositeur. Elle est suivie d'une bibliographie, mais
malheureusement pas d'index.

Marosi doit étre félicit¢ pour la belle traduction anglaise de son ceuvre hongroise
originale. Aprés vérification rapide, il n'y a tout simplement pas d'études savantes (ou méme
populaires) sur ce sujet et I'excellent travail de Marosi mérite d'étre reconnu comme pionnier
dans ce domaine.

Raoul F. Camus

L’auteur

Né a Sarvar, en Hongrie, I'éducation musicale de Laszl6 Marosi a commencé a I'age de
cing ans et s'est poursuivie au Music Gymnasium, ou il s'est spécialisé a la fois au piano et au
trombone. Il étudie la direction d'orchestre a I'Académie de musique Liszt avec Tamas
Breitner, directeur de I'Opéra de Pecs. De 1982 a 1997, Marosi a travaillé comme chef
d'orchestre de I'Orchestre de I'Armée centrale hongroise. Au cours de cette période, il
enregistre un certain nombre d'ccuvres de Liszt et de plusieurs compositeurs hongrois
contemporains. 1l a également dirigé son ensemble pour des productions radiophoniques et
télévisees et a fait des tournées avec le groupe dans toute I'Europe.

Entre 1989 et 1994, Marosi a dirigé plus de cinquante représentations par an avec
I'Orchestre du Théatre d'Opérette de Budapest. Il a été invité a diriger I'Orchestre
symphonique de Matav et a fait une tourneée en Europe avec I'Orchestre symphonique de
Strauss (1996 et 1998). En tant que chef invité, conférencier et juge, il s'est produit dans toute
I'Europe, en Israél, en Angleterre, en Afrique du Sud, en Namibie, au Khazakhstan, en
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Argentine, au Breésil, au Pérou, au Chili, en Colombie, au Costa Rica, au Honduras, au Japon
et aux Etats-Unis.

Apres sa carriére professionnelle en Hongrie, il s'est inscrit a la Florida State University,
ou il a obtenu un Master en direction d'orchestre et un Doctorat. en éducation musicale avec
James Croft et Philip Spurgeon. Il a fréqguemment dirigé I'Orchestre symphonique de
I'Université, y compris des interprétations acclameées de la musique d'Ellen Taaffe Zwilich et
de Shulamit Ran. En tant que professeur invité, le Dr Marosi a été chef d'orchestre associé du
FSU Wind Orchestra au cours de I'année universitaire 2002-03. 1l est actuellement directeur
artistique du Festival international de musique de Villa Carlos Paz (Argentine), conseiller
artistique et chef d'orchestre pour Stormworks Europe Publishing, et enseigne la direction
d'orchestre aux cycles supérieurs et de premier cycle a I'Université de Floride centrale.

Laszl6 Marosi
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Brass Bands of the World: Militarism, Colonial
Legacies and Local Music Making [Brass-bands
du monde : militarisme, héritages coloniaux et
création musicale locale], sous la direction de
Suzel Ana Reily et Katherine Brucher

Londres (Royaume-Uni) et New York (Etats-Unis
d’ Amérique), Routledge, 2013, 268 pages

Partiellement consultable sur :

https://books.google.fr/books?id=gA8BGDAAAQBAJ&pg=P
A184&Ipg=PA184&dg=New+Cumnock+orange&source=Dbl
&O0ts=8xzS-
1w45R&sig=ACTfU3U2K1YJwDXL1gfPVNDi2SRH2nX4Q
xw&hl=fr&sa=X&ved=2ahUKEwiEto7foq_3AhVGUxoKH
RttBHgQ6AF6BAgcEAM#AV=0nepage&q=New%20Cumno
ck%20orange&f=false
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Présentation générale

L’ouvrage que nous présentons ici est une forme de réunion virtuelle d’auteurs tous
issus de I’école anglo-américaine d’ethnomusicologie dont les travaux ont en commun le
concept de brass-band ou plus précisément d’ensembles a vent. Ces publications ne sont pas
issues de communications ou de colloques. 11 s’agit en fait d’une collecte d’articles offrant un
panel de points de vue réunis dans un ouvrage de 268 pages, réunissant 9 auteurs pour 9 lieux
géographiques et 4 continents (Afrique, Amérique, Asie, Europe).

Si ce corpus d’article est admirable a plus d’un titre, il n’en est pas moins limité. D’une
part 1I’école ethnomusicologique anglo-américaine ne s’intéresse qu’a sa propre sphére
d’influence : I’Empire colonial britannique de 1’¢re victorienne (Afrique du Sud et Irlande), la
sphére panaméricaine (Brésil et Mexique) ou le temps de la Guerre froide (Japon et Corée du
Sud). Hors I’article sur le Portugal, aucune étude ne s’intéresse aux autres empires coloniaux
qui co-existérent au X1X°® siecle (France, Pays-Bas, Belgique, Allemagne, Espagne, Portugal,
Italie).

Quelques pistes d’ethnomusicologie restent également dans 1’ombre pour évoquer la
diffusion des « ensembles a vent », notamment 1’absence de référence a la pratique musicale
du brass band au sein de The Salvation Army (Armée du Salut) né en Angleterre et aujourd’hui
réparti sur 128 pays devenus territoires salutistes ou le remplacement des musiques militaires
des Empires coloniaux par des formations musicales liées au pouvoir des Etats décolonisés
entre imitation de 1’ex-puissance, défense d’un patrimoine artistique et culturel, nationalisme
et consensus sociétaux.

Brass Bands of the World s'appuie a la fois sur la recherche d'archives et sur les récits
ethnographiques pour construire I'histoire d'un phénoméne mondial - le brass-band - dans un
cadre ethnomusicologique historique. Suzel Ana Reily et Katherine Brucher réussissent a
réunir des lieux disparates - Angleterre, Japon, Corée du Sud, Brésil, Etats-Unis, Afrique du
Sud, Portugal, Irlande du Nord et Mexique - a travers une histoire, une musique et une
expérience partagées en utilisant deux cadres théoriques clés : « lieu et espace » et la notion
d’ « ensemble d’instruments a vent (brass bands) ». Encadrer le livre avec le lieu et I'espace
est tres utile pour enchainer les traditions du groupe qui ont des différences considérables dans
I'nistoire, les circonstances et la fonction. Précisons cependant que la confusion sur la
dénomination organologique des groupes instrumentaux est assez permanente et perturbante
dans cet ouvrage. « Brass band » est & prendre comme terme générique. L’usage du terme
« ensemble a vent » serait sans doute plus heureux lorsqu’il s’agit d’inclure des articles portant
sur des formations de fifre et tambours en Ulster ou des orchestres d’harmonie. Cette remarque
est particulierement justifiée lorsque sont évoques les orchestres militaires du Japon et de
Corée du Sud, « bandas de musica » au Brésil ou les ensembles a vent au Portugal.

Les groupes structurés autour d'instruments a vent occidentaux comptent parmi les
ensembles instrumentaux les plus répandus au monde. Bien que ces ensembles s'inspirent des
traditions militaires européennes qui se sont répandues dans le monde a travers le
colonialisme, le militarisme et le travail missionnaire, les musiciens locaux ont adapté le
prototype de la fanfare a leur milieu d'origine, et aujourd'hui ces ensembles se retrouvent dans
les processions religieuses et les funérailles, les manceuvres et défilés militaires, et genres
musicaux populaires a travers le monde. Sur la base de leur expertise en recherche
ethnographique et archivistique, les contributeurs a ce volume présentent une série d'essais
qui examinent les cultures des orchestres a vent a partir d'un éventail de perspectives
disciplinaires, permettant une comparaison des cultures des orchestres a travers les domaines
géographiques et historiques. Les themes abordés englobent [I'héritage militaire, les
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appropriations locales du prototype militaire, les liens entre les ensembles a vent et leurs
communautés locales, les sphéres d'activités locales des ensembles et les modes de sociabilité
en leur sein ainsi que leur role dans les trajectoires des musiciens amateurs vers la carriere
musicale professionnelle. Ce livre plaira aux lecteurs intéressés par I'ethnomusicologie, les
études coloniales et postcoloniales, les pratiques musicales communautaires, ainsi qu'a tous
ceux qui ont joué, écoute et goQté les ensembles a vent.

La qualité des divers articles qui composent ce livre et des auteurs réunis obligent une
présentation détaillée. Nous donnons donc ici une présentation la plus exhaustive possible des
champs explorés dans les neuf chapitres de 1’ouvrage et dans son avant-propos.

Patrick Péronnet -25.04.2022-

R

Brass Bands of the World:
Militarism, Colonial
Legacies, and Local
Music Making

Suzel Ana Redly and Katherine Bruchey
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22-1) Etats-Unis d’Amérique
KEIL Charles

Avant-propos « Brass-bands du monde : militarisme,
héritages coloniaux et création musicale locale »

Présentation-résumé

Bien avant que les chercheurs ne commencent a s'intéresser a la relation entre la
musique et les processus de mondialisation, les musiques avaient franchi les frontiéres
nationales, sociales, ethniques et raciales. En tant que I'une des exportations culturelles
européennes les plus importantes du X1X° siécle, la fanfare a été introduite dans toutes
les colonies d'outre-mer. Les cuivres, fabriqués en seérie, reflétaient I'esprit du temps de
I'ere industrielle. A une époque d'effervescence technique, des instruments
mécaniquement sophistiqués en sont venus a symboliser le progrés et la modernité.

Il n'est donc pas étonnant que la musique de fanfare se soit répandue rapidement et
se soit enracinée dans de nombreuses cultures. Les cuivres étaient non seulement capables
de porter une mélodie, mais leurs sonorités puissante et leur constitution durable en ont
fait les instruments de musique idéaux pour les performances en extérieur.

Les améliorations techniques dans la fabrication des cuivres dans les années 1840
ont été la principale raison de I'évolution de la musique d'ensemble instrumental en dehors
de I'environnement professionnel. Les mécanismes de pistons ont permis aux joueurs
amateurs de maitriser les instruments aprés avoir pratiqué pendant une courte période. De
plus, la plupart des cuivres pouvaient étre joués de maniére interchangeable avec des
embouchures similaires et des doigtés identiques, et pouvaient donc étre partagés entre
les musiciens selon les besoins de I'ensemble.

L’auteur

Charles Keil est originaire de Norwalk (Etat de Californie, Etats-Unis d’Amérique). Il a
soutenu sa these Urban Blues 1966/1992 a I’Université de Chicago. Il a publié des ouvrages
théoriques sur le rythme (Music Grooves en 1994) s’intéressant entre autres aux musiques des
Balkans et a la polka. Urban Blues a valu a Keil un poste en études américaines a I' Université
d'Etat de New York a Buffalo . Il a ensuite effectué un travail de terrain parmi les Tiv au
Nigeria, ce qui a abouti a Tiv Song: The Sociology of Art in a Classless Society .
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Charles Keil

82




22 —2) Royaume-Uni
HERBERT Trevor

« Brass Band et Military Band en Angleterre », p. 33-
54,

Présentation-résumé

Ce chapitre se concentre sur les fanfares militaires et les brass-bands qui se sont
développés en Grande-Bretagne depuis la fin du XVIII° siécle. Malgré le titre, I’article
n'est pas tout a fait insulaire car plusieurs themes abordés ici conduisent nécessairement
a une discussion sur la pratique musicale dans d'autres pays européens, aux Etats-Unis
(qui fournit I'une des études de cas) et dans certains autres territoires anciennement
colonisés. L'accent est mis sur I'histoire parce que les processus historiques ont eu
plusieurs influences durables : peut-étre le plus important, ils ont faconné I'idée
fondamentale de la « bande » (un terme assez courant parmi les musiciens), comme une
sphére d'activité relativement distincte tout en restant liée a d'autres formes de musique
instrumentale.

La manifestation la plus puissante de I'héritage historique se trouve dans la maniére
dont les groupes britanniques sonnent. C'est un processus qui a été nourri par certains
« événements » historiques et par les relations mutuellement influentes que les ensembles
ont entretenu avec leur « public » (un terme a prendre dans son sens le plus large). Le
monde sonore des brass-bands est repérable et prévisible pour les auditeurs et cela peut
étre considéré comme une preuve de la maturité de son idiome.

L’auteur

Trevor Herbert est professeur des Universités, il a travaillé essentiellement sur les
aspects culturels et musicaux des ensembles de cuivre. Il est titulaire de bourses
honorifiques du Leeds College of Music et du Royal College Music, a une chaire
honorifique de musique a I'Université de Cardiff (Royaume-Uni) et a recu le Christopher
Monk Award de I’Historic Brass Society en 2001.
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22-3) Japon
McCLIMON Sarah

« Les orchestres militaires dans le Japon moderne »,
p. 55-78.

Présentation-résumé

Les ensembles a vent jouissent aujourd’hui d'une énorme popularité au Japon. De
nombreux groupes amateurs sont actifs dans tout le pays. Les groupes scolaires font partie
intégrante de I'éducation musicale. Les services de police et de sécurité (pompiers)
entretiennent des orchestres et se produisent régulierement. Des groupes professionnels tels
que le Tokyo Kosei Wind Ensemble, précédemment dirigé par le chef d'orchestre de
renommee internationale Frederick Fennel, continuent d'étre actifs.

Les racines de ces groupes au Japon remontent a plus de 150 ans ; au cours de cette
période, les roles des groupes ont radicalement changé. De la fin de la période Edo (1600-
1868) a I'ere Meiji (1868-1912), les groupes ont participé a I'occidentalisation musicale du
pays. L'adoption de la musique de fifre et de tambour et la fondation des orchestres de I'armée
et de la marine impériales japonaises en 1871 ont rehaussé le prestige de I'armée et I'ont
soutenue en temps de guerre et de paix.

L’autrice

Sarah McClimon est titulaire d’un Doctorat de I’Université Manoa d’Hawai. Elle a
étudié le koto japonais a I’Université de Tokyo avec I’aide de la Fondation du Ministére de
I’Education du Japon. Ses centre d’intérét portent sur la musique, I’émotion et la politique
dans le Japon traditionnel et contemporain. Elle réside actuellement en Caroline du Nord
(Etats-Unis d’Amérique) ou elle enseigne 1’éducation musicale a I’Humboldt State University
et la musique a la Fortuna High School.
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22-4) Corée du Sud

R\

/4,

KimM Heejin

« Champs de bataille et champs musicaux, les
musiciens des Musiques militaires de Corée du Sud et
la Guerre de Corée », p. 79-98.

Présentation-résumé

Dans cet article, les activités des musiciens militaires sud-coréens sont étudiées par
I’auteure comme l'un des groupes qui a joué un role clé dans les développements musicaux
qui ont transcendé le contexte militaire et le temps de guerre en Corée du Sud. La création et
I'exécution des marches militaires coréennes par les musiciens des fanfares militaires, leurs
implications pour le nationalisme musical sont étudiées et contextualisées. Leur interprétation
sous forme de musique populaire en Corée du Sud dans ce contexte transnational de guerre
froide en font un particularisme.

La polyvalence des musiciens militaires sud-coréens ainsi que leurs positions a la fois
dans le domaine de la musique et dans le domaine social a ’occasion de la guerre de Corée,
leur ont permis d’étre des agents importants des formations musicales en Corée du Sud
pendant et apres la guerre, étendant leur influence bien au-dela des frontiéres du seul secteur
militaire.

L’autrice

Heejin Kim est professeure-chercheuse a ’Ewha Womans University de Séoul (Corée
du Sud). Elle a passé son Doctorat en Musicologie a 1’Université de 1’Illinois, Urbana-
Champaign. Ses recherches portent sur 1’étude des procédés transnationaux en musique. Son
doctorat a porté sur les relations entre les musiques militaires étasuniennes et coréennes.
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22-5) Breésil
REILY Suzel Ana

« Des processions aux Encontros : performance des
groupes communautaires de Minas Gerais, Brésil »,
p. 99-122.

Présentation-résumé

Les « bandas de musica » sont encore répandues dans de nombreuses régions du
Brésil, bien que concurrencées par une diffusion de musiques amplifiées rivalisant avec
elles pour les mémes événements en plein air et réduisant de ce fait la demande pour leurs
performances.

Craignant que la culture de masse finisse par éroder cette « tradition brésilienne
riche et joyeuse », la Fondation nationale brésilienne pour les arts (Funarte) a lancé un «
projet d’étude » (Projeto Banda) en 1976. Le projet a été congu pour soutenir les bandas
de musica, a I'exclusion d'autres ensembles, tels que les orchestres militaires, les
orchestres scolaires (fanfarras ou bandas marciais) et les groupes folkloriques, méme si
les instruments a vent peuvent avoir joué un réle central dans ces formations.

Bien qu'il y ait probablement plusieurs centaines de bandas de musica au Brésil qui
ne figurent pas sur les listes de Funarte, la fondation a enregistré un total de 2.169 groupes
a ce jour, couvrant I'ensemble du pays. Parmi ceux-ci, 421 sont basés a Minas Gerais,
I'Etat fédéral qui compte le plus grand nombre (685) de bandas de musica.

L’autrice

Suzel Ana Reily est enseignante en ethnomusicologie et anthropologie sociale a la
Queen’s University de Belfast (Irlande du Nord / Royaume Uni). Elle a publié plusieurs
ouvrages sur la musique brésilienne dont elle est une spécialiste (Voice of the Magi :
Enchanted Journeys in Southeast Brazil / Université Chicago Press, 2002).
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22-6) Etats-Unis d’Amérique
SAKAKEENY Matt

« Le pouvoir de représentation du Brass-Band a la
Nouvelle-Orléans », p. 123-138.

Présentation-résumé

Chaque année, le dimanche aprés-midi du week-end de la féte du Travail, des
milliers de personnes remplissent I'avenue Saint-Claude dans le quartier Seventh Ward
de la Nouvelle-Orléans, attendant généralement sous un soleil brdlant le début d'un défilé.
A l'intérieur de la bofte de nuit de Sweet Lorraine, les membres d'un club appelé Black
Men of Labor (BMoL) font leurs derniers préparatifs, enfilant leurs chapeaux a larges
bords, des chemises habillées cousues a partir de tissus importés d'Afrique de I'Ouest, des
bretelles, des pantalons plissés et des chaussures de danse en cuir. Juste devant la porte,
une vingtaine de musiciens de la fanfare s'échauffent derriere une barricade de police,
attendant leur signal pour commencer le tempo spirituel « Over in Gloryland ».

Des le debut de la déambulation, les membres du club quitteront le Sweet Lorraine,
se pavanant sur des pas de danse pour une foule en liesse. BMOL méne ensuite le cortege
a travers les ruelles du quartier Tremé adjacent, sur I'artere Claiborne Avenue, et dans les
quartiers Sixth et Seventh Ward ou vivent de nombreux membres, faisant des arréts dans
des bars et d'autres points de repére locaux importants avant de revenir a Sweet celle de
Lorraine. L’interprétation sociologique de cette pratiques est 1’objet de la présente étude.

L’auteur

Matt Sakakeeny est Maitre de conférences en Musique a la Tulane University de
la Nouvelle-Orléans (Etat de Louisiane, Etats-Unis d’Amérique). Il est 1’auteur de Roll
With It : Brass Bands in the Streets of New Orleans Duke University Press, 2013)
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22-7) Afrique du Sud
BRUINDERS Sylvia

« Soldiers of God : Le spectaculaire ministere
musical des groupes de Noél dans le Western Cape,
Afrigue du Sud », p. 139-154.

Présentation-résumé

La pratique musicale des « Soldats de Dieu » est liée a leur Histoire. Aux temps de
I’ Apartheid, les peuples créoles ont historiquement bénéficié d'un statut social plus
privilégié que les autres groupes noirs d'Afrique du Sud. Pourtant, leur position sociale
était peu enviable, car les créoles étaient situés dans les interstices des groupements de
population noirs numériquement puissants et blancs économiquement puissants. Pas tout
a fait assez noirs pour subir I'indignité de porter un livret pour étre autorisé a vivre et a
travailler en Afrique du Sud « blanche », ils n'étaient ni assez blancs pour avoir le droit
de vote, ni pour profiter des autres avantages des blancs privilégiés.

Sous l'apartheid, qui a existé de 1948 a 1990, les «personnes de couleur», une
désignation racialisée pour la population créole, ont été déplacées de force des zones
verdoyantes proches de la montagne et du centre-ville vers des cantons a ségrégation
raciale sur les Cape Flats. C’est comme signe identitaire qu’ils formérent les groupes
musicaux dits « Soldats de Dieu » », formations proches des fanfares de Louisiane, pour
animer les célébrations de Noél.

L’autrice

Sylvia Bruinders est actuellement Maitre de Conférence en Ethnomusicologie au
South African College of Music de 1’Université du Cap (Afrique du Sud). Elle y enseigne
les musiques africaines et celles de sa diaspora. Elle a obtenu son Doctorat a I’Université
de I’Tllinois (Etats-Unis d’ Amérique) en 2011,

Ses premiéres recherches se sont portées sur les phénomenes de transmission
culturelle dans les communautés du Cap Ouest (Western Cape) en Afrique du Sud. Grace
a ses recherches sur les « groupes de Noél » et « Soldats de Dieu », elle a étudié et exploré
comment les processus sociaux et politigues ont un impact sur les pratiques
communautaires dans la région de Western Cape.
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22-8) Portugal

BRUCHER Katherine

« Composition de [l'identité et transposition des
valeurs dans les ensembles a vent amateurs
portugais », p. 155-176.

Présentation-résumé

La statue Hommage au Musicien se dresse sur la place centrale de Cov@es a Loulé de
Faro (Golfe de Cadix au Portugal). La ou d'autres villages valorisent les soldats et les
politiciens a travers des monuments publics, Covbes célebre ses musiciens. Les figures de
bronze représentent un homme plus agé vétu d'un uniforme martial jouant du saxophone ténor
et un jeune garcon le regardant avec admiration alors qu'il tient la musique jouée par le
saxophoniste. Avant que les lyres — des pinces métalliques utilisées pour fixer des feuilles de
musique aux instruments a vent lors de la marche ou de la position debout — ne soient
courantes, les musiciens dépendaient de bénéevoles, souvent des enfants, pour tenir la notation
musicale a partir de laquelle ils jouaient. En 1993, la Sociedade Filarménica de Covdes a
commandé le monument pour commémorer le 125e anniversaire de sa fondation le 13 juin
1868. En montrant I'nomme et le garcon, la statue dépeint le groupe comme une tradition
musicale transmise de génération en genération, faisant écho a une vieille disant a Covoes : «
Né homme, né musicien ».

L’autrice

Katherine Brucher est Professeur de Musique a la DePaul University of Chicago
(llinois - Etats-Unis d’Amérique). Elle est docteure en Musicologie de I’Université du
Michigan Ann Arbor. Et s’est intéressée aux problemes liant musique et faits migratoires. Elle
travaille actuellement sur une ethnographie des orchestres a vent communautaires dans le
Portugal rural et leur réle dans I'établissement de liens musicaux et culturels avec les
communautés de la diaspora portugaise.
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22-9) Royaume-Uni

RAMSAY Gordon

« Jouer a l'extérieur : Liminalité, circulation et
communautarisme d’une fanfare de fifres et
tambours d'Ulster (Irlande du Nord) invitée a une
parade écossaise d'orangistes », p. 177-198.

Présentation-résumé

Chaque premier weekend de juillet, la Sir George White Memorial Flute Band
(SGWM) du village de Country Antrim de Broughshane dans le nord de I'lrlande fait un
voyage annuel vers le village Ayrshire de New Cumnock dans les basses terres
occidentales de I'Ecosse pour participer aux célébrations annuelles de la bataille de la
Boyne* organisée par I' Ayrshire Orange Institution . Bien que la fanfare de fifres et
tambours s'engage dans un programme intensif de défilés et de compétitions en Irlande
du Nord, le « week-end écossais » est consideré comme le point culminant de I'année. En
intensité émotionnelle, il surpasse méme les propres célébrations de I'lrlande du Nord le
12 juillet, et la participation du groupe de musiciens irlandais a un puissant effet de
cohésion, a la fois au sein du groupe et entre les membres du groupe et leurs hétes
écossais.

Bien que qualitativement tres différente des performances habituelles du groupe,
cette visite est devenue centrale dans la conception de son identité : le lien avec le New
Cumnock Orange Lodge figure en bonne place sur le site Web de la fanfare et le maitre
du Lodge a récemment a été nommé président honoraire du groupe. La visite annuelle en
Ecosse peut &tre considérée comme essentielle non seulement pour I'identité du groupe,
mais aussi pour sa viabilité continue en tant qu'organisation, fournissant une récompense
émotionnelle pour les longues nuits passées a pratiquer dans salles froides.

S'appuyant sur la recherche concernant le pelerinage, le tourisme, le rituel et le jeu,
ce chapitre suggérera que le développement par Victor Turner du concept de liminalité

14 |_a Bataille de la Boyne (12 juillet 1690) est une bataille célébre en Irlande, qui s’est déroulée en 1690, dans
la vallée du méme nom, a moins de 15 km a I’ouest de Drogheda. Elle opposa I’armée de Guillaume III d’Orange
(protestant) a son prédécesseur : le roi catholique Jacques II d’Angleterre, et eut de terribles répercussions sur
I’Histoire Irlandaise.
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de van Gennep est utile pour comprendre la visite écossaise comme un rituel de renouveau
qui a des effets matériels et politiques.

L’auteur

Gordon Ramsey a été recu Docteur de 1’Université a la Queen’s University de
Belfast (Irlande du Nord / Royaume-Uni) pour son travail sur les fanfares loyalistes en
Irlande du Nord. Sa monographie Music, Emotion and ldentity in Ulster Marching
Bands : Flutes, Drums and Loyal Sons (Peter Lang 2011) repose sur ses travaux
doctoraux. Il enseigne aujourd’hui 1’anthropologie et 1’ethnomusicologie a la Queen’s
University.
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22-10) Mexique
SIMONETT Helena

« Du village a la scéne mondiale : la malléabilité des
fanfares populaires du Sinaloa », p. 199-215.

Présentation-résumé

Cet article aborde les questions de colonialisme, d’héritage et d’appropriation
musicale locale en se concentrant sur le mouvement de brass-band extrémement
populaire de la c6te nord du Pacifique du Mexique, prenant exemple sur I’Etat mexicain
du Sinaloa et ses 18 municipalités situées sur la cote du golfe de Californie (océan
Pacifique). Le mouvement des fanfares de I'Europe du XIXe siécle a rapidement atteint
I'Amérique latine alors qu'un grand nombre de migrants s'installaient sur le nouveau
continent emportant avec eux, dans le cadre de leur « bagage culturel », la derniére mode
de la musique populaire.

Le phénoméne brass-band » a été facilement introduit par les nouveaux venus
enclins a la musique. « Banda » est un terme générique désignant une variété d'ensembles
composés de cuivres, de bois et d'instruments a percussion que I'on trouve dans les
anciennes colonies espagnoles.

L'urbanisation, le capitalisme et, finalement, I'industrie culturelle ont modifié la
société de Sinaloa, ses modes de vie, ses habitudes et ses golts musicaux populaires. Les
changements se sont produits principalement dans les deux principales villes, la capitale
de Culiacan et le port de Mazatlan. Les zones rurales et les montagnes de la Sierra en
particulier manquaient d'attractions et de nouvelles formes de passe-temps.

L’autrice

Helena Simonett est Maitre de Conférence en études latino-américaines et directrice-
associée du Centre des Etudes Latino-américaines de la VVanderbilt University de Nashville
(Tennessee, Etats-Unis d’Amérique). Docteure en Musicologie de 1’Université de Zurich
(Confédération helvétique) elle est aussi docteure en ethnomusicologie a I’Université de
Californie a Los Angeles (UCLA Californie, Etats-Unis d’ Amérique). Parmi ses nombreuses
publications il est heureux de relever Banda: Mexican Musical Life across Borders
(Weysleyan University Press, 2001).
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23) France

PASLER Jann

La République, la musique et le citoyen (1871-
1914)

Traduit de ’anglais (Etats-Unis) par Johan-Frédérik
Hel Guedj, Paris, Gallimard. Collection Bibliotheque
des Histoires, 2015, 688 + 32 p. hors texte.

Présentation

Cette étude, fruit d’une vie de travail dans les archives, s’attache a un sujet
profondément original : la dimension musicale de ’identité francaise et républicaine.

Jann Pasler fait remonter cette culture politique qui lie étroitement musique et utilité
publique aux fétes révolutionnaires, mais c’est sur le moment fort des débuts de la Ille
République qu’elle se concentre.

Aprés la défaite de 1871 devant la Prusse, la France confie a la musique comme a
I’histoire le soin d’inspirer la fierté nationale et de projeter un avenir partagé. Dans les
divertissements populaires (chorales, harmonies, orphéons, sociétés de musique) comme chez
les ¢élites (avec notamment 1’essor du modernisme), les pratiques musicales sont censées
exprimer les différences et aider a les surmonter.

Pour les Francais, la musique revét une importance a la fois personnelle et sociale. Elle
n’enregistre pas seulement souvenirs et traditions, elle contribue a 1’étre-ensemble. En mettant
I’accent sur les tensions fécondes qui se nouent entre esthétique et politique, Jann Pasler
apporte une contribution aussi vivante que savante au réle de la musique en démocratie et au
sens qu’elle prend dans la vie de la nation.
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L’autrice

Musicologue, historienne, pianiste, réalisatrice de documentaires et professeur émérite,
Jann Pasler a publié de nombreux ouvrages sur la nouvelle musique américaine et francaise,
I'interdisciplinarité, I'interculturalité, la race, le genre et la radio. Ces derniéres annees, son
travail sur I'importance de la musique dans la France de la Troisieme République s'est étendu
a la musique, aux nouveaux médias et a la gouvernance dans la culture coloniale et
postcoloniale francaise des années 1860-1960, avec un accent particulier sur I'Afrique et le
Vietnam.

Les approches variées et perspicaces de Pasler a I'égard de la biographie et de I'histoire
de lamusique, et plus particulierement de la musique et de ses effets sur la société et la culture,
incitent les lecteurs a repenser les hypotheses concernant d'importantes questions
contemporaines, notamment la complexité et le dynamisme des identités nationales et
coloniales et I'économie du pouvoir. Son article intitulé "The Utility of Musical Instruments
in the Racial and Colonial Agendas of Late Nineteenth-Century France"”, Journal of the Royal
Musical Association Vol. 129, No. 1 (Spring 2004), a remporté le prix Colin Slim de
I'American Musicological Society pour le meilleur article publié en 2005 par un chercheur
senior. Ces derniéres années, elle a publié quatre livres : Writing through Music : Essays on
Music, Culture, and Politics (Oxford University Press, 2008) ; Composing the Citizen : Music
as Public Utility in Third Republic France (University of California Press, 2009), Prix ASCAP
Deems Taylor du meilleur livre sur la musique classique (2010) ; Saint-Saéns and his World
(Princeton University Press, 2012) ; et La République, la musique et le citoyen, 1871-1914,
Bibliotheque des histoires (Paris : Editions Gallimard, mars 2015), Prix de I'essai, Fondation
Singer-Polignac, Paris (mars 2016).
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Ses recherches sur la musique et le colonialisme francais lI'ont conduite au Vietnam, en
Tunisie, au Sénégal, au Maroc et plus récemment a Madagascar, chacun pour de multiples
longs séjours. Actuellement, elle est chercheuse principale d'une subvention avancée du
Conseil européen de la recherche, "The Sound of Empire in 20th-c. Colonial Cultures :
Repenser I'histoire par la musique™ (2019-2024), Paris.

Professeur a 1’universit¢ de Californie a San Diego (U.C.S.D.), Jann Pasler est
actuellement associée a I’Institut d’études avancées de Nantes

Jann Pasler
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24) France/aAuvergne-Rhone-Alpes

PAuL Christian

Les sociétés musicales du bassin thermal de
Vichy (1860-1914)

Préface de Patrick Péronnet, Pantin (France) Editions
du Petit Page, 2014, 340 p.

Présentation

L’ouvrage que propose Christian Paul est une étude universitaire. Le propos pourrait en
étre pontifiant et sec. Rien de cela n’apparait dans ce travail. Archives, comptes-rendus des
concours orphéoniques, affiches, programmes, journaux, délibérations municipales,
partitions, photographies, bannieres sont autant de sources (et I’expression est heureuse a
Vichy !...) qui étayent le travail du musicologue.

Cette documentation, patiemment assembléee et étudiée pour lui donner du sens, nous
ouvre les portes d’un passé méritant tout 1’intérét d’une recherche patrimoniale. Faire revivre
les années 1860 — 1914 par le biais des orphéons, ¢’est revenir sur une histoire dans 1’Histoire.
Le fait orphéonique participe a une idée d’éducation des masses, en un temps ou le savoir
n’est pas démocratisé.

Le terroir étudié est celui du bassin thermal de Vichy, une vingtaine de communes
rurales formant un réseau d’interactions avec la ville-centre. La particularité reste que Vichy,
« reine des eaux » est un lieu de villégiature impériale sous le Second Empire et s’offre une
fameuse réputation de ville thermale. Par ses patientes recherches, 1’Auteur établit un
intéressant catalogue d’ceuvres musicales permettant notamment la redécouverte de
compositeurs liés a I’histoire musicale de Vichy et bien injustement oubliés aujourd’hui.
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[es sociétés musicales

du bassin thermal de Vichy
de 1860 2 1914

L’auteur

Natif de Vichy, organiste titulaire de I’orgue de Gannat depuis pres de quarante ans, sa
formation musicale aux Conservatoires de Clermont-Ferrand et de Lyon ne prédisposait pas
Christian Paul a s’intéresser particuliérement aux sociétés musicales si ce n’est quelques
années de participation a I’harmonie de Gannat.

C’est a la faveur de reprise d’études universitaires que le sujet des sociétés musicales,
sujet novateur s’il en est, s’est finalement imposé a lui.

Aprés un inventaire minutieux des orchestres amateurs du département de 1I’Allier au
XI1XE siecle et jusqu’a 1914, le choix de traiter en détail le bassin thermal de Vichy s’est lui
aussi imposé au point d’en réaliser une thése soutenue en 2008 a I’Université Paris IV
Sorbonne, sous la direction de Daniéle Pistone. L’orphéon et ses dérivés que sont les sociétés
musicales constituent un domaine que la recherche a peu traité jusqu’a présent. La
réhabilitation du vaste répertoire original de ces sociétés musicales est un autre chantier
d’étude sur lequel I’auteur travail aussi depuis plusieurs années.

Mais pour I’heure, sa recherche le méne sur les pas des soldats-musiciens de la Grande
Guerre, sujet d’actualité.
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25) France

PERONNET Patrick

Traités, Manuels et Guides, conseils aux

directeurs des ensembles d’instruments a vent
aux XIXE® et XX® siecles

Observatoire Musical Francais, Université Paris-
Sorbonne, 2013, 69 p.

Présentation

Les traités d’orchestration et d’instrumentation des XIX® et XX°® siecles permettent au
musicien d’acquérir une connaissance de 1’orchestre dont 1’effectif et la taille évoluent tout
comme |’écriture musicale pour ces mémes périodes.

Le role du chef d’orchestre prend alors beaucoup d’importance. Parallelement, le monde
des ensembles instrumentaux amateurs a émergé et le chef-directeur se voit conseillé dans son
travail.

Tout en conservant a I’esprit le fait musical du temps, cette étude s’inscrit dans la mise
en lumiére des efforts faits pour transmettre au monde amateur les éléments nécessaires afin
de donner I’intelligence musicale indispensable a toute interprétation en dépit des faiblesses
de nombreux directeurs amateurs.
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