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Présentation 

L’article présenté ici a été rédigé en 2019 et présenté dans une revue d’évaluation 

stratégique et militaire polonaise. L’objectif avoué de la publication est de faire une sorte de 

tour d’horizon des concepts d’armée, de menaces sécuritaires, de politique de gestion de crise 

et de défense en Pologne et, par comparaison, sur d’autres continents (États-Unis d’Amérique, 

Nouvelle-Zélande..). Un regard particulier est porté sur les voisins immédiats de la Pologne : 

Russie, Biélorussie et Ukraine. L’actualité a depuis éclairé d’un jour nouveau les enjeux 

militaires de cette région et de cette publication. 

Marina Kukartseva (Glaser) et Michail Chertok abordent un thème original dans ces 

études très militaires. Il s’agit d’une étude sur l’enseignement de la musique à vocation militaire 

organisé par le service des orchestres militaires du ministère de la défense de la Fédération de 

Russie.  

Nous avons eu l’occasion d’échanger il y a quelques années avec Valéry Khalikov (1952-

2016). Musicien et compositeur de grande qualité, il était alors chef du service des musiques 

militaires des Forces armées de la Fédération de Russie et chef d'orchestre militaire principal à 

la tête de l'Ensemble Alexandrov (Chœur de l’Armée Rouge). Le général Khalilov était aussi 

le directeur musical du Festival international de musiques militaires « Spasskaya Bashnya » 

(« Tour Spasskaïa » sur la Place Rouge de Moscou) qu’il a créé en 2007. Il était aussi maître 

émérite des arts de Russie, membre de l'Union des Compositeurs de Russie, maître émérite de 

la Société Russe de musique. Son travail de compositeur est lié principalement à la musique à 

vent.  

Valéry Khalikov pensait important d’ouvrir les esprits russes à ce qui se faisait hors 

Russie en matière d’ensemble à vent. Par le tatoo de la Tour Spasskaïa, il a réuni des centaines 

de musiciens du monde entier comme ambassadeurs de paix et de compréhension mutuelle. Ses 

concerts étaient un modèle du genre et sa direction d’une grande efficacité. Il avait pris sa 

retraite du service actif en août 2016 et s’était engagé à diriger en Syrie dans le cadre des 

célébrations des troupes russes accueillant la nouvelle année. Il meurt le 25 décembre 2016 dans 

un crash d’avion avec 64 autres membres des Chœurs de l’Armée Rouge (Alexandrov).  

Curieusement nos échanges évoquaient la formation des musiciens. Il était 

particulièrement intrigué par les débuts de l’orphéonisme en France et les méthodes mutualistes 

utilisées par Wilhelm pour initier le plus grand nombre à la musique. 

Nous connaissions le goût du colossal de Valéry Khalikov. Ces réunions de centaines de 

musiciens sur la place Rouge peuvent faire naître des sentiments parfaitement contradictoires 

entre appréhension et convoitise. Sans doute a-t-il contribué, après l’effondrement de l’URSS 

dans les années 1990, à restaurer un esprit nationaliste dans une Russie bafouée dans son 

honneur. Mais chacun sait que la musique militaire n’est pas responsable de l’image et de 

l’instrumentalisation que l’on peut faire de l’art en politique. 

Le sujet proposé par Marina Kukartseva (Glaser) et Michail Chertok est de cet ordre des 

choses. Faut-il admirer l’exaltation d’une fierté nationale lorsqu’on peut imaginer son 

(mauvais) usage dans les temps bellicistes ? La question est vive lorsqu’on évoque les musiques 

militaires. À chacun de fixer la limite par dénonciation, par raison ou par abstention. 

Patrick Péronnet, 18.09.2022 
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Valéry Khalikov dirigeant le tableau final du tatoo de la tour Spasskaïa (2015) 

 

Introduction (par les Auteurs) 

Tout processus d'éducation militaire considéré comme une science dans l'armée 

ressemble toujours à un atelier d'art. Il contient un large éventail de niveaux, de tendances et de 

modèles affectés à des rôles absolument différents. La priorité principale est d'atteindre la 

qualification et les compétences suffisantes pour résoudre les obligations de service actuelles 

et émergentes. Cependant, parmi les professions offertes par l’armée, il existe certaines 

compétences à privilégier pour être un considéré comme un spécialiste. L'une de ces professions 

est celle de musicien militaire. Ce dernier doit accepter de combiner les aspects politiques et 

esthétiques de ses activités militaires avec celles liées à sa profession. Il est évident que les 

fonctions politiques de la musique militaire consistent à remonter le moral des troupes dans 

toute situation critique sur le théâtre de la guerre, d'aider les officiers et les soldats à surmonter 

une situation difficile et exalter le sentiment de fierté et d’appartenance. 

En fait, la musique peut être considérée comme un catalyseur d'émotions humaines et 

révèle les possibilités latentes des personnes. Le rituel matinal quotidien de la cérémonie de 

lever du drapeau national accompagnée de l’hymne national relève de l’usage patriotique dans 

les unités militaires russes. La musique se veut le symbole d'un pays fort et d'une armée 

puissante. Cela sous-entend que la condition de tout groupe militaire dépend de la compétence, 

de l'esprit et de la discipline de sa musique. 

Dans ses missions, la musique incarne le "sentiment" permettant la compréhension d'un 

événement militaire (historique) auquel on se réfère, comme la photographie, elle est un "art 
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documentaire" capable de montrer des choses historiques qui ne peuvent être difficilement 

exprimées par un texte quelconque. La musique militaire s'insère dans l'environnement textuel 

narratif et politique, avec ses thèmes musicaux particuliers. 

Cet article étudie certains aspects de l'éducation musicale militaire en Russie, ses progrès, 

ses caractéristiques et ses principes. 

 

Conclusions (par les Auteurs) 

Les musiques militaires de tous les pays sont les gardiennes des traditions musicales 

nationales sacrées, façonnées à partir d'une partie importante de la culture nationale, des codes 

moraux, religieux et politiques. Par conséquent, l'éducation musicale militaire peut être 

spécifiée comme un facteur important applicable au renforcement des liens sociaux. En Russie, 

ce type d'éducation est très apprécié car il est considéré comme l'un des noyaux centraux de la 

cohésion nationale et culturelle russe. 

L'idée du service de la patrie a toujours été inhérente à la civilisation russe et les arts des 

services armés se classent au premier rang de ce type de service. 

Les compétences militaires professionnelles complétées par des compétences musicales 

élevées gagnent en importance en tant qu'instrument de politique étrangère utilisé par toute 

nation opérant dans l'espace mondial de l'information. À ce stade, la Russie est guidée non 

seulement par son potentiel militaire, mais aussi par ses traditions spirituelles et culturelles en 

utilisant les ressources de la science et de l'éducation comme mécanismes de soft power. Tout 

en prenant une part active au festival de musique militaire en plein air Basel Tattoo, en Suisse, 

la Russie organise simultanément le plus grand festival de musique militaire au monde, 

Spasskaya Tower, à Moscou, et Amuria, à Sakhaline, Amur Waves à Khabarovsk, Farewell of 

Slavianka à Tambov, etc. 

Ces événements ont pour but exclusif de réunir des personnes du monde entier, d'éliminer 

toute agressivité, de développer le bon goût musical des gens, d'actualiser les chefs-d'œuvre de 

l'art musical mondial. 

Le public est transporté par le synchronisme et la beauté de l'exécution d'une majorité de 

compositions fréquemment montrées par les militaires. La mission principale de ces 

manifestations est de démontrer que la musique militaire est à la fois intégrée à un art musical 

de haut niveau et un instrument politique pour régler les conflits. 

La philosophie de la politique étrangère russe s'inscrit dans un cadre conceptuel dans 

lequel la force n'a pas de relation antinomique avec la politique. En ce qui concerne cette 

dernière, il n'y a pas d'opposition entre intelligence et légitimité, violence et force, vérité et 

action politique, mais elles sont unies et intersubjectives et occasionnellement revendiquées au 

cours de toute discussion publique ; elles sont délibératives et rationnelles.  

L'éducation militaire musicale vise cette maxime. Tout en relevant les défis et en 

saisissant les opportunités, la Russie crée la réalité politique qui reflète la substance de 

l'ensemble du monde d'aujourd'hui - la lutte partagée (guerre) avec le mal politique (par ex. le 

terrorisme) - et maintient simultanément l'espace humanitaire exposé à une nouvelle 

compression induite par la guerre.  

 

 



 

5 

Les auteurs 

Marina Kukartseva (Glaser) est Docteure en Philosophie. Sa thèse portait sur la 

Philosophie de l’histoire aux Etats-Unis (1999). Elle a été Professeur à la Chaire de Philosophie 

à l'Académie Diplomatique du Ministère des Affaires Etrangère de la Fédération de Russie (de 

2011 à 2016). Elle est aujourd’hui Professeur à la Faculté d'économie mondiale et de politique 

mondiale Département des relations internationales de Moscou depuis 2017. 

  

 Marina Kukartseva (Glaser 

 

Mikhail Davidovich Chertok est Docteur en histoire des arts, major de réserve, artiste 

de la Musique militaire centrale du ministère de la Défense de la Fédération de Russie, chargé 

de cours au Collège universitaire militaire de musique et école de chefs d'orchestre militaire 

(anciennement le département de chef de musique militaire du Conservatoire d' État 

Tchaïkovski de Moscou ) Service de musique militaire des forces armées de Russie – où il est 

titulaire de la chaire de lecture de partition et d'orchestration. Il est auteur de Служба 

музыкантов в русской армии (первая половина XIX века) [Le service des musiciens dans 

l'armée russe (première moitié du XIXe siècle), édité par Kanon+, 2020, 272 p.] basé sur la thèse 

de doctorat de l'auteur "La musique militaire russe de la première moitié du 19ème siècle. 

Développement du service de musique militaire". Elle a été défendue en 2017 à l'Institut russe 

d'histoire de l'art. 

 

Résumé 

Cette étude fournit une description détaillée de l'histoire et de la théorie de l'éducation 

musicale au sein de l’armée russe. Les auteurs ont retracé les origines et l'évolution de 

l'éducation musicale militaire russe, de l'Empire russe à la Fédération de Russie en passant par 

l'URSS.  

Il est démontré que le service des orchestres militaires du ministère de la défense de la 

Fédération de Russie (Военно-ор-кестровая служба Министерства обороны Российской 
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Федерации) est une unité organisationnelle spéciale (service spécial) des forces armées russes 

dotée de son propre personnel. 

Les musiques militaires du ministère de la défense de la Fédération de Russie sont à la 

fois une unité militaire distincte et un ensemble artistique, instrument de soft power dans la 

politique étrangère de la Russie. C'est cette spécificité qui détermine sa place particulière dans 

la structure générale de l'éducation musicale en Russie. 
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2)                                    Mexique 
 

RUIZ-TORRES Raphaël Antonio 

 

Historia de las Bandas Militares de Música en 

México : 1767-1920 [Histoire des musiques 

militaires au Mexique : 1767-1920] 
 

Thèse d’Histoire de l’Université autonome 

métropolitaine de México, soutenue en 2002, 364 p. 
 

Consultable (langue espagnole) sur : 

https://www.academia.edu/44521989/HISTORIA_DE_LAS_

BANDAS_MILITARES_DE 

 
 

Présentation 

 
Malgré son importance dans la vie musicale du Mexique, le sujet de l'orchestre à vent 

militaire n'a pas été étudié avant le travail pionnier de Raphaël Ruiz-Torres présenté ici. Les 

raisons de cette situation peuvent être diverses. L'une d’entre-elles peut être que la musique à 

vent en général et la musique militaire en particulier ne correspondent pas à l'idéal folklorique 

que possèdent les autres types de musique objet de recherche de la musicologie ou de 

l’ethnomusicologie. Les instrumentistes lisent les partitions, les chefs d'orchestre font les 

arrangements, les instruments sont européens ou nord-américains, certains musiciens viennent 

de l'étranger, leur répertoire comprend des succès commerciaux, et il est courant de trouver des 

musiciens professionnels ou semi-professionnels. Par comparaison, les joueurs de guitares 

(généralement ceux qui jouent des sones, des corridos ou des chansons) ne lisent pas la notation 

musicale, conservent leur répertoire avec peu d'altérations, conservent des instruments 

fabriqués localement et n'étudient généralement pas la musique dans les écoles ou de manière 

formelle. Tout ceci génère une vision romantique, où la musique est jouée par et pour le peuple, 

et dans laquelle les influences étrangères sont perçues comme un danger. Pour cette raison, dans 

le domaine de la musique traditionnelle, les genres les plus étudiés (et enregistrés) ont été le 

https://www.academia.edu/44521989/HISTORIA_DE_LAS_BANDAS_MILITARES_DE
https://www.academia.edu/44521989/HISTORIA_DE_LAS_BANDAS_MILITARES_DE
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corrido, le son mestizo de cuerda et la canción, ces trois genres s'inscrivant très bien dans le 

genre folklorique. 

 

La musicologie au Mexique s'est concentrée sur cinq thèmes principaux : a) la musique 

religieuse des cathédrales et son répertoire ; b) l'opéra au XIXe siècle, en particulier à Mexico ; 

c) la vie et l'œuvre des grands compositeurs, en particulier à la fin du XIXe siècle et dans la 

première moitié du XXe siècle ; d) le nationalisme musical postrévolutionnaire de 1920 à 1950 

; et e) l'analyse des œuvres de la période nationaliste et d'avant-garde.  

Des sujets tels que celui que nous étudions ici ont été très peu traitées. On peut le constater 

à la lecture d’un important travail qui a réuni plusieurs spécialistes, La música de México édité 

par Julio Estrada et publié par UNAM (Universidad Nacional Autónoma de México) en 1984. 

Ses sept volumes vont de la période préhispanique à l'ère moderne. Le 19ème siècle se 

concentre sur l'opéra, les institutions telles que le Conservatoire et la musique de concert, et ne 

s'occupe guère de la musique populaire et encore moins de la musique militaire. 

 

Peut-être qu'à l'heure actuelle, les musicologues n'ont pas encore abordé le sujet de la 

fanfare militaire au Mexique en raison du problème des sources et que l'étude de la musique 

populaire (comme dans le cas de la musique traditionnelle) nécessite des contextes d'explication 

plus larges que ceux de la musique académique. Le lecteur remarquera que les sources utilisées 

dans le travail de Raphaël Ruiz-Torres sont de plusieurs types et vont au-delà des bibliothèques 

musicales. En outre, il serait impossible d'analyser le sujet sans comprendre (même si ce n'est 

que superficiellement) la trajectoire historique de l'armée mexicaine. 

 

Rendons hommage à ce travail pionnier qui, tout en suivant la chronologie de l’Histoire 

du Mexique et des influences européennes, fait émerger les particularismes de la musique 

militaire mexicaine. 

 

Patrick Péronnet, 19.09.2022 
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Musiciens militaires mexicains (ca 1863-1867) 

 

 

L’auteur 

 
Raphaël Antonio Ruiz-Torres a soutenu en 2011 son Doctorat d’Histoire et d’Ethnohistoire : 

La musique à Mexico, XVIe-XVIIIe siècles : un regard sur les processus culturels coloniaux. 

Chercheur indépendant, il a publié des articles sur les musiques militaires et les kiosques à 

musique au Mexique. 
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Résumé 

L'objectif de cette recherche est de défricher une partie de l'histoire de la musique au 

Mexique : celle qui fait référence aux orchestres à vent militaires. Elle repose sur l'idée que la 

fanfare militaire, de par son répertoire, sa fonction et son instrumentation, doit être considérée 

comme un objet musical à part entière. Cet ensemble à vent s'est répandu dans de nombreux 

pays souvent au gré des guerres, forme de transculturation forcée, d'abord en Europe, puis à 

partir du XVIe siècle dans le monde entier grâce à l'expansion de l'économie européenne. 

Ce que nous savons des bandes militaires en Europe peut s'appliquer au Mexique, puisque 

depuis l'époque de la Conquête, les formes militaires en vogue en Europe y sont introduites. 

Mais c’est au milieu du XVIIIe siècle, lorsqu'une série de changements effectués par 

l'administration coloniale, connue sous le nom de "Réformes Bourbon", que l'armée a 

commencé à jouer un rôle croissant dans la vie politique et sociale de l’Etat.  

Les instruments d’ordonnance et les bandes de musique étaient semblables à ceux en 

usage dans l'armée espagnole et européenne en général : fifres et tambours pour l'infanterie, 

trompettes et timbales pour la cavalerie, et hautbois pour les dragons. À cette musique 

fonctionnelle, il faut ajouter l'Harmoniemusik diffusée depuis la fin du XVIIIe siècle dans les 

formations militaires. Ce type de dotation instrumentale s'est poursuivi pendant une grande 

partie du XIXe siècle, même si le cérémonial officiel était différent puisque devenant patriotique 

et commençant à célébrer les actes de la République. 

Les musiciens militaires mexicains, comme leurs homologues européens, participent à 

une série d'événements qui vont au-delà de leurs devoirs militaires et du cérémonial patriotique, 

offrant des sérénades dans les rues de Mexico ou sur les places des villes où le régiment est 

cantonné. Ils participent aux divertissements publics tels que les corridas ou les représentations 

théâtrales ; ils constituent la toile de fond musicale pour l'inauguration de travaux publics et, 

jusqu'avant la Révolution mexicaine et de la guerre civile (1910-1920), ils participent aux 

cérémonies religieuses. 

La seconde moitié du XIXe siècle est la grande époque de la fanfare militaire, tant au 

Mexique qu'en Europe. Les grandes améliorations de la facture instrumentale leur permet de 

copier les effets de l'orchestre symphonique, et ainsi la majeure partie de la population a pu 

écouter la musique des grands compositeurs européens jouée dans les parcs et les jardins, 

accessible à tous. 

Comme si cela ne suffisait pas, dans l'ère postrévolutionnaire la musique militaire était le 

représentant officiel musical du Mexique, et était envoyée comme ambassadrice à des 

événements internationaux. Après le triomphe de la Révolution (1920) et son 

institutionnalisation avec le parti unique (de 1929 à 2000), les militaires se sont progressivement 

éloignés de la politique,  l'armée jouant un rôle de plus en plus discret dans la vie nationale. En 

plus de la diffusion d'autres types de musique par le biais de la radio et du cinéma, le rôle de la 

musique militaire en tant que représentant musical du Mexique a été remplacé par d'autres 

groupes tels que les típicas, les mariachis ou les ballets folkloriques. 
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3)                                  Serbie 

 

DUJOVIĆ Marijana 

The Activities of the Military Orchestra Muzika 

Kraljeve Garde during the World War I [Les 

activités de la musique militaire Musique de la 

Garde royale de Serbie pendant la Première 

Guerre Mondiale] 

9e Symposium international « La musique dans la 

société » Sarajevo, Société de musicologie de 

l'Académie de musique de la Fédération de Bosnie-

Herzégovine, Université de Sarajevo, Sarajevo, 2016, 

p. 157-173. 

Consultable (langue anglaise) sur : 

https://www.academia.edu/31489820/THE_ACTIVITIES_O

F_THE_MILITARY_ORCHESTRA_MUZIKA_KRALJEV

E_GARDE_DURING_THE_WORLD_WAR_I_At_The_9th

_International_Symposium_Music_in_Society_Sarajevo_Mu

sicological_Society_of_the_Federation_of_Bosnia_and_Herz

egovina_Academy_of_Music_University_of_Sarajevo_Saraj

evo_2016 

 

https://www.academia.edu/31489820/THE_ACTIVITIES_OF_THE_MILITARY_ORCHESTRA_MUZIKA_KRALJEVE_GARDE_DURING_THE_WORLD_WAR_I_At_The_9th_International_Symposium_Music_in_Society_Sarajevo_Musicological_Society_of_the_Federation_of_Bosnia_and_Herzegovina_Academy_of_Music_University_of_Sarajevo_Sarajevo_2016
https://www.academia.edu/31489820/THE_ACTIVITIES_OF_THE_MILITARY_ORCHESTRA_MUZIKA_KRALJEVE_GARDE_DURING_THE_WORLD_WAR_I_At_The_9th_International_Symposium_Music_in_Society_Sarajevo_Musicological_Society_of_the_Federation_of_Bosnia_and_Herzegovina_Academy_of_Music_University_of_Sarajevo_Sarajevo_2016
https://www.academia.edu/31489820/THE_ACTIVITIES_OF_THE_MILITARY_ORCHESTRA_MUZIKA_KRALJEVE_GARDE_DURING_THE_WORLD_WAR_I_At_The_9th_International_Symposium_Music_in_Society_Sarajevo_Musicological_Society_of_the_Federation_of_Bosnia_and_Herzegovina_Academy_of_Music_University_of_Sarajevo_Sarajevo_2016
https://www.academia.edu/31489820/THE_ACTIVITIES_OF_THE_MILITARY_ORCHESTRA_MUZIKA_KRALJEVE_GARDE_DURING_THE_WORLD_WAR_I_At_The_9th_International_Symposium_Music_in_Society_Sarajevo_Musicological_Society_of_the_Federation_of_Bosnia_and_Herzegovina_Academy_of_Music_University_of_Sarajevo_Sarajevo_2016
https://www.academia.edu/31489820/THE_ACTIVITIES_OF_THE_MILITARY_ORCHESTRA_MUZIKA_KRALJEVE_GARDE_DURING_THE_WORLD_WAR_I_At_The_9th_International_Symposium_Music_in_Society_Sarajevo_Musicological_Society_of_the_Federation_of_Bosnia_and_Herzegovina_Academy_of_Music_University_of_Sarajevo_Sarajevo_2016
https://www.academia.edu/31489820/THE_ACTIVITIES_OF_THE_MILITARY_ORCHESTRA_MUZIKA_KRALJEVE_GARDE_DURING_THE_WORLD_WAR_I_At_The_9th_International_Symposium_Music_in_Society_Sarajevo_Musicological_Society_of_the_Federation_of_Bosnia_and_Herzegovina_Academy_of_Music_University_of_Sarajevo_Sarajevo_2016
https://www.academia.edu/31489820/THE_ACTIVITIES_OF_THE_MILITARY_ORCHESTRA_MUZIKA_KRALJEVE_GARDE_DURING_THE_WORLD_WAR_I_At_The_9th_International_Symposium_Music_in_Society_Sarajevo_Musicological_Society_of_the_Federation_of_Bosnia_and_Herzegovina_Academy_of_Music_University_of_Sarajevo_Sarajevo_2016
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Présentation 

Au cours du XIXe siècle, la Serbie passe d’un statut de territoire sous contrôle turc à celui 

de principauté sous protectorat ottoman pour devenir enfin un État souverain. Elle sait se 

moderniser grâce aux populations serbes d'Autriche-Hongrie installées en Serbie qui apportent 

à l'État serbe des institutions politiques, économiques et industrielles modernes. Ainsi, même 

sous protectorat ottoman, la Serbie est plus en avance que le vieil Empire ottoman qui pourtant 

était son « protecteur ». 

Officiellement le Royaume de Serbie naît en 1882. Pierre Karageorgévitch (1844-1921) 

monte sur le trône de Serbie sous le titre de Pierre Ier. Il est le dernier roi de Serbie de 1903 à 

1918, puis, au terme de la Première Guerre mondiale, premier roi des Serbes, Croates et 

Slovènes de 1918 à 1921. Considéré comme un roi libéral il favorise un foisonnement culturel 

qui fait de Belgrade un phare de liberté pour tous les Serbes des Balkans ainsi que pour les 

Croates et les Slovènes, dont certains représentants, alors minoritaires, aspirent à la mise en 

place d'un État slave du Sud séparé de la monarchie austro-hongroise. 

Opposant de la politique balkanique menée par les Autrichiens et les Allemands, le roi 

Pierre s'est fortement tourné vers la France et la Russie. En achetant des canons fabriqués dans 

les usines Schneider (Le Creusot), le roi Pierre n'a pas seulement affirmé sa francophilie, mais 

il a aussi créé les bases solides pour la défense et les guerres de libération à venir. Les grandes 

réussites dans la guerre douanière contre les Austro-hongrois et les victoires spectaculaires de 

la Serbie durant les guerres balkaniques (1912-1913), un an après sa visite à Paris, ont renforcé 

le prestige du roi Pierre et de la Serbie, non seulement en Europe mais à l’échelle mondiale 

En doublant presque son territoire dans le sud, la Serbie est devenue une menace pour 

l'Autriche-Hongrie, qui doit aussi faire face au séparatisme naissant des populations 

slavophones de l'empire. L'assassinat de l'archiduc-héritier François-Ferdinand d'Autriche et de 

son épouse au cours d'une visite officielle à Sarajevo le 28 juin 1914 et l’engrenage des alliances 

militaires mène inexorablement à la Première Guerre mondiale. 

L’orchestre militaire de la Garde royale serbe a été fondé à Belgrade en 1899 sous le nom 

de Vojna muzika ( fanfare militaire). En 1904, l'orchestre change de nom et devient la Muzika 

Kraljeve Garde sous la direction de Stanislav Binički. L’orchestre est un élément très important 

impliqué dans développement de la culture musicale en Serbie. Stanislav Binički (1872-1942) 

son chef d’orchestre est un compositeur et pédagogue serbe, connu aussi pour être organisateur 

d'événements musicaux à Belgrade. Il est l'un des fondateurs de la première école de musique 

de Serbie en 1899. Avant la guerre il compose le premier opéra serbe Na uranku (« À 

l’aube »,1903). 
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Stanislav Binički (1872-1942) 

 

L’étude de Marijana Dujović débute en 1915, date à laquelle, après les premières victoires 

de l’été 1914 contre l’Autriche-Hongrie, les Serbes durent subirent de nombreux échecs 

militaires, et plier devant la grande offensive austro-allemande d’octobre 1915, désertant 

Belgrade, la capitale, puis l’ensemble du territoire serbe. Commence alors un épisode de la 

campagne de Serbie que la mémoire collective nomme « le Golgotha albanais ». De fait, la 

traversée de l’Albanie s’effectue dans des conditions particulièrement difficiles. Les montagnes 

étaient déjà enneigées et les soldats harassés et affamés devaient passer des cols à 2 500 mètres 

d’altitude sous des températures extrêmes. Avec les soldats, marchaient également de 

nombreux réfugiés ; le roi Pierre Ier suivait le convoi tout comme la Musique de la Garde royale. 

Outre les conditions climatiques difficiles, les Serbes étaient régulièrement attaqués par les 

clans albanais. En décembre, les troupes serbes finirent par atteindre les rives de l’Adriatique, 

alors occupées par l’Italie ; puis elles furent évacuées par bateau à Corfou, particulièrement 

aidées par les soldats français. L’orchestre de la Garde royale y arrive le 20 juillet 1916. 

 

C’est à partir de là que le récit de Marijana Dujović devient passionnant. Binički et les 

membres de l'orchestre militaire ne sont restés à Corfou que pendant quelques jours. Ils ont été 

transférés à Salonique, où ils étaient installés dans deux casernes, utilisées pour le logement et 

les répétitions. Pendant leur passage à travers les montagnes albanaises, un grand nombre 

d'instruments ainsi que des partitions musicales avaient été perdus ou détruits. En arrivant à 

Thessalonique, les membres de l'orchestre ont reçu de nouveaux instruments et des partitions 

offerts par les armées alliées. Les compositions d'auteurs serbes ont été écrites de mémoire par 

le chef d'orchestre et les interprètes. 

 

En septembre 1916, les musiciens serbes font une tournée en France : Paris concerts aux 

Tuileries (17 septembre) et au Trocadéro (24 septembre), puis à Bordeaux (15 octobre) et 
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Toulouse (18 octobre). L’orchestre de la Garde royale serbe se produira encore à Lyon, 

Montauban, Orange, Toulon et Nice. Il est de retour à Thessalonique en novembre 1916. 

 

 
L’orchestre de la Garde royale serbe en tournée en France (septembre-octobre 1916) 

Stanislav Binički est au centre avec le sabre en main 

 

 

Le retour en Grèce s’accompagne d’une série importante de concerts jusqu’à la fin de la 

guerre. De cette période, on n'a conservé qu'une dizaine de programmes de concerts, mais il est 

certain que l'orchestre en a donné beaucoup plus. 

 

Les programmes des concerts étaient principalement composés d'œuvres de compositeurs 

serbes : Binički, Pokorni, Brodil, Blažek, Čižek, Urban, Rendla et Jenko ; et les numéros 

indispensables de l'opéra italien : de Rossini, Verdi, Puccini, etc. ainsi que des œuvres de 

compositeurs français : Saint-Saëns, Delibes, Massenet, Bizet et Fauré. Outre les œuvres de 

compositeurs d'Europe occidentale, le répertoire comprenait également des compositions de 

compositeurs slaves : Dvořák, Smetana, Glinka, Rimsky-Korsakov, Tchaïkovski et Chopin. Le 

répertoire du temps de guerre comprenait également des compositions dont les auteurs sont 

moins familiers aujourd'hui tels que : Balfy, Homas et Sidney. Des pièces de compositeurs 

allemands et autrichiens étaient également sélectionnées pour les concerts, à l’exemple de 

Beethoven ou Schubert. 

 

Dès la fin de la guerre, le royaume se transforme en Royaume de Serbie, Croatie et Slovénie et 

deviendra la Yougoslavie (6 janvier 1929). 

 

Patrick Péronnet, 19.09.2022 
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L’auteure 

Marijana Dujović (1989, Belgrade) se consacre à l'étude de la musique dans le cadre d'un 

programme national d'histoire de la musique et particulièrement dans le cadre de l'ancienne 

République yougoslave de Macédoine. Elle a publié une biographie de Stanislav Binički. Elle 

est titulaire d’un Master à l’Université des Arts de Belgrade. 

 

 Marijana Dujović 

 

Résumé 

Le déclenchement de la Première Guerre mondiale a entraîné une pause dans la vie culturelle 

de Belgrade, la capitale de Serbie, mais pour l'Orchestre militaire de la Garde royale serbe et 

son chef d'orchestre Stanislav Binički, la guerre signifiait juste une autre phase de travail.  

En décembre 1915 et en janvier 1916, la retraite de 200 000 soldats et civils serbes après les 

défaites de l'armée face à l'Autriche-Hongrie et la Bulgarie se fit à travers l'Albanie jusqu'à 

Durrës. De là, les survivants (20 000 étaient morts en chemin) s'embarquèrent. Une partie gagna 

Brindisi en Italie, une autre rejoignit directement le corps expéditionnaire franco-britannique à 

Salonique, mais la majeure partie, principalement les blessés et les malades (le typhus avait 

touché les troupes serbes sur le front) se retrouva sur Corfou, avec eux les musiciens de la Garde 

royale. Dans des conditions extrêmes, Binički réussit à organiser une série de concerts caritatifs 

sur les territoires des républiques alliées de Grèce et de France. Cette étude présente les objectifs 

atteints et une vue d'ensemble de ces activités artistiques et caritatives à travers les programmes 

et affiches pour les concerts et une enquête sur leur réception dans la presse de l’époque. 
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4)                                                    Iran 

 

MOHAMMEDI Mohsen 

Chef de Musique or Chef de Macaroni : The 

Twisted History of the European Military Music 

in Persia [L'histoire entortillée de la musique 

européenne Musique militaire en Perse] 
 

Rivista italiana di musicologia (LIM), n° 51, 2016, 

p. 51-88. 

 

Consultable (langue anglaise) sur : 

https://www.sidm.it/ojs/index.php/ridm/article/view/894 

 

Présentation 

Cet étrange titre d’article doit ses origines à une remarque mesquine contenue dans un 

ouvrage de Victor-Hyacinthe Advielle (1833-1903), La musique chez les Persans en 1885, 

ignoré à la fois des musicologues et des rares curieux qui auraient voulu s’informer sur ce sujet. 

De fait, l’ouvrage incriminé devient un prétexte pour l’Auteur, grand spécialiste de la musique 

persane. 

Cette idée d’Empire perse fleure bon les parfums d’Orient et nous perd dans un épisode 

des Mille et Une Nuits de l’Histoire. Loin de l’Antiquité tardive, de Persépolis et de la pièce 

d’Eschyle, il s’agit de l’Empire perse moderne (ou « État sublime de Perse ») dirigé par la 

dynastie Kadjar et particulièrement sous les règnes de Mohammad Shah (1808-1848) et de son 

fils Nassereddine Shah (1831-1896). C’est dans cette deuxième moitié du XIXe siècle que 

l’Empire perse s’ouvre à l’Occident. Le « trône du Paon » est évidemment convoité et l’Empire 

se trouve confronté à des guerres contre la Russie, la Turquie, l’Angleterre. De son côté la 

https://www.sidm.it/ojs/index.php/ridm/article/view/894
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France de Louis-Philippe, puis ultérieurement, de Napoléon III, courtise et tente d’influencer 

les relations avec ce Moyen-Orient prometteur de richesses.  Le long règne de Nassereddine 

Chah (près de cinquante ans), et ses voyages en Europe (et notamment en France), qui sont les 

premières visites d'un souverain iranien en Occident, ouvrent aussi le pays à de nouveaux 

courants de pensée, auxquels une grande partie du clergé musulman est hostile. 

En ce qui concerne la musique, les influences européennes sont à l’identique de ce qui se 

passe alors en Egypte1 ou en Turquie2. Le fait est d’autant plus important que les musiques 

militaires sont parfaitement liées à la modernisation militaire souhaitée par les États en butte 

aux convoitises.  

Le portrait d’un musiciens français, Alfred-Jean-Baptiste Lemaire (1842-1907) sous la 

plume de Victor-Hyacinthe Advielle3 voudrait que ce dernier soit le « créateur » de la musique 

militaire perse. Né à Aire-sur-la-Lys, en 1842, Lemaire est entré au Conservatoire de Paris en 

novembre 1855, a obtenu le premier prix de flûte en 1857, le deuxième prix de solfège et le 

deuxième prix d'harmonie en 1861. Il commence le contrepoint et la fugue en 1862, et l'année 

suivante,. il s'engage dans le 1er Régiment des voltigeurs de la Garde impériale. En 1864, il 

passe l'examen pour être admis comme sous-chef de musique et, en 1868, il est envoyé en Perse 

sur l’intervention du maréchal Adolphe Niel (1802-1869) alors Ministre de la Guerre. En Perse, 

il est chargé de la création de dix-huit fanfares militaires. En 1875, il crée la première école 

publique de musique connue en Perse, où il enseigne lui-même les instruments à vent, le piano, 

la théorie musicale et l'harmonie.  

Tout l’intérêt du travail documenté de Mohsen Mohammadi est de rétablir une « vérité 

trop française » et de travailler sur la réalité avec archives et preuves croisées, plutôt qu’avec 

des récits dévoyés par l’intérêt de la petite patrie ou de la légende. Autrement dit, Mohsen 

Mohammadi déconstruit un mythe que nous avons pris, dans nos études, pour argent comptant, 

et nous sommes heureux de pouvoir rectifier des inexactitudes. Certes Lemaire joua un rôle 

important en Perse, mais il est loin d’être le premier, le seul et l’unique. C’est cette vérité qui 

nourrit notre connaissance aujourd’hui faisant ressurgir d’autres musiciens (notamment l’Italien 

Marco Brambilla, sans doute le premier créateur d’une école de musique perse en 1851). Il y a 

beaucoup à apprendre dans ce travail, à commencer par la modestie. 

Patrick Péronnet, 20.09.2022 

 
1 Lire dans la présente Bibliographie Afeev MESTYAN Adam, « Sound, military music and opera in Egypt during 

the rule of Mehmet Ali Pasha (r. 1805 – 1848) » [Son, musique militaire et opéra en Égypte sous le règne de 

Mehmet Ali Pacha (r. 1805 - 1848)]. 
2 Lire également BABA Orhan, « Türk askeri müzik geleneğinde değişim ve süreklilik [Changement et continuité 

dans la tradition musicale militaire turque]. 
3 ADVIELLE Victor-Hyacinthe, La musique chez les Persans en 1885 (Paris, chez l’auteur). 
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Alfred-Jean-Baptiste Lemaire (1842-1907) 

 

L’auteur 

Mohsen Mohammadi est un spécialiste reconnu de la musique d'Iran et du Moyen-

Orient/Centre/Proche-Orient. Ses publications sont basées sur son expérience directe en tant 

que musicien, sur des travaux de terrain et sur un large éventail de sources historiques de 

première main, notamment des manuscrits, des journaux intimes et des souvenirs, de vieux 

journaux et des enregistrements anciens. Ses recherches portent sur les cultures musicales des 

pays persans et indo-persans, l'histoire de la musique dans les traditions orales, la littérature 

coloniale et contemporaine sur la musique iranienne, la « classicisation » de la musique dans 

les cultures non occidentales et les premiers enregistrements de musique non occidentale. Il est 

titulaire d'un Doctorat en musicologie de l'Université d'Utrecht, aux Pays-Bas, avec une 

spécialisation en ethnomusicologie accueillie par l'Université de Californie à Los Angeles 

(UCLA) ; d'une maîtrise en histoire de l'Université de Téhéran, en Iran ; d'une licence en 

musique de l'Université de Téhéran, en Iran. Il a reçu le certificat de mérite pour son livre, 

Modal Modernities (2017) dans le cadre du prix d'excellence 2018 de l'ASRC pour la meilleure 

recherche historique. Il a également reçu le certificat de mérite dans le prix semestriel du 

meilleur livre de recherche de la Guilde des musiciens d'Iran en 2016 pour son livre Souvenirs 

musicaux (2015). 

 

À l'UCLA, Mohsen Mohammadi a lancé des projets sur la musique indo-persane, qui 

relient les cultures musicales d'une vaste région allant de l'Asie du Sud-Est à l'Asie centrale, 

englobant l'Inde, le Bangladesh, le Pakistan, l'Afghanistan, le Tadjikistan et l'Iran. En tant que 

directeur de la musique indo-persane, il organise des programmes académiques et artistiques 

sur la confluence musicale indo-persane, attirant des participants du monde entier. Il travaille 

également sur un projet de traduction de textes musicaux persans de l'Inde, financé par la 

Fondation Sambhi. À l'UCLA, il a enseigné une série de cours, notamment un cours de premier 
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cycle sur la musique d'Arménie, d'Azerbaïdjan, d'Iran et de Turquie, et un séminaire d'études 

supérieures sur les sources et les méthodes de recherche historique sur la musique. Il enseigne 

actuellement un séminaire de troisième cycle sur la musique indo-persane. 

Mohsen Mohammadi 

 

Résumé 

La première source retraçant une histoire des musiques militaires perses jouant dans le 

style européen date de 1885. Il s'agit du livre d'un Français, Victor-Hyacinthe Advielle, La 

musique chez les Persans en 1885 (Paris, chez l’auteur). L'auteur raconte les exploits d'un 

compatriote, un musicien de la province d'Artois, qui lui avait fourni ses informations 

biographiques, ainsi qu'un certain nombre d'informations sur la musique en Perse. Ce travail a 

ignoré tous les autres musiciens européens qui avaient organisé des musiques militaires à la 

cour perse qui jouant de la musique à la manière européenne. 

L'Italien Marco Brambilla est probablement le premier musicien européen à avoir été actif 

en Perse, où il est arrivé à la fin des années 1830 et est resté pendant trois décennies. Malgré 

son long travail d'organisation de fanfares militaires de style européen, il a été sévèrement jugé, 

voire humilié, par son collègue français, qui affirmait qu'il avait plus de talent pour cuisiner 

d'excellents macaronis que pour écrire un simple pas redoublé.  

D'autres musiciens européens ont été engagés, dans la seconde moitié du 19ème siècle 

pour organiser des fanfares militaires : Bosquet (ou Bousquet, ou encore Boschetti), Royon 

(Rouyon, Rouillon), Julius Heise, Julius Gebauer (1846-1895), Alfred-Jean-Baptiste Lemaire 

(1842-1907), l'Italien Angelo, Alexandre Duval et les chefs d'orchestre russes de la brigade des 

cosaques perses.  

En utilisant les sources persanes et des récits de voyage européens, cette contribution 

décrit la rencontre entre la Perse et la musique militaire européenne au cours des premières 

décennies du XIXe siècle. 
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« Les musiques nouvelles sont toutes organisées à la française. Ainsi, la musique du collège impérial [de Téhéran] 

se compose de 49 instrumentistes, formant un groupe harmonique de : 1 flûte, 1 hautbois, 3 petites clarinettes, 9 

grandes, 6 saxophones, 2 cornets à piston, 3 trompettes, 3 trombones, 2 petits bugles, 2 grands bugles, 3 altos, 2 

barytons, 4 basses, 2 contre basses, 2 caisses claires, 2 paires de cymbales, 1 triangle et accessoires, 1 grosse caisse. 

» (1898) 
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5)                                            Espagne 

 

OSSA MARTINEZ Marco Antonio De La  

Importancia, presencia y salvoconducto: 

acercamiento a las bandas de música en la guerra 

civil española (1936-1939) [Importance, présence 

et conduite sûre : une approche des fanfares dans 

la guerre civile espagnole (1936-1939)] 

In ARTSEDUCA Electronic Journal of Arts Education 

– Facultad de Educación de Cuenca, n° 12, Janvier 

2019, p. 78-93. 

Consultable (langue espagnole) sur : 

https://www.researchgate.net/publication/334628968_IMPO

RTANCIA_PRESENCIA_Y_SALVOCONDUCTO_ACER

CAMIENTO_A_LAS_BANDAS_DE_MUSICA_EN_LA_G

UERRA_CIVIL_ESPANOLA_1936-

1939_IMPORTANCE_PRESENCE_AND_SALVOCONDU

CT_MUSIC_BANDS_IN_THE_SPANISH_CIVIL_WAR_1

936-1939 
 

Présentation 

La thématique musique et guerre fait régulièrement surgir l’ensemble à vent comme 

porteur de sens et messager d’espoir pour tous les belligérants tout en revenant à ses origines 

https://www.researchgate.net/publication/334628968_IMPORTANCIA_PRESENCIA_Y_SALVOCONDUCTO_ACERCAMIENTO_A_LAS_BANDAS_DE_MUSICA_EN_LA_GUERRA_CIVIL_ESPANOLA_1936-1939_IMPORTANCE_PRESENCE_AND_SALVOCONDUCT_MUSIC_BANDS_IN_THE_SPANISH_CIVIL_WAR_1936-1939
https://www.researchgate.net/publication/334628968_IMPORTANCIA_PRESENCIA_Y_SALVOCONDUCTO_ACERCAMIENTO_A_LAS_BANDAS_DE_MUSICA_EN_LA_GUERRA_CIVIL_ESPANOLA_1936-1939_IMPORTANCE_PRESENCE_AND_SALVOCONDUCT_MUSIC_BANDS_IN_THE_SPANISH_CIVIL_WAR_1936-1939
https://www.researchgate.net/publication/334628968_IMPORTANCIA_PRESENCIA_Y_SALVOCONDUCTO_ACERCAMIENTO_A_LAS_BANDAS_DE_MUSICA_EN_LA_GUERRA_CIVIL_ESPANOLA_1936-1939_IMPORTANCE_PRESENCE_AND_SALVOCONDUCT_MUSIC_BANDS_IN_THE_SPANISH_CIVIL_WAR_1936-1939
https://www.researchgate.net/publication/334628968_IMPORTANCIA_PRESENCIA_Y_SALVOCONDUCTO_ACERCAMIENTO_A_LAS_BANDAS_DE_MUSICA_EN_LA_GUERRA_CIVIL_ESPANOLA_1936-1939_IMPORTANCE_PRESENCE_AND_SALVOCONDUCT_MUSIC_BANDS_IN_THE_SPANISH_CIVIL_WAR_1936-1939
https://www.researchgate.net/publication/334628968_IMPORTANCIA_PRESENCIA_Y_SALVOCONDUCTO_ACERCAMIENTO_A_LAS_BANDAS_DE_MUSICA_EN_LA_GUERRA_CIVIL_ESPANOLA_1936-1939_IMPORTANCE_PRESENCE_AND_SALVOCONDUCT_MUSIC_BANDS_IN_THE_SPANISH_CIVIL_WAR_1936-1939
https://www.researchgate.net/publication/334628968_IMPORTANCIA_PRESENCIA_Y_SALVOCONDUCTO_ACERCAMIENTO_A_LAS_BANDAS_DE_MUSICA_EN_LA_GUERRA_CIVIL_ESPANOLA_1936-1939_IMPORTANCE_PRESENCE_AND_SALVOCONDUCT_MUSIC_BANDS_IN_THE_SPANISH_CIVIL_WAR_1936-1939
https://www.researchgate.net/publication/334628968_IMPORTANCIA_PRESENCIA_Y_SALVOCONDUCTO_ACERCAMIENTO_A_LAS_BANDAS_DE_MUSICA_EN_LA_GUERRA_CIVIL_ESPANOLA_1936-1939_IMPORTANCE_PRESENCE_AND_SALVOCONDUCT_MUSIC_BANDS_IN_THE_SPANISH_CIVIL_WAR_1936-1939
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millénaires. Cela peut lui donner un aspect archaïque et répulsif. L’ensemble à vent ne serait 

que la musique militaire, utilitaire et porteuse à la fois de violence et de mort ou, inversement, 

de libération et de gloire. Nous le savons bien dans l’Histoire moderne et contemporaine, cette 

apparence antinomique est parfaitement audible dans les temps de guerre et particulièrement de 

guerre civile ou l’usage de la musique devient outil de propagande. 

La Guerre d’Espagne (ou Guerre civile espagnole) est un épisode bien connu de tensions 

idéologiques et internationales annonciatrices de la Seconde Guerre mondiale. S’il fallait 

contextualiser l’article de Marco Antonio de la Ossa, rappelons qu’avec le départ du roi 

d’Espagne, Alphonse XIII, en 1931, ce dernier laisse le pays aux mains des républicains et des 

socialistes qui formèrent la IIe République (1931-1939). Le gouvernement supprime les 

congrégations, donne l’autonomie à la Catalogne et engage une réforme agraire. Mais la crise 

économique provoque chômage et grèves. Le mécontentement est entretenue par la droite - 

monarchistes et catholiques - qui critique et freine les réformes. Après avoir gagné les élections 

de 1931 et de 1933, la gauche gagne en 1936 avec une coalition républicains-socialistes-

communistes (Frente Popular). La guerre est donc le fruit de tensions internes très fortes. Une 

partie non négligeable de la population - à droite - n'estime pas le gouvernement et ses réformes 

idéologiques. Le général Franco lance un coup d'État depuis le Maroc et entre au sud de 

l'Espagne. L'armée est divisée entre les républicains et les putschistes, les forces qui veulent 

renverser la République. 

Le bilan sera lourd faisant plus de 330 000 morts et provoquant l’exil de nombreux 

Républicains. La guerre civile espagnole divisa le monde : L'Allemagne nazie et l'Italie fasciste 

envoyaient de l'aide aérienne aux révolutionnaires nationalistes, notamment de nouvelles 

armes. Le régime de Mussolini fut le plus grand soutien au franquistes, tandis que l'Union 

Soviétique envoya combattants et équipement aux républicains. De 1936 à 1938, les Brigades 

internationales soutiennent les républicains : des milices de volontaires étrangers communistes 

et antifascistes se forment (dont 9000 Français et 5000 Allemands). Les femmes ont pris part 

au combat du côté républicain. Certains écrivains célèbres aussi : Orwell, Hemingway ou 

encore André Malraux, Mais malgré les préparatifs du gouvernement et de ses alliés (les 

commandants Manuel Azaña, José Giral et Francisco Largo Caballero disposaient de 800 000 

combattants et quelques 35 000 volontaires venus de 50 nations différentes), l'offensive finale 

des nationalistes dirigés par Franco a raison de Madrid et de la République. 

Ce que nous rappelle Marco Antonio de la Ossa, c’est que les ensembles à vent (bandas 

de música) étaient les principaux émetteurs d'hymnes, de chants et de marches pendant la guerre 

civile espagnole (1936-1939). Le nombre de groupes musicaux s'est multiplié pendant ces 

périodes tragiques, car ils ont fourni la bande sonore de la vie quotidienne des différents 

événements, pour les bataillons et détachements militaires des deux côtés, ainsi que ceux de la 

population civile restée sur place. 

À partir d’archives, l’Auteur explore les usages de la musique des ensembles à vent dans 

le contexte de Guerre civile, contribuant à définir, de façon plus générale, la place de la musique 

dans ces temps de grande violence4. 

 

 

 
4 Rappelons que l’Auteur est spécialiste du sujet. Pour compléter encore, il serait heureux de consulter CALERO-

CARRAMOLINO Elsa : Re-education through Music : Wind Bands in Spanish Prisons during Francoism (1938-

1948) [Rééduquer par la musique : ensembles à vent dans les prisons espagnoles durant le franquisme (1936-

1946)], article de 2019 que nous proposons dans la présente rubrique Bibliographie Afeev. 
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 Marco Antonio de la Ossa 

 

Résumé 

Le présent volume propose une analyse de l'aspect musical (culturel et populaire) de la 

guerre civile espagnole, et étudie les caractéristiques de la politique républicaine en matière 

musicale, tout en examinant comment la guerre a affecté la vie et l'œuvre des principaux 

compositeurs, avec un groupe important d'interprètes et de créateurs appartenant à différentes 

générations et aux postulats créatifs et esthétiques divers et variés.  

La musique ne s'est pas arrêtée pendant la guerre. Les villes les plus importantes hors du 

front ont continué à organiser des événements musicaux de styles différents. Les ensembles à 

vent étaient sans aucun doute les groupes les plus populaires dans tout le pays avant la guerre. 

Ils ont continué à l'être pendant le conflit, bien qu'avec des nuances différentes. Pratiquement 

tous les corps et divisions des deux armées avaient une musique militaire. Leur nombre, leur 

activité et leur importance étaient donc très significatifs, car leur présence était notable dans la 

vie quotidienne des sections militaires, des bataillons et de l'arrière-garde.  

Sur le plan musical, la création et la diffusion de chansons et d'hymnes, ainsi que de 

marches militaires, ont largement investi le champ de la composition pendant la guerre. La 
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musique, la propagande et la politique ont fusionné, car les premières devaient également 

coopérer à l'objectif principal, qui n'était autre que la victoire. 
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6)                                    France 

 

DALISSON Rémi 

Les racines d’une commémoration : les fêtes de la 

Revanche et les inaugurations de monuments aux 

morts de 1870 en France (1871-1914). 

 

Revue historique des armées, n° 274, 2014, mis en ligne 

le 01 juillet 2014. 
 

Consultable sur : 

https://www.academia.edu/85964374/Les_racines_d_une_co

mm%C3%A9moration_les_f%C3%AAtes_de_la_Revanche_

et_les_inaugurations_de_monuments_aux_morts_de_1870_e

n_France_1871_1914_ 

 
Présentation 

 
Le sujet traité ici par Rémi Dalisson, grand spécialiste de la commémoration, des 

symboliques festives et de l’histoire culturelle, n’est pas, à proprement parler, un sujet 

musicologique. Cependant, évoquer le monument aux morts sans le décorum qui entoure la 

célébration républicaine et laïque, c’est évoquer l’ensemble à vent et ses propres rituels. 

 

Ce qui est plus original dans cette étude, c’est d’aborder la monumentalisation d’objets 

de mémoire, les monuments aux morts, pour une guerre perdue et aujourd’hui bien oubliée, 

celle contre la Prusse en 1870-1871. Monumentaux (tel le Lion de Belfort d’Auguste Bartholdi) 

ou plus modeste, figuratif ou symbolique, le monument aux morts trouve, avec la guerre de 

https://www.academia.edu/85964374/Les_racines_d_une_comm%C3%A9moration_les_f%C3%AAtes_de_la_Revanche_et_les_inaugurations_de_monuments_aux_morts_de_1870_en_France_1871_1914_
https://www.academia.edu/85964374/Les_racines_d_une_comm%C3%A9moration_les_f%C3%AAtes_de_la_Revanche_et_les_inaugurations_de_monuments_aux_morts_de_1870_en_France_1871_1914_
https://www.academia.edu/85964374/Les_racines_d_une_comm%C3%A9moration_les_f%C3%AAtes_de_la_Revanche_et_les_inaugurations_de_monuments_aux_morts_de_1870_en_France_1871_1914_
https://www.academia.edu/85964374/Les_racines_d_une_comm%C3%A9moration_les_f%C3%AAtes_de_la_Revanche_et_les_inaugurations_de_monuments_aux_morts_de_1870_en_France_1871_1914_
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1870 une place dans les cimetières ou sur les places publiques une place particulière engageant 

la commémoration républicaine. 

 

Les monuments aux morts de la guerre de 1870 constituent les premiers exemples français 

de monuments rendant hommage aux Morts pour la Patrie citant à égalité les hommes de troupe 

et les officiers. Les premiers furent élevés dès les années 1870 pour commémorer les victimes 

françaises de cette guerre. On trouve des monuments individuels ou collectifs de cette guerre 

dans quasiment tous les départements de la France métropolitaine; cependant, ils sont beaucoup 

plus nombreux dans l'Est et le Nord de la France, en région parisienne, dans la région du cours 

médian de la Loire, le sud de la Basse Normandie, le Maine et la Bourgogne où se sont déroulés 

la plupart des combats. 

 

Certes, le nombre de ces monuments est bien plus modeste que ceux de la Première 

Guerre mondiale, mais la guerre de 70 fut moins meurtrière (entre 105.000 et 140.000 morts du 

côté français, soit 10% des morts de la Guerre 1914-1918). Mais l’esprit de Revanche conduisit 

les autorités locales, départementales ou nationales à célébrer de façon collective le culte du 

héros tombé au champ d’honneur. L’autre grande différence avec la Guerre de 1914, c’est qu’il 

n’y eut aucune date considérée comme assez symbolique pour devenir journée du souvenir ou 

jour de commémoration. 

 

Nous ne connaissons pas d’étude musicologique qui se soit intéressée aux 

« manifestations » et aux musiques entendues lors de l’inauguration de ces monuments. 

Pourtant le faste des manifestations de la IIIe République s’accompagnent systématiquement 

du recours aux musiques militaires (d’élite ou régimentaire) et les Associations d’anciens 

combattants de 1870, n’hésitent pas à se manifester dans des déambulations publiques en ville 

ou dans les zones rurales, accompagnées par les harmonies et fanfares locales. Il y a là un 

décorum et une anticipation de ce qui se reproduit à partir de la célébration de l’armistice de 

1918. Souhaitons que ce vide soit rapidement comblé. 

 

Patrick Péronnet, 22.09.2022 

 

 

L’auteur 

 
Rémi Dalisson est professeur des Universités. Après une vie d’enseignant dans 

l’Éducation nationale comme professeur d’histoire géographie (1983-1999), il soutient une 

thèse de doctorat en 1997. Il enseigne aujourd’hui à l'ESPE, à l'Université de Rouen et au lycée 

Camille Saint-Saëns en CUPGE IEP (cycle universitaire préparatoire aux grandes écoles). Il est 

spécialisé en histoire culturelle et notamment dans la symbolique festive, les politiques 

mémorielles et les rapports entre histoire et mémoire. Au travers de sa riche bibliographie, nous 

mentionnons :  Célébrer la Nation : Les fêtes nationales en France de 1789 à nos jours (Paris, 

Nouveau Monde Éditions, 2009, 400 p. ), Les guerres et la mémoire. L'enjeu identitaire des 

fêtes de guerre en France depuis 1870 (Paris, CNRS, 2013) ou encore Les fêtes du maréchal : 

propagande festive et imaginaire dans la France de Vichy, préface de Pascal Ory (Paris, CNRS 

Éditions, coll. « Biblis » (no 104), 2015, 473 p.). 
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 Rémi Dalisson 

 

Résumé 
 

L’actualité braque aujourd’hui [2014] les projecteurs sur un centenaire de la Grande 

Guerre dont la mémoire reste vivace en France, en grande grâce partie aux fêtes du 11 

novembre. Mais cette cérémonie plonge ses racines dans le XIXe siècle et la IIIe République 

triomphante. C’est entre1873 et 1914 en effet que la tradition de la célébration d’une guerre, 

pourtant perdue, s’enracine dans le pays à travers les inaugurations de monuments aux morts 

de 1870.  

 

Par leur scénographie et leur idéologie, ces édifices mémoriaux annoncent tous les codes 

et toutes les figures des monuments de la Grande Guerre. Les fêtes de la Revanche que sont 

leurs inaugurations acculturent les Français et diffusent un républicanisme qui s’appuie sur la 

mystique de la Revanche et soutenue par toute la société. Outils de mobilisation culturelle et 

politique, espace didactique et polysémique, les fêtes d’inaugurations préfigurent les 11 

novembre de l’entre-deux-guerres.  

 

Ces célébrations locales deviennent un espace de sociabilité politique qui diffuse le débat 

politique dans tout le pays et annonce, à travers des incidents qui montrent que le consensus 

patriotique n’est pas total, tous les clivages politiques et sociaux du XXe siècle. 
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7)                                 Argentine 

 

GUZMÁN Florencia 

 

Bandas de música de libertos en el ejército de San 

Martín. Una exploración sobre la participation de 

los esclavizados y sus descendantes durante las 

Guerras de Independencia [Les ensembles à vent 

des affranchis de l'armée de San Martín. Une 

exploration de la participation des esclaves et de 

leurs descendants pendant les guerres 

d'indépendance]. 
 

Anuario de la Escuela de Historia [Annuaire de l’Ecole 

d’Histoire (Virtuel)], 6e année, n° 7, 2015, p. 18-36. 
 

Consultable (langue espagnole) sur : 

https://www.academia.edu/33673058/Bandas_de_M%C3%B

Asica_de_Libertos_en_el_ej%C3%A9rcito_de_San_Mart%C

3%ADn_Una_exploraci%C3%B3n_sobre_la_participaci%C3

%B3n_de_los_esclavizados_y_sus_descendientes_durante_la

s_Guerras_de_Independencia 

 

 

 

 

 

https://www.academia.edu/33673058/Bandas_de_M%C3%BAsica_de_Libertos_en_el_ej%C3%A9rcito_de_San_Mart%C3%ADn_Una_exploraci%C3%B3n_sobre_la_participaci%C3%B3n_de_los_esclavizados_y_sus_descendientes_durante_las_Guerras_de_Independencia
https://www.academia.edu/33673058/Bandas_de_M%C3%BAsica_de_Libertos_en_el_ej%C3%A9rcito_de_San_Mart%C3%ADn_Una_exploraci%C3%B3n_sobre_la_participaci%C3%B3n_de_los_esclavizados_y_sus_descendientes_durante_las_Guerras_de_Independencia
https://www.academia.edu/33673058/Bandas_de_M%C3%BAsica_de_Libertos_en_el_ej%C3%A9rcito_de_San_Mart%C3%ADn_Una_exploraci%C3%B3n_sobre_la_participaci%C3%B3n_de_los_esclavizados_y_sus_descendientes_durante_las_Guerras_de_Independencia
https://www.academia.edu/33673058/Bandas_de_M%C3%BAsica_de_Libertos_en_el_ej%C3%A9rcito_de_San_Mart%C3%ADn_Una_exploraci%C3%B3n_sobre_la_participaci%C3%B3n_de_los_esclavizados_y_sus_descendientes_durante_las_Guerras_de_Independencia
https://www.academia.edu/33673058/Bandas_de_M%C3%BAsica_de_Libertos_en_el_ej%C3%A9rcito_de_San_Mart%C3%ADn_Una_exploraci%C3%B3n_sobre_la_participaci%C3%B3n_de_los_esclavizados_y_sus_descendientes_durante_las_Guerras_de_Independencia
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Présentation 

 
L’article présenté ici nous amène sur les traces de José de San Martín (1778-1850) général 

et homme d'État argentin, mort en France à Boulogne-sur-Mer, qui, avec Simón Bolívar, 

Antonio Jose de Sucre et Bernardo O'Higgins, est l'un des héros des indépendances sud-

américaines. Fils d’un officier et administrateur espagnol installé en Argentine, José de San 

Martin fait sa carrière militaire en Espagne. Il participe à l’insurrection espagnole contre la 

présence française puis s’embarque à destination de Buenos Aires en 1812 avec le grade de 

colonel. 

 

Le vice-royaume du Rio de La Plata est alors déchiré entre les realistas, fidèles à la 

couronne espagnole et les révolutionnaires partisans de l’indépendance. San Martin adhère à la 

révolution indépendantiste.  

 

L’étude de Florencia Guzmán s’intéresse aux fanfares (ou musiques militaires) de 

l'Armée de libération du général San Martín entre 1810 et 1816, et la participation de musiciens 

noirs à celles-ci. Cette entrée permet d’explorer les modalités et les significations de 

l'intervention des esclaves et de leurs descendants dans le processus révolutionnaire. 

 

Les bandes d'affranchis étaient majoritaires dans l'armée sanmartinienne, de la même 

manière que les troupes noires l'étaient dans l'infanterie de l'armée du Libérateur. Dans l'une de 

ses ordonnances, le gouvernement déclare que : " Dans tous les corps d'armée, tambours, 

trompettes, fifres et clarinettes sont des hommes de la même couleur que la troupe du régiment 

dans lequel ils servent". Les fanfares ne sont pas une nouveauté dans la période révolutionnaire, 

car elles faisaient déjà partie des régiments fixes coloniaux. Par exemple, en 1789, le corps des 

vétérans du régiment d'infanterie de Buenos Aires avait une formation instrumentale composée 

d'un tambour-major, de dix-sept tambours et de deux fifres dans chacun des bataillons. Mais ce 

sera au cours du 19ème siècle et, surtout, au cours du processus d'indépendance qu'ils acquièrent 

de l'importance et de la pertinence. C'est également à ce moment que les groupes instrumentaux 

étaient clairement définis sous le nom de "banda"5. 

 

La musique, les musiciens et les fanfares correspondantes constituent une fenêtre 

privilégiée pour examiner les possibilités que la guerre et la révolution représentaient pour 

nombre d’esclaves (et de leurs descendants libres) dans le processus révolutionnaire. Dans la 

sphère publique républicaine ils deviennent des sujets politiques actifs et contribuent à élaborer 

une rhétorique patriotique fondamentale. 

 

L'analyse des pratiques artistiques liées à la musique et à la performance militaire font 

usage du symbolisme patriotique fondateur. Au travers de petites histoires et d'itinéraires 

transnationaux qui s'entrecroisent et s'enchaînent, l’auteure constate une circularité des valeurs 

et des pratiques entre la haute culture et la culture populaire que la guerre a produites et 

contribué à développer, ainsi qu'une expérience de l'héroïsme, de la vertu et du mérite, 

également liée à la guerre et, dans ce cas particulier, avec la musique dans les campagnes de 

libération.  

 
 

5 Nous conseillons à ce sujet la lecture de FERNÁNDEZ CALVO Diana, “La música militar en la Argentina durante 

la primera mitad del siglo XIX” [La musique militaire en Argentine dans la première moitié du XIXe s.], Revista 

digital del Instituto Universitario Naval, n° 1, 2009, p. 29-54, consultable sur: 

www.ara.mil.ar/archivos/Docs/05.calvo.pdf 
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Ces expériences auraient permis aux populations noires de vivre des expériences très 

intenses et d'emprunter de nouvelles voies vers la citoyenneté républicaine. 

 

L'empreinte que les musiciens noirs ont donnée à ces pratiques 

artistiques/politiques/militaires ne se reflète pas seulement dans la présence majoritaire de 

musiciens noirs dans les bataillons d'infanterie de l'Armée de libération, mais aussi la popularité 

et les validations dont ils bénéficient depuis l'époque coloniale. Les artistes noirs ont non 

seulement contribué à la diffusion des nouvelles idées, mais ont également été des soutiens 

importants pour la prédication politique dans les années suivantes.  

 

Ils sont devenus des figures de proue de la nouvelle sacralité républicaine et ont obtenu 

une reconnaissance unanime de cette communauté engagée dans la lutte pour l'indépendance. 

Que ce soit en tant qu'auteurs ou interprètes de la musique patriotique, les musiciens noirs ont 

laissé leur empreinte sur la formation, la consolidation et la circulation des discours et des 

représentations liés à la recherche d'une nouvelle identité collective. 

 

Florencia Guzmán nous offre une vision renouvelée des luttes pour l’Indépendance dans 

une Amérique latine en recherche de ses origines et reste pour nous, européens, un phénomène 

complexe et flou. Si le général San Martin dut s’exiler en France et n’est reconnu en Argentine 

comme El Libertador qu’après, le sujet de l’étude est bien centré sur la libération de l’actuel 

Chili dans ce que l’on nomme alors le vice-royaume du Rio de La Plata, les troupes de libération 

étant considérées majoritairement comme argentines. 

 

Patrick Péronnet, 22.09.2022 

 

 

 

 

L’auteure 

 
Docteure en histoire de l'Université nationale de La Plata - Argentine (2001), Florencia 

Guzmán est chercheuse indépendante au CONICET (Consejo Nacional de Investigaciones 

Científicas y Técnicas Argentine), basé à l'Institut Ravignani de l’Université de Buenos Aires. 

Elle est coordinatrice académique et membre fondateur de GEALA (Grupo de Estudios 

Afrolatinoamericanos). Elle est l'auteur du livre Los claroscuros del mestizaje. Negros, indios 

y castas en la Catamarca Colonial (Córdoba, Grupo Editor, 2010). Elle a publié de nombreux 
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d'abolition de l'esclavage, les modèles de genre et de race. 
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 Florencia Guzmán 

 

 

Résumé 
 

En analysant les groupes musicaux de l'Armée du Libérateur San-Martin au Chili, 

l'auteure tente de rendre visible la participation large et variée de la population noire, esclaves 

et hommes libres, pendant les guerres de l'indépendance et, en même temps, d'étudier leur 

contribution à la gestation d'une rhétorique républicaine transnationale. 

 

Musique, musiciens et fanfares militaires correspondantes, constituent une fenêtre 

privilégiée pour examiner les possibilités d’émancipation que signifiaient la guerre et la 

révolution pour les personnes d'ascendance africaine de pour se développer dans les sphères 

publiques républicaines en tant que sujets politiques actifs. 

 

Dans le même temps, le document explore leur contribution, soit en tant qu'auteurs et 

interprètes de musique patriotique, dans la formation, la consolidation et la circulation des 

discours et des représentations liés à la recherche d'une nouvelle identité collective. 
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Pedro Subercaseaux (1945). 

Jura de la Independencia sur la Plaza de Armas de Santiago [Jour d’Indépendance sur la place d’armes de 

Santiago du Chili – 12 février 1818] Museo Histórico Nacional de Chile (dans le coin droit, on peut voir les 

musiciens noirs du 8ème bataillon d'infanterie). 
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8)                                       Colombie 

 

 

MONTOYA ARIAS Luis Omar 

 

Bandas de viento colombianas [Ensembles à vent 

colombiens] 
 

Boletín de Antropología, Universidad de Antioquia, 

2011, volume 25, n° 42, p. 129-149. 
 

Consultable (langue espagnole) sur : 

https://www.academia.edu/22499070/Bandas_de_viento_col

ombianas_Montoya_Arias_Luis_Omar_ 

 
Présentation 

 
Le sujet présenté par Luis Omar Montoya Arias ne saurait échapper à notre connaissance 

des ensembles à vent. Cependant dès les premiers paragraphes se pose la question récurrente 

de la terminologie. Il nous semble qu’une confusion s’installe dès que le mot band (banda en 

langue espagnole) est utilisé pour le désigner. Mais là n’est pas l’intérêt de ce travail car, dans 

ce que nous comprenons dans l’expression « banda de viento » revient à dire « ensemble à 

vent » et mêle orchestres d’harmonie ou de fanfare ou encore brass band, voire « bandas 

pelayeras6 » typique des musiques caraïbéennes. 

 

Les premières formations musicales désignables comme ensemble à vent en Colombie 

sont les musiques militaires espagnoles du temps de la colonisation notamment au 

XVIIIe siècle. Si le XIXe siècle a été une période de hauts et de bas pour les « bandas de viento » 

colombiens, on peut dire qu'il s'agit de leur premier âge d'or, surtout à partir de la seconde 

moitié du siècle, époque où fleurissent des groupes civils qui, au fil des décennies, se 

 
6 La formation est normalement composée de trompettes, de clarinettes, de trombones, d’euphonium, de tubas et 

d’un pupitre de percussions. 

https://www.academia.edu/22499070/Bandas_de_viento_colombianas_Montoya_Arias_Luis_Omar_
https://www.academia.edu/22499070/Bandas_de_viento_colombianas_Montoya_Arias_Luis_Omar_
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consolideront en tant que groupes traditionnels. Cette activité musicale a été générée dans les 

dernières décennies du XIXe siècle par le gouvernement de Rafael Núñez (1880-1894), qui a 

favorisé la création de fanfares dans les différents bataillons de l’armée colombienne, les 

équipant en matériel instrumental et organisant la formation et le statut des musiciens militaires 

y compris des chefs de musique. L’implantation de musiques militaires subventionnées par 

l’État (150 dollars par an !) a permis une diffusion dans toutes les grandes villes à partir de 

1902.  Les « bandes de vientos » civiles colombiennes sont alors concentrées dans le 

Santanderes, Valle del Cauca, Bogotá, Antioquia, Cauca, Nariño et Tolima. Ces localisations 

coïncident avec le libéralisme, la révolution industrielle et la circulation d’un nouveau 

répertoire européen grâce aux partitions éditées abordables, une situation qui a homogénéisé le 

mouvement des bandas en Colombie, avec quelques variantes régionales comme les "bandas 

pelayeras". En 1975, le mouvement des bandas en Colombie a connu une impulsion nouvelle 

avec la naissance du Concours national de fanfares colombiennes.  Le 22 septembre 2004, le 

ministère de la Culture institue le Concours national de fanfares de Paipa (Corporación 

Concurso Nacional de Bandas de Música Paipa – Corbandas7) comme « bien culturel de 

caractère national » avec cinq catégories : jeunesse, majeure, fiestera ou groupes populaires, 

spéciaux et universitaires ou professionnels. Le concours est classé « patrimoine culturel 

immatériel de la nation » en 2013. 

 

Le travail en orchestre (classe d’orchestre à l’école) est perçu comme une option 

salvatrice pour les enfants et les jeunes notamment les plus déshérités, et cela est 

particulièrement vrai dans le département de Caldas, qui a lancé le premier programme 

départemental et expérimental de banda dès 1980. Il s'agit d'une initiative volontariste qui a vu 

le jour au sein du Secrétariat à l'Éducation. Actuellement, les orchestres à vent font partie des 

programmes académiques dans tous les établissements publics d'enseignement appartenant au 

département de Caldas. C'est un modèle que d'autres départements colombiens ont cherché à 

suivre devant les résultats positifs tant pour l’éducation, la culture que pour la baisse de la 

violence pour les populations concernées. Le mouvement des bandas colombiens continue de 

se développer, à tel point qu'en 2009, on comptait déjà 1 200 groupes disséminés dans toute la 

Colombie. 

 

Depuis 2010, le ministère de la Culture impulse une politique volontariste pour 

l’apprentissage de la musique au sein des écoles, collèges et lycée. Elle s’articule en deux temps, 

initiation musicale pour les 8 à 10 ans, développement instrumental de 11 à 13 ans et 

perfectionnement de 14 à 18 ans. Si l’enseignement n’est pas obligatoire, les établissements 

scolaires qui en font la demande bénéficient de dotations d’instruments et de matériel 

d’orchestre. Le mouvement des bandes a connu une croissance de 150 % au cours de la décennie 

2000-2010. Aujourd'hui, la majorité des musiciens amateurs des « bandas de viento » 

colombiens sont des enfants et des adolescents.  

 

Nous souhaiterions bénéficier d’une évaluation plus récente de ce principe d’orchestres à 

l’école institué en Colombie, mais le fait est qu’il semble toujours soutenu par l’État et par les 

régions. 

 

Patrick Péronnet, 22.09.2022 

 

 

 

 
7 Pour toute information complémentaire sur Corbandas consulter : https://www.corbandas.com/ 
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L’auteur 

 
Luis Omar Montoya Arias a obtenu une licence en histoire de l'Université de 

Guanajuato (Mexique) en 2008, puis une maîtrise dans la même discipline de l'Université 

autonome de Sinaloa (Mexique). Il est docteur en histoire du Centro de Investigaciones y 

Estudios Superiores en Antropología Social (CIESAS-Peninsular) eu Mexique (2014). Membre 

Conseil national de la science et de la technologie du Mexique (CONACYT) et spécialiste de 

la musique mexicaine, il est chercheur social, enseignant universitaire et conférencier.  

 

 Luis Omar Montoya Arias 

 

 

 

Résumé 

 
Les enfants et les adolescents colombiens sont formés par des programmes de districts 

dans le but de faire évoluer les mentalités et de réduire la violence. Pour ce faire, ils sont invités 

à promouvoir les arts, et plus particulièrement à cultiver la musique.  

 

Ce n'est pas une coïncidence si l'on a choisi les orchestres d'harmonie pour atteindre cet 

objectif, car les orchestres d'harmonie sont une organisation instrumentale collective qui 

implique le travail d'équipe, l'unité, la discipline et la persévérance.  

 

Les orchestres d'harmonie colombiens ont été désignés comme "la musique pour la paix 

en Colombie", et sont également devenus l'un des axes de la politique culturelle de l'État 

colombien. 
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Concours Corbandas 2020 
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9)                        Royaume-Uni 

 

ODELLO Denise 

 

Musical Athleticism: Victorian Brass Band 

Contests and the Shaping of Working-Class Men 

[Athlétisme musical : Les concours de fanfares 

victoriennes et la formation des hommes de la 

classe ouvrière] 
 

Nineteenth-Century Contexts [Faculty and Staff 

Scholarship at University of Minnesota], tome 38, n° 2, 

2016, p. 141-154. 
 

Consultable (langue anglaise) sur : 

https://www.academia.edu/76713644/Musical_Athleticism_

Victorian_Brass_Band_Contests_and_the_Shaping_of_Work

ing_Class_Men 
 

 

 

Présentation 

 
Tout amateur d’ensemble à vent a approché un jour le brass band. Le spectateur lambda 

a pu être ému en voyant (et entendant ?) le film Les Virtuoses (Brassed Off) de Mark 

Hermann sorti en 1996. 

 

La bande son est interprétée par le Grimethorpe Colliery Band, et l'action du film est elle-

même fortement inspirée de l'histoire de ce brass band de mineurs du début des années 1990. 

Derrière leur aventure, c'est toute la vie des familles de mineurs en grève pour sauver leur mine 

https://www.academia.edu/76713644/Musical_Athleticism_Victorian_Brass_Band_Contests_and_the_Shaping_of_Working_Class_Men
https://www.academia.edu/76713644/Musical_Athleticism_Victorian_Brass_Band_Contests_and_the_Shaping_of_Working_Class_Men
https://www.academia.edu/76713644/Musical_Athleticism_Victorian_Brass_Band_Contests_and_the_Shaping_of_Working_Class_Men
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qui est dépeinte. Le film évoque de nombreux aspects de la chute de ces hommes et de ces 

femmes : le chômage, la division à l'intérieur des familles, les conflits entre militants qui veulent 

maintenir un front uni face aux manœuvres de la direction et ceux qui y cèdent par besoin 

d'argent. Parmi ces parcours dramatiques, on peut retenir le désespoir de Phil, qui tente de se 

suicider quand il pense avoir perdu travail famille et logement, ou encore la dure prise de 

conscience de Gloria. Perçue comme celle qui a trahi les siens, elle finit par se révolter quand 

elle réalise avoir été utilisée à son insu par le patron dans une sordide manipulation pour fermer 

une entreprise rentable. 

 

Le film est sorti au Royaume-Uni en 1996, juste avant les élections générales de 1997, et 

a été perçu par beaucoup comme une critique de la politique menée par le parti conservateur 

depuis 1979 et par les gouvernements de Margaret Thatcher et John Major. 

 

Mais, hors cette analyse politique nostalgique d’un temps passé (celui de la mine et de 

l’industrie dans les bassins houillers et sidérurgiques européens), il y a dans ce film un élément 

phare et moteur : le championnat national anglais des brass bands et sa finale au Royal Albert 

Hall à Londres.  

 

Les concours de brass band datent quasiment des origines de ces formations. De fait il en 

est de même en France avec les concours de fanfares et d’harmonies que l’on voit fleurir avec 

l’orphéonisme dès les années 1840 (il y eut même des concours entre musiques militaires). Et 

il est vrai que pendant près d’un siècle et demi, ces concours ont été un moteur du mouvement 

musical des amateurs. Essentiellement regardés comme une occasion de faire travailler en 

profondeur un ensemble à vent et de lui permettre d’atteindre une qualité d’exécution que la vie 

quotidienne de l’ensemble ne permet pas, il n’est pas souvent venu à l’esprit des musiciens de 

la 2e moitié du XXe siècle, que le concours pouvait cacher d’autres intentions. 

 

C’est tout l’intérêt du travail documenté de Denise Odello. Son étude prenant comme 

objet le brass band est d’autant plus précieuse qu’elle peut être transposable pour le mouvement 

orphéonique en France. Des idées développées dans cette thèse ont attiré notre attention, entre 

autres la comparaison entre l’éducation à la discipline orchestrale au sein des brass bands pour 

le monde ouvrier et la diffusion du sport dans les milieux universitaires britanniques pour la 

bourgeoisie. La fin de l’ère industrielle semble signifier la fin des brass bands ouvriers et de la 

compétition entre eux. Est-ce pour cette même raison que les concours entre formations 

musicales françaises ont quasiment disparu du paysage aujourd’hui ?  

 

Patrick Péronnet, 23.09.2022  
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Brass band de Lochgelly (Royaume Uni) en 1890 

 

L’auteure 

 
Denise Odello est professeure agrégée de musique à l'Université du Minnesota-Morris 

(États-Unis d’Amérique). Ses recherches se sont concentrées sur les ensembles musicaux qui 

bénéficient d'un fort soutien enthousiaste, tels que les fanfares britanniques, les corps de 

tambours et de clairons américains et les fanfares de collèges et universités. Ses travaux récents 

examinent les ensembles musicaux communautaires en milieu rural. Elle a publié des travaux 

dans des revues telles que Popular Music and Society et Nineteenth Century Contexts . 

 

 Denise Odello 
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Résumé 

 
La fanfare britannique du dix-neuvième siècle et du début du vingtième siècle est un 

exemple particulièrement remarquable de la musique en tant qu'activité moralement édifiante. 

Cette activité s'adressait exclusivement aux hommes de la classe ouvrière, et était initialement 

organisée et dirigée par des chefs d’entreprise de la classe moyenne et des musiciens qualifiés. 

Les objectifs et les rituels de l'activité étaient conçus pour attirer les hommes de la classe 

ouvrière, pour répondre à leurs défauts et pour les modeler à l'image de la classe moyenne, ou 

du moins les façonner pour qu'ils s'adaptent efficacement dans le monde que la classe moyenne 

espérait créer.  

 

Si la musique apparaît comme un moyen efficace de façonner des habitudes morales, la 

réalité est en fait plus complexe : l'enthousiasme que suscitaient ces passe-temps créait un enjeu 

de conflits de classe et une part de violence, alors même qu'ils cherchaient à conformer les 

hommes de la classe ouvrière aux valeurs de la classe moyenne. 

 

Les fanfares étaient principalement organisées autour d'une activité primordiale : le 

concours musical. Le style de performance, la tradition, et la signification pour les participants 

ont tous été façonnés dans ce contexte particulier. La structure de la compétition oblige à 

articuler et à hiérarchiser les valeurs afin de classer et de récompenser les groupes en fonction 

de ces critères. Les groupes qui remportent la compétition sont ensuite imités et les valeurs de 

l’émulation se répandent.  

 

Aux yeux de la classe moyenne, les concours de fanfares étaient le principal moyen de 

motiver la classe ouvrière vers l'excellence musicale, d'endiguer les tendances indésirables 

telles que la violence et l'ivrognerie ; et de créer une main-d'œuvre cohérente qui voyait dans la 

performance et le reconnaissance, l’efficacité d’un travail d'équipe assidu. Les concours étaient 

à bien des égards conçus, à l'instar des activités sportives pour les étudiants, à façonner l'éthique 

de travail des participants.  

 

La nature compétitive des concours de fanfares rend cette analogie particulièrement 

pertinente. Bien que le mouvement des fanfares de cette période ait été bien documenté, les 

mécanismes et les résultats de cette formation morale ont été étudiés de manière moins 

approfondie.  

 

Alors que les concours de fanfare semblent encourager l'édification morale, ils sont 

devenus si importants et centraux pour la communauté des fanfares que des conflits surgissaient 

lorsque les résultats des concours ne convenaient pas aux fanfares ou au public, créant ainsi un 

prétexte pour des tendances que les fanfares étaient censées réformer. Cela donne aussi un 

aperçu de la perspective de la classe ouvrière qu’il est notoirement difficile à localiser dans les 

produits culturels victoriens. 

 

 Cet article examine comment les fanfares et les concours étaient censés édifier 

moralement les participants, quelles valeurs étaient promues par les concours, et comment la 

centralité des concours les a conduits à devenir des lieux de contestation. 
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10)                                                Brésil 

 

PONTES VIEIRA Joelson 

 

Bandas de Música Militares : Performance e 

cultura na Cidade de Goiás (1822-1937) 

[Musiques militaires : performance et culture dans 

la ville de Goiás – Brésil - (1822-1937)] 
 

Dissertation présentée au programme d'études 

supérieures Graduation Stricto Sensu de l'école de 

musique et des arts du spectacle de l'Université fédérale 

de Goiás pour l'obtention du titre de Maîtrise, Goiania, 

2013, 2 volumes (vol. 1 seul disponible, 145 p.) 
 

Consultable (langue portugaise) sur : 

https://www.academia.edu/37200836/BANDAS_DE_MU_SI

CA_MILITARES_PERFORMANCE_E_CULTURA_NA_C

IDADE_DE_GOIA_S_1822_1937_Disserta%C3%A7%C3%

A3o_de_Mestrado_de_Joelson_Pontes_Vieira_em_M%C3%

BAsica_2013_Orienta%C3%A7%C3%A3o_Robson_Corr%

C3%AAa_de_Camargo 

 

 

 

 

https://www.academia.edu/37200836/BANDAS_DE_MU_SICA_MILITARES_PERFORMANCE_E_CULTURA_NA_CIDADE_DE_GOIA_S_1822_1937_Disserta%C3%A7%C3%A3o_de_Mestrado_de_Joelson_Pontes_Vieira_em_M%C3%BAsica_2013_Orienta%C3%A7%C3%A3o_Robson_Corr%C3%AAa_de_Camargo
https://www.academia.edu/37200836/BANDAS_DE_MU_SICA_MILITARES_PERFORMANCE_E_CULTURA_NA_CIDADE_DE_GOIA_S_1822_1937_Disserta%C3%A7%C3%A3o_de_Mestrado_de_Joelson_Pontes_Vieira_em_M%C3%BAsica_2013_Orienta%C3%A7%C3%A3o_Robson_Corr%C3%AAa_de_Camargo
https://www.academia.edu/37200836/BANDAS_DE_MU_SICA_MILITARES_PERFORMANCE_E_CULTURA_NA_CIDADE_DE_GOIA_S_1822_1937_Disserta%C3%A7%C3%A3o_de_Mestrado_de_Joelson_Pontes_Vieira_em_M%C3%BAsica_2013_Orienta%C3%A7%C3%A3o_Robson_Corr%C3%AAa_de_Camargo
https://www.academia.edu/37200836/BANDAS_DE_MU_SICA_MILITARES_PERFORMANCE_E_CULTURA_NA_CIDADE_DE_GOIA_S_1822_1937_Disserta%C3%A7%C3%A3o_de_Mestrado_de_Joelson_Pontes_Vieira_em_M%C3%BAsica_2013_Orienta%C3%A7%C3%A3o_Robson_Corr%C3%AAa_de_Camargo
https://www.academia.edu/37200836/BANDAS_DE_MU_SICA_MILITARES_PERFORMANCE_E_CULTURA_NA_CIDADE_DE_GOIA_S_1822_1937_Disserta%C3%A7%C3%A3o_de_Mestrado_de_Joelson_Pontes_Vieira_em_M%C3%BAsica_2013_Orienta%C3%A7%C3%A3o_Robson_Corr%C3%AAa_de_Camargo
https://www.academia.edu/37200836/BANDAS_DE_MU_SICA_MILITARES_PERFORMANCE_E_CULTURA_NA_CIDADE_DE_GOIA_S_1822_1937_Disserta%C3%A7%C3%A3o_de_Mestrado_de_Joelson_Pontes_Vieira_em_M%C3%BAsica_2013_Orienta%C3%A7%C3%A3o_Robson_Corr%C3%AAa_de_Camargo
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Présentation 

 
Il est toujours heureux de se rappeler, lorsqu’on évoque le Brésil, qu’avec sa 

dénomination longue, la République fédérative du Brésil (República Federativa do Brasil) est 

le plus grand État d’Amérique latine et le cinquième plus grand pays de la planète. Sa structure 

confédérative concerne 26 États fédérés. L'État du Goiás (capitale Goiänia), qui sert de cadre à 

l’étude présentée ici est situé sur le vaste plateau central, dans la région Centre-Ouest. 

 

Lors de l’indépendance du Brésil, en 1822, le Goiás devint une province indépendante, 

gouvernée par les habitants. À partir de 1860, l’agriculture et l’élevage devinrent les activités 

principales de la région, au moment même où les exploitations minières d’or diminuèrent du 

fait de l’épuisement des mines. La navigation à vapeur et l’ouverture de routes, à la fin du XIXe 

siècle, permirent le transport et l’exportation des produits cultivés dans l’État et le 

développement de la région. En 1889, avec la proclamation de la République, la province se 

transforma en État du Goiás. Au XXe siècle, la construction de la nouvelle capitale, Goiânia, 

fut déterminante quant à l’économie du pays. Celle-ci se développa encore davantage avec la 

création de Brasilia, la nouvelle capitale du Brésil, inaugurée en 1960. La thèse présentée fixe 

comme terminus ad quem 1937, date à laquelle le Brésil entre dans un nouveau temps celui de 

l’Estado Novo et de sa nouvelle constitution dictatoriale. 

 

La thèse présentée par Joelson Pontes Vieira trouve son cadre dans les musiques militaires 

de l’Etat de Goiás. Notons que sous le terme « musique militaire » il s’agit des musiques de 

l’armée (Exército Brasileiro), mais aussi de la police (Polícia Militar do Estado de Goiás) et des 

pompiers (Corpo Bombeiros Militar do Estato de Goiás). Cependant, en observant la situation 

sociale et le contexte politique, on peut dire que les Musiques militaires ont agi comme un agent 

culturel spécifique circonscrit à une société en transition. La ville de Goiás a traversé un fort 

conflit politique, social et économique, en redéfinissant les relations avec le principal centre de 

pouvoir national à la fin du XIXe siècle. Ces conflits ont amené une forte intention de raffermir 

ses bases de pouvoir par des affrontements internes (disputes entre oligarques) et externes 

(insertion dans les politiques intégrationnistes et intériorisées promues par l'Estado Novo), 

toujours dans le but de garantir l'unité par rapport au contexte brésilien et aussi de forger sa 

propre identité. 

 

Après avoir abordé deux chapitres convenus, le premier consacré à l’histoire des 

musiques militaire et le second s’employant à comparer et évaluer les apports des formations 

militaires aux formations civiles, l’Auteur aborde une troisième partie sociologique sous le titre 

« Performance das Bandas de Musicá Militares na Cidade de Goićs sob o enfoque da tríade 

bakhtiniana » [Représentation de la musique militaire dans une approche de la triade 

bakhtinienne]. Joelson Pontes Vieira utilise la théorie de Mikhail Bakthin8 en se référant au 

processus connu sous le nom de dialogisme. 

 

L’auteur analyse les musiques militaires en usant de la notion de dialogisme qui peut être 

définie comme l'interaction de tout discours avec des discours autres, dont il se fait l'écho. C'est 

à partir du « dialogue » entre les musiques militaires et les différents niveaux de classe sociale 

qu’il entreprend l'analyse de l'objet, en tant que médiateur culturel dans une société divisée. Ce 

dialogue produit un dynamisme qui se retrouve dans les perspectives d'exécution des musiques 

 
8 Mikhaïl Mikhaïlovitch Bakhtine (1895–1975) est un historien et théoricien russe de la littérature. Bakhtine s'est 

également intéressé à la psychanalyse, à l'esthétique et à l'éthique, et a été un précurseur de la sociolinguistique. Il 

a notamment développé les concepts de dialogisme et de polyphonie dans le champ littéraire. 
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militaires si l'on analyse les activités à caractère solennel et officiel et celles qui se déroulent 

d'une manière plus proche des événements non sérieux, comme le carnaval et les événements 

similaires. Pour Bakhtine, il n'y a pas de production culturelle en dehors du langage et du 

dialogisme. Les musiques militaires en tant que médiateur culturel, se trouvent au-delà des 

catégories étanches, et agissent dans une perspective dialogique entre diverses cultures ou 

catégories sociales spécifiques. Il revient donc, à l’auteur, de réaliser la synthèse des principaux 

concepts et notions qui forment la base de ce processus, ainsi que son applicabilité dans 

l'analyse socioculturelle. C’est à cet exercice complexe que se livre Joelson Pontes Vieira. 

 

Patrick Péronnet, 24.09.2022 

 

L’auteur 

 
Joelson Pontes Vieira est titulaire d'une licence (2003) et d’un Master en musique de 

l'Université fédérale de Goiás (Brésil). Musicien militaire engagé depuis 1994, il a intégré en 

2001 la Musique du Corps des pompiers Militaires de l'État de Goiás où il est actuellement 

1er Sergent musicien.  

 

Il a participé à des manifestations nationales et internationales dans les domaines de la 

musicologie et de la pratique de son instrument de musique (la clarinette). Il a intégré plusieurs 

groupes musicaux, tels que des orchestres municipaux et d'État (musicaux et symphoniques), 

des orchestres de jeunes et professionnels, ainsi que des groupes de musique de chambre, au 

cours de ses plus de 22 ans de carrière en tant que musicien amateur et professionnel.  

 

Il enseigne son instrument de musique dans le cadre de cours particuliers et d'événements 

liés à la pratique dans des groupes de musique et des orchestres. 

 

 Joelson Pontes Vieira 
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Résumé 

 
La présente thèse traite de l'histoire des orchestres à vent militaires de la ville de Goiás 

pendant le dix-neuvième et le début du vingtième siècle (1822-1937) et sa relation avec la 

société locale. Après l'analyse de la littérature actuelle sur l'histoire de Goiás, ainsi que des 

documents officiels concernant les orchestres à vent militaires, la présente étude utilise comme 

base analytique le dialogisme bakhtinien et ses principales caractéristiques, en se concentrant 

sur trois points : la carnavalisation, la polyphonie et l'intertextualité.  

 

Cherchant à contribuer à la construction de la mémoire culturelle et sociale de l'ancienne 

capitale de l'État de Goiás, la présente étude, dans les domaines de la musicologie et de l'histoire 

culturelle, permet de recréer l'une des récits possibles sur les origines, les activités et les 

relations établies par les orchestres militaires à vent avec d'autres ensembles musicaux et avec 

la société locale.  

 

Ces origines, activités et relations sont analysées sur la base d'une approche 

interdisciplinaire, selon les principes donnés par la triade bakhtinienne. 
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11)                      Malaisie 

 

TAHMIR Mohamad Zulkarnain   

 

Perceptions on the Importance of Note Reading 

for Brass Band Training amongst Band 

Instructors [Perceptions de l'importance de la 

lecture des notes pour la formation des musiciens 

de cuivres parmi les instructeurs de musique] 

 

Projet de recherche en Education Musicale, Faculté de 

Musique, l’Universiti Teknologi MARA de Shah Alam 

(Malaisie), septembre 2016-janvier 2017 

 
Consultable sur : 

https://ir.uitm.edu.my/id/eprint/20293/1/PPb_MOHAMAD%

20ZULKARNAIN%20TAHMIR%20MU%2017_5.pdf 
 

 

Présentation 
 

Depuis que la fanfare a été introduite pour la première fois en Malaisie pendant la période 

coloniale britannique, il y a eu un intérêt progressivement accru pour les fanfares dans le pays. 

Bien que les groupes varient en style, les groupes les plus courants en Malaisie sont des groupes 

militaires ou des unités de parade traditionnelles. Les dernières années ont cependant vu une 

https://ir.uitm.edu.my/id/eprint/20293/1/PPb_MOHAMAD%20ZULKARNAIN%20TAHMIR%20MU%2017_5.pdf
https://ir.uitm.edu.my/id/eprint/20293/1/PPb_MOHAMAD%20ZULKARNAIN%20TAHMIR%20MU%2017_5.pdf
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augmentation du nombre de fanfares et d'unités de corps de tambours en Malaisie qui intègrent 

une performance théâtrale exprimée par la musique.  

Bien que le ministère de l'Éducation, la Malaisie et d'autres organisations aient déployé 

des efforts constants pour organiser des compétitions comme moyen pour les groupes de 

montrer leurs capacités, de nombreux problèmes se sont posés en raison de la nature de la 

compétition. Le système en vigueur semblait alors décourager la créativité dans l'interprétation 

et donc le développement de groupes conformes aux tendances actuelles des fanfares et des 

corps de tambours. Cela a incité la Malaysia Band Association à introduire un changement dans 

le système de jugement ainsi qu'à former des juges avec des techniques de fanfare 

contemporaines. Le système de jugement de Drum Corps Europe (DCE) a été sélectionné en 

partie car ce système est un moyen d'encourager de nouvelles normes de créativité, d'art et 

d'excellence dans la conception et la performance tout en fournissant un véhicule qui éduquera 

les débutants à grandir et à évoluer vers le plus haut niveau de leur potentiel. Après deux ans 

depuis sa mise en œuvre pour le concours National Band, il est important d'évaluer si et 

comment ce nouveau système de jugement contribue au développement des fanfares.  

 

Le but de cette étude est d'examiner les problèmes et les défis associés à la mise en œuvre 

du système de jugement DCE en termes d'amélioration de la qualité et des normes des groupes 

et d'identifier des stratégies pour le développement des fanfares en Malaisie. Des méthodes 

quantitatives et qualitatives ont été utilisées pour la collecte de données dans cette étude. Un 

questionnaire d'enquête a été distribué aux directeurs et responsables de bande pour obtenir des 

réponses dans trois domaines, à savoir les critères d'évaluation, le système de rétroaction des 

juges et des suggestions pour les développements futurs. Des entrevues ont également été 

menées auprès de personnes sélectionnées concernant les défis d'organiser des compétitions et 

les stratégies de développement des fanfares. Les résultats indiquent que les directeurs et 

gérants de bande ont généralement accepté le système DCE en termes de critères d'évaluation 

et de règles de compétition. À travers les enjeux et les défis identifiés, neuf axes stratégiques 

sont proposés pour le développement continu des fanfares des lycées malaisiens. 

 

En Malaisie, les marching-bands existent depuis longtemps dans le système scolaire, mais 

elles ont connu un regain d'intérêt en 2009 et 2010 lorsqu'on a constaté que les lycées de toute 

la Malaisie ont commencé à s'intéresser à la participation aux compétitions de fanfares. Comme 

dans de nombreux états la fanfare (marching bands et/ou brass bands) a été introduite en 

Malaisie pendant la période coloniale britannique. 

 

Aujourd’hui encore, la fanfare fait partie des activités parascolaires à l'école. La plupart 

des fanfares que l'on trouve toujours en Malaisie sont à caractère militaires (déambulations, 

défilés, évolutions) et les fanfares traditionnelles (musique de danse et de concert). La plupart 

des écoles ont créé une fanfare pour en faire une matière dans le programme scolaire. Avec de 

tels efforts, le ministre de l'éducation de Malaisie a commencé à organiser des concours pour 

ces formations. À l’image de toute compétition, les enjeux sont devenus sérieux par la 

médiatisation dont sont entourés ces concours inter-écoles et attirent l’intérêt des populations, 

des élèves et des pouvoirs publics. 

 

La réputation des « fanfares d’école » est plus à mettre au compte du spectacle visuel avec 

les costumes, les figures complexes de déambulation et de discipline collective, les prestations 

physiques et spectaculaires, qu’avec les qualités musicales de l’ensemble en dehors d’un « gros 

son » et de beaucoup de rythme par les percussions. 
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Les dernières années ont cependant vu une augmentation du nombre de fanfares et 

d'unités de corps de tambours en Malaisie qui intègrent une performance théâtrale exprimée par 

la musique. Bien que le ministère de l'Éducation et d'autres organisations aient déployé des 

efforts constants pour organiser des compétitions comme moyen pour les groupes de montrer 

leurs capacités, de nombreux problèmes se sont posés en raison de la nature de la compétition. 

Le système en vigueur semblait alors décourager la créativité dans l'interprétation et donc le 

développement de groupes conformes aux tendances actuelles des fanfares et des corps de 

tambours.  

 

Cela a incité la Malaysia Band Association à introduire un changement dans le système 

de jugement ainsi qu'à former des juges avec des techniques de fanfare contemporaines. Le 

système de jugement de Drum Corps Europe (DCE) a été sélectionné en partie car ce système 

est un moyen d'encourager de nouvelles normes de créativité, d'art et d'excellence dans la 

conception et la performance tout en fournissant un véhicule qui éduquera les débutants à 

grandir et à évoluer vers le plus haut niveau de leur potentiel.  

 

Depuis sa mise en œuvre pour le concours National Band, il est important d'évaluer si et 

comment ce nouveau système de jugement contribue au développement des fanfares. Que 

Mohamad Zulkarnain bin Tahmir enquête sur la prise en compte de la lecture pour les musiciens 

de marching-band est assez typique. 

 

Bien que portant sur d’autres registres, la réflexion rappelle le basculement auquel nous 

avons assisté entre musique « populaire », celle qui ne nécessiterait pas la capacité de lire la 

musique et musique « savante » puisqu’écrite. Le cas en France le plus typique est celui des 

batteries-fanfares9. L’apprentissage « par cœur » ne suffit plus lorsque les formations musicales 

tentent de se présenter au concours de musique. Et, de fait, le nombre de lecteurs est 

proportionnel au niveau de la société. Plus la société de musique a un niveau élevé, plus elle 

compte de bon lecteurs. Les orchestres d’harmonie sont les produits de ce passage puisque tous 

ses membres sont lecteurs, bien qu’à des niveaux très divers. 

 

Le mouvement des Marching Bands en Malaisie est d’importance et cet article nous 

donne l’opportunité d’une sympathique découverte. 

 

Patrick Péronnet, 25.09.2022 

 

 
9 Ces observations sont valables pour le mouvement choral. 
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Résumé 
 

L'objectif de cette étude est d'examiner les perceptions des instructeurs sur l'importance 

de la lecture des notes pour les élèves débutants avant d'entrer dans un orchestre. L’enquête a 

été portée auprès de 19 participants volontaires tous instructeurs en Malaisie, en Indonésie, en 

Thaïlande et aux Philippines.  

 

Les comportements musicaux enseignés comprennent le jeu d'instruments, la lecture de 

la 

musique, l'improvisation, la direction d'orchestre, la répétition, la composition, 

l'arrangement, l'écoute, les capacité à analyser, discuter, critiquer et faire des recherches sur la 

musique interprétée. L'objectif de cette étude était de s’interroger et de déterminer l'opinion que 

se font les enseignants sur la préparation de la lecture de notes pour la formation d’un musicien 

formé pour intégrer la fanfare 
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Dans cette étude les participants identifient et classent les concepts et les compétences 

qui sont importants pour les élèves.  
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12)                                           Portugal 

 

MONIZ Miguel 

 

The Emergence of Fanfarra Brass Bands in 

Portugal (1990s-to present): associativism, local 

activism, and trans-local cultural production 

[L'émergence des fanfares au Portugal (des 

années 1990 à nos jours) : associativisme, 

activisme local, et production culturelle trans-

locale] 

 

In Our Music/Our World: Wind Bands and Local Social 

Life, ouvrage collectif sous la direction de Maria do 

Rosário Pestana, André Granjo, Damien François 

Sagrillo and Gloria Rodriguez Lorenzo, Libonne 

(Portugal), Edições Colibri, 2020, p. 349-397. 
 

Consultable (langue anglaise) sur : 

https://www.academia.edu/67056829/The_Emergence_of_Fa

nfarra_Brass_Bands_in_Portugal_1990s_to_present_associati

vism_local_activism_and_trans_local_cultural_production 

 
 

 

https://www.academia.edu/67056829/The_Emergence_of_Fanfarra_Brass_Bands_in_Portugal_1990s_to_present_associativism_local_activism_and_trans_local_cultural_production
https://www.academia.edu/67056829/The_Emergence_of_Fanfarra_Brass_Bands_in_Portugal_1990s_to_present_associativism_local_activism_and_trans_local_cultural_production
https://www.academia.edu/67056829/The_Emergence_of_Fanfarra_Brass_Bands_in_Portugal_1990s_to_present_associativism_local_activism_and_trans_local_cultural_production
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Présentation (par l’Auteur) 
 

Dès les premières phrases de cette étude, on sent le désir d’explication, de clarification 

sémantique et organologique de l’Auteur. Nous ne pouvons faire mieux que de citer ses 

premières explications pour comprendre tout l’intérêt de ce sujet. 

 

Le nom "Fanfarra" a déjà été utilisé par le passé pour décrire des fanfares de corps de 

marche militaires, référant généralement au Portugal aux anciens ensembles Bombeiro 

(musique de sapeurs-pompiers). Pour les fanfarras contemporaines, le nom provient de l'usage 

courant qu’en ont fait les musiciens qui jouent ensemble ou que l'on voit dans les spectacles et 

les vidéos. Fanfarra est la version portugaise du mot. Les ensembles de cuivres et de 

percussions sont désignés ainsi avec quelques variantes linguistiques sous le nom de fanfare ou 

fanfarra en Italie, Espagne, France, Allemagne, Serbie, Bosnie-Herzégovine, Brésil, Mexique, 

etc. Elles existent également en Amérique du Nord avec la tradition des marching bands, 

incluant les brass bands et les school bands des écoles publiques dans l'enseignement musical 

américain contemporain. 

 

Une fanfarra ainsi qu’on les désigne au Portugal est composée d’un ensemble de bugles 

(horns) à plusieurs voix disposés en naipes [voix] comme les musiciens portugais désignent 

leurs sections de soprano, d'alto, de ténor et de basse (trompettes, bois et plus précisément 

saxophones, ainsi que certains trombones, tubas, sousaphones) ; instruments de percussion (en 

privilégiant la grosse caisse, la caisse claire et le tom-tom, mais en étant ouvert à toutes les 

sortes de percussions traditionnelles et expérimentales du monde) ; et les instruments solistes à 

cordes, qui, selon l'esthétique ou la taille de la fanfarra peuvent être le banjo, la guitare, le 

violon, ainsi que des guitares électriques amplifiées et autres instruments amplifiés, y compris 

les voix. 

 

Ces ensembles sont un exemple de l'approche communautaire de la musique et ont une 

relation structurelle avec la tradition de la filarmónica [orchestres d’harmonie] au Portugal, bien 

qu'ils soient organisés de manière indépendante. Les ensembles comptent de 8 à plus de 20 

musiciens.et sont conçus comme des fanfares ambulantes qui organisent des spectacles de "rue" 

ambulants et animés, avec des chorégraphies entre les musiciens, et peuvent également inclure 

des danseurs. Il y a un nombre croissant de ces types de groupes qui se sont formés au cours 

des dernières décennies au Portugal, incluant de nombreux nouveaux instrumentistes qui se sont 

intégrés dans des groupes plus anciens, ainsi que des musiciens ayant déjà joué dans une 

fanfarra, qui ont bifurqué pour former leurs propres ensembles itinérants ou ambulants. Chaque 

fanfarra a développé des styles d'interprétation uniques au sein du genre ensemble à vents, 

parfois des œuvres originales, et des arrangements de chansons populaires écrites localement 

ou venant d’un répertoire plus mondial. Ils se produisent lors d'événements municipaux et 

villageois, de festivals agricoles et commerciaux, dans des festivals de musique urbains, 

régionaux et nationaux. 

 

Les recherches effectuées dans le cadre de cet article et d'autres travaux sur le phénomène 

de la fanfarra comprend des entretiens formels et informels et un travail de terrain mené 

parallèlement aux répétitions, au jeu et à la participation aux activités de ces groupes depuis 

2006. 

 

Ce travail intègre une description des divers autres ensembles de cuivres, jouant des 

spectacles de rue, de marche et de scène dans les fêtes rurales et urbaines du Portugal, des 
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festivals régionaux, nationaux et internationaux, des publicités, des émissions de télévision et 

des rencontres de fanfarra ainsi que des spectacles spontanés. 

 

L’auteur 
 

Né à Cape Cod, dans le Massachusetts, Miguel Moniz est titulaire d'un doctorat en 

anthropologie de l'université de Brown (États-Unis). Il réside à Lisbonne et est chercheur au 

Centro em Rede de Investigação em Antropologia (CRIA).  

 

Ses recherches portent sur des sujets tels que : la racialisation, le nationalisme, l'identité 

et la loi dans les contextes migratoires ; le sport dans la société entre les flux mondiaux de 

migrants et de capitaux ; les rituels et la culture matérielle, notamment les festivals portugais ; 

les approches anthropologiques de la musique, dans le cadre d'un projet sur l'histoire sociale et 

culturelle contemporaine des musiciens au Portugal.  

 

Miguel Moniz est guitariste et collabore à des projets musicaux avec la Farra Fanfarra 

(FFAC) de Lisbonne/Sintra depuis 2007. Membre de la Farra Fanfarra il a également occupé 

différents postes administratifs au sein de l'association dont celui de vice-président du conseil 

d'administration. 

 

 Miguel Moniz 

 

 

Résumé 
 

Cet article examine l'émergence et le rôle d'un type unique d'ensemble de musique de 

cuivre au Portugal, qui a débuté au milieu des années 1990 et s'est développé pendant la période 

qui suivit l’adhésion à l’Union européenne. 

 

Appelées fanfarras par leurs membres, les fanfares de rue et de scène ont synthétisé les 

répertoires musicaux mondiaux dans un cadre performatif qui a élargi les pratiques actuelles et 

passées d'autres types d'ensembles de cuivres portugais (c'est-à-dire les ensembles dénommés 

filarmónicas [orchestre d’harmonie]) et de collectifs de performance culturelle (ranchos 

folclóricos [groupe folklorique]), tout en incorporant d'autres éléments des styles de 
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performance en vigueur dans le pays, tout en ayant été influencées par les échanges personnels 

avec d'autres fanfares mondiales.  

 

L'activisme associatif joue un rôle majeur dans l'organisation et les pratiques 

performatives et culturelles de la fanfarra de façon locale, mais aussi dans des contextes 

internationaux.  

 

Cet article fournit une vue d'ensemble de l'émergence et du développement de ces 

« nouvelles » fanfares au Portugal et explore la manière dont leurs performances ont participé 

à l'élaboration de cadres narratifs autour de la reproduction de la musique locale, nationale et 

européennes plus larges. 
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13)                            Royaume-Uni 

 

 

CROCKER Benjamin  

 

The Historical Formation of Brass Band Identity, 

Military influences in Post-Napoleonic Europe to 

independence in late-Victorian Britain [La 

formation historique de l'identité des brass bands, 

Des influences militaires de l'Europe post-

napoléonienne à l'indépendance de la Grande-

Bretagne de la fin de l'ère victorienne] 
 

Consultable (langue anglaise) sur : 

https://crockerscolumns.substack.com/p/the-historical-

formation-of-brass 

 

 

Présentation 
 

Une fois n’est pas coutume, ce n’est pas un article « papier » (ou un livre) qui est ici 

présenté, mais un article extrait d’un blog, celui de Benjamin Crocker, jeune musicien et 

musicologue australien usant d’un outil de notre temps que la recherche scientifique continue 

de réprouver et de repousser car peu soumis à la confrontation critique. Cependant le bloggeur 

sait, dans ses articles postés, apporter un sérieux véritable à ses contenus. Ce pour quoi il faut 

le féliciter. 

 

L’article présenté nous semble un bel exercice de concision (c’est le but d’un article 

internet) pour situer le brass band entre tradition et modernité. En s’interrogeant sur ce qu’il a 

été dans ses origines, Crocker ne cherche pas à justifier son existence. Viendrait-il à l’esprit de 

quiconque de justifier l’orchestre symphonique ou l’opéra ? Évoquant l’identité du brass band, 

https://crockerscolumns.substack.com/p/the-historical-formation-of-brass
https://crockerscolumns.substack.com/p/the-historical-formation-of-brass
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Crocker n’hésite pas à user de la définition du dictionnaire d’Oxford : "caractéristiques 

déterminant qui ou ce qu'est une personne ou une chose". 

 

De là son article parcourt les prémices évoquant l'armée britannique, et les origines de 

l'identité du brass band, le développement du modèle et sa discipline militaire, la réforme 

organologique, la récréation rationnelle et la montée en puissance des brass bands ouvriers. 

 

Deux caractéristiques témoignent de cet héritage : les uniformes et la formation « en 

carré » lors des concerts. Mais plus encore ce sont les concours qui marquèrent profondément 

l’identité des brass bands entre 1840 et 1890. Forme acceptée de récréation rationnelle, 

encouragés par la classe dominante (industrie, religion, État…), les concours de fanfares 

s'inscrivaient confortablement dans les limites d'une société nouvelle de spectateurs (les 

prémices d’une sociétés de consommation), nouvellement habitués au sport et au spectacle (ces 

années-là sont celles de la naissance du rugby, du cricket international et, surtout, des 

Expositions impériales qui connurent un succès fou à Londres). Il est important de noter que 

les concours ont produit des événements publics, ont contribué à rendre célèbre des ensembles, 

des chefs ou des solistes et ont porté un discours collectif qui ont fait des fanfares un mouvement 

musical qui s'est perpétué au sein de la société victorienne. Tout ceci est relayé par une presse 

spécialisée encore trop peu explorée comme source historique. C’est une voie que semble 

vouloir suivre Ben Crocker. 

 

Patrick Péronnet, 27.09.2022 
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L’auteur 
 

Diplômé de l’Université du sud du Queensland (Diplôme d'études supérieures en 

apprentissage et en enseignement, 2016) et de l’Université de Sydney / Australie (Master of 

Music, 2018), Benjamin (ou Ben) Crocker réside aujourd’hui à Washington D.C. en tant que 

premier boursier du Ramsay Centre for Western Civilisation (Sydney, Nouvelle Galle du Sud), 

où il étudie l'histoire, la politique, la philosophie et la théologie au St John's College 

d'Annapolis.  

 

Ses enregistrements en tant que chef d'orchestre de Pacific Brass ont été diffusés sur ABC 

Classic FM, et il a enseigné au Sydney Conservatorium of Music et à la King's School, à 

Sydney. 

 

Benjamin Crocker 

 

Résumé 
 

Les particularités de l'identité des brass bands sont souvent une grande source 

d'amusement pour ceux qui s'intéressent au "mouvement", mais qui travaillent en dehors de 

celui-ci. La question de savoir pourquoi les brass bands se présentent comme ils le font est 

posée aussi bien par les nouveaux venus que par les anciens. L'identité publique perçue de la 

fanfare se situe quelque part entre celle d'un régiment para-militaire victorien et celle d'une 

société amicale d'artistes légers. Le lecteur averti sait bien sûr que cela ne définit pas les limites 
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des capacités de performance des fanfares. Cependant, le spectre inébranlable de l'ancien 

définit, dans une large mesure, la façon dont ils apparaissent. 

 

Certains sont troublés par cette perception identitaire, la considérant comme une épine 

perpétuelle dans le pied d'une grande quête de légitimité musicale. Ben Crocker soutient que 

c'est quelque chose qui doit être admiré, célébré et, surtout, profondément compris. Il soutient 

également que le modèle du « British Brass Band » est un ensemble historiquement 

exceptionnel, qui chevauche les frontières de l'histoire musicale, sociale, politique et 

économique comme peu d'institutions, voire aucune, peuvent le faire. 

 

Alors, quelles sont les origines de cette façon d'être ? Pourquoi, historiquement, les 

groupes de Grande-Bretagne et du Commonwealth se sont-ils habillés, ont-ils joué et se sont-

ils promus comme ils l'ont fait ? 
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14)                                                                Suède 

 

 

ÅKESSON Fredrik 

 

Blåsorkestern i förändring [L’ensemble à vent en 

transition] 
 

Document d’étude pour l’obtention d’un Master 2 à la 

Musikhögskolan I Malmö [Académie de Musique de 

Malmö], Université de Lunds, 2006, 31 p. 
 

Consultable (langue suédoise) sur : 

https://lup.lub.lu.se/luur/download?func=downloadFile&reco

rdOId=1329074&fileOId=1329075 
 

 

Présentation 
 

Nous sommes loin avec un tel essai, de pouvoir illustrer et mesurer l’importance réelle 

des ensembles à vent en Suède, mais son insistance à considérer cet ensemble en danger et à 

tenter de proposer des solutions pour rendre plus attractive cette pratique, ne pouvait qu’attirer 

notre attention. 

 

Nous le savons le système éducatif suédois est bien différent du nôtre. Parfois décrié pour 

son manque d’autorité, le faible niveau de compétences des élèves, son « incomplétude » ou 

plutôt sa spécialisation précoce (au lycée notamment), il est aussi montré comme un modèle de 

pédagogie bien différent de notre système français prenant totalement en compte l’autonomie 

des établissements et l’épanouissement personnel des enfants. Tout en impulsant une « autorité 

douce », sans contrainte ni punition, la pédagogie adoptée en Suède se veut adaptée à l’élève et 

à ses besoins particuliers. L’école est le lieu d’un enseignement mutualisé permettant de penser 

par soi-même, de développer son autonomie et acquérir le sens des responsabilités. Dans une 

https://lup.lub.lu.se/luur/download?func=downloadFile&recordOId=1329074&fileOId=1329075
https://lup.lub.lu.se/luur/download?func=downloadFile&recordOId=1329074&fileOId=1329075
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même école, plutôt que d’établir des listes de notions à connaître ou de compétences à maîtriser 

impérativement, on définit des objectifs pour chaque enfant inscrit, et ces objectifs peuvent 

parfaitement différer d’un enfant à l’autre. 

 

Dans ces perspectives, l’éducation et l’enseignement musical, en Suède, sont intégrés au 

système scolaire pour l’initiation et périscolaire (activités d’après-midi) pour 

l’approfondissement et le jeu instrumental10. Le nombre d'enfants ou de jeunes qui choisissent 

de jouer d'un instrument d'orchestre a nettement diminué ces dernières années dans les pays de 

l'UE. L'intérêt pour l'orchestre à vent s'est également émoussé et de nombreux orchestres ont 

été contraints de cesser leurs activités. 

 

La question importante à se poser est de savoir s'il faut se battre pour l'avenir des 

instruments d'orchestre et de l'orchestre d'harmonie, ou tout simplement accepter le fait que 

l'intérêt pour les instruments à vent et l'orchestre d'harmonie est limité et laisser les enfants 

jouer des instruments qu'ils veulent.  

 

Tout en connaissant le contexte éducatif, Fredrik Åkesson essaie de promouvoir 

l’enseignement des instruments à vent et de l’orchestre d’harmonie par des concepts ludiques 

intégrables aux standards de l’éducation en Suède. Ce document n'est pas une étude exhaustive 

et ne fournit pas de réponses à toutes les questions mais il aborde une difficulté partagée par 

nombre de pays de l’Union Européenne et tente de porter un regard positif sur un état de fait : 

la fragilité des ensemble à vent au XXIe siècle dans de nombreux pays d’Europe occidentale. 

 

Patrick Péronnet, 27.09.2022 

 

 

 

 

 

Résumé 

 
La Suède a une longue et vaste tradition d'orchestre d'harmonie. Aujourd'hui, l'intérêt 

pour les instruments traditionnels est en baisse chez les enfants et les adolescents. À quoi cela 

peut-il être dû ? Quelles sont les conditions nécessaires pour que l'orchestre d'harmonie soit 

attractif à l'avenir ?  

 

L'objectif de cet essai est de trouver des réponses à ces questions et, en même temps, de 

mettre en lumière de bons exemples, où l'activité de l'orchestre d'harmonie fonctionne. 

 

Pour pouvoir répondre à ces questions, Frederik Åkesson réalisé quatre interviews avec 

des personnes qui ont une grande connaissance et un grand intérêt pour le sujet : Magnus 

Eriksson, Jörgen Flink, Annmari Wangin et Claes Tilly. Pour obtenir une image plus holistique, 

il complète son travail par un chapitre sur l'histoire et le développement des orchestres 

d'harmonie en Suède. 

 

 
10 Nous n’évoquons pas ici le mouvement choral en Suède. 



 

60 

Les résultats des enquêtes montrent que la baisse d'intérêt est liée aux changements dans 

la société dans laquelle nous vivons et que cette société, en général, influe le choix de 

l'instrument dont les enfants veulent jouer.  
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15)                                   Thaïlande 

 

VEJGAMA [ou Watchkama] Sombat 

 

The development of contemporary folk brass 

ensemble styles in Uttaradit province [Le 

développement des styles d'ensembles de cuivres 

folkloriques contemporains dans la province 

d'Uttaradit] 
 

Rasrinakharinwirot Research & Development, 

Université de Srinakharinwirot Prasarnmit de Bangkok, 

Thaïlande (Humanities & Social Sciences) - Volume 3 

(5), 2011, p. 128-146 

 
Consultable (langue thaï) sur : 

https://ejournals.swu.ac.th/index.php/swurd/article/view/1440

/0 

 
Présentation 
 

La Thaïlande, ou plutôt le royaume de Thaïlande, est l’héritier du royaume du Siam. Cette 

monarchie constitutionnelle offre l’image d’une rencontre étonnante entre tradition et 

modernité. Sans doute parce qu’il ne fut jamais dominé par une puissance coloniale, la 

monarchie offre, en elle-même, une image incarnée assez proche de celle de la monarchie 

anglaise en Europe. Sans doute est-ce là une des caractéristiques de ce pays d’Asie où les 

cérémonies du jubilé de diamant (en 2006) ou celles des funérailles de l’ancien roi Rama IX 

(ou Bhumibol Adulyadej)  en 2016 ont un faste comparable à celles d’Elisabeth II en 2022 bien 

que la fortune personnelle de Rama IX éclipse celle d’Elisabeth II. 

https://ejournals.swu.ac.th/index.php/swurd/article/view/1440/0
https://ejournals.swu.ac.th/index.php/swurd/article/view/1440/0
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En dehors de ces considérations, la Thaïlande a connu une croissance économique rapide 

entre 1985 et 1995. C'est un des nouveaux pays industrialisés, comptant parmi les Tigres 

asiatiques avec des villes aux centres modernes de building telle Bangkok.  

 

Cependant l’économie thaï repose en grande partie sur le tourisme, avec des destinations 

touristiques bien connues comme la région de Chiang Mai, le parc d'Ayutthaya, la station 

balnéaire de Pattaya, la capitale Bangkok, les provinces méridionales de Phuket, de Phang Nga, 

de Krabi et de nombreuses îles dans le golfe de Thaïlande et dans la mer d'Andaman, comme 

celles de Ko Samui et de Koh Phi Phi. 

 

Sans doute est-ce pour cela que le côté « traditionnel » pour ne pas dire folklorique est 

aussi marqué dans ses aspects extérieurs. Il répond aux attentes d’une clientèle mondiale 

exigeante et aimant ce dépaysement. Ce « pays du sourire » se doit d’être un pays « de la 

tranquillité » et ce n’est sans doute pas pour rien que la démocratie en Thaïlande est une illusion. 

La junte militaire assure la « stabilité » politique alors que le roi fantasque Rama X, le plus 

riche monarque au monde, avec une fortune estimée à plus de 30 milliards d'euros, réside en 

Allemagne. 

 

Souvent nés dans les années 1970, les fanfares thaïlandaises ont des aspects très 

particuliers, offrant un curieux métissage entre culture occidentale et culture thaï. En plus de se 

produire en tant que fanfare folklorique traditionnelle, elles peuvent également jouer dans le 

style de la musique rurale thaïlandaise voire jouer dans divers rituels, y compris dans les 

cérémonies d'ordination de moines, de mariage, de funérailles et diverses festivités au sein de 

la communauté 

 

Mais les fanfares jouent un rôle dans la préservation et l'héritage des sagesses locales en 

termes de musicalité, d’étiquette des musiciens et de comportements éthiques. 

 

Les transferts de savoir-faire de la fanfare folklorique intègrent connaissances musicales 

et d'interprétation et connaissances sociales. En termes de musique et de performance, il y avait 

trois types de connaissances : celles de la tradition orale, celles de la tradition littéraire au format 

de notes de musique traditionnelles thaïlandaises et celle de la tradition littéraire avec une 

notation musicale universelle.  

 

Dans le transfert des connaissances sociales, les anciens membres des fanfares ont 

enseigné aux jeunes générations comment être musicien dans la société à travers la routine 

quotidienne du groupe, y compris les répétitions, les performances musicales et comment savoir 

passer du temps ensemble (communautarisme) à travers d'autres activités quotidiennes. 

 

C’est à cette découverte que nous invite Sombat Vejgama. 

 

Patrick Péronnet, 28.09.2022 
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Résumé 
 

Cette recherche combinant étude qualitative et quantitative sur le développement du 

modèle de jeu de musique contemporain de la fanfare communautaire dans la province 

d'Uttaradit visait à : 1) Étudier historique de fond de la fanfare communautaire transmise dans 

la province d'Uttaradit, 2) Étudier le modèle d'une fanfare communautaire jouant dans la 

province d'Uttaradit, et 3) Développer un modèle de musique contemporaine de fanfare 

communautaire dans la province d'Uttaradit.  

 

L'étude basée sur le caractère de recherche sur le terrain. Les outils de l'étude usent 

différentes stratégies telles qu'un entretien approfondi, un groupe de discussion, un forum 

public, un séminaire d'action de participation et un questionnaire. Le résultat de la recherche a 

indiqué qu'il y avait deux sources d'influence sur la fanfare communautaire, la fanfare 

communautaire d'Uttaradit et la fanfare communautaire de Pitsanuloke.  

 

Les musiciens ont été motivés par la danse folklorique locale. En outre, la famille a eu 

une grande influence en transmettant la performance musicale aux populations locales 

intéressées. L'apprentissage musical s'est fait par le biais de performances réelles sur des bases 

telles que la lecture de notes de musique et le jeu instrumental. Les apprenants allaient se joindre 

à d'autres groupes pour plus d'expérience. Le rituel respectueux ou "Wai-kru" était très 

important pour ces musiciens locaux, en particulier les hauts dirigeants.  

 

La fanfare communautaire contient généralement 12 à 18 personnes dans chaque fanfare. 

Cependant, ils joueraient la musique en marge de leurs vies professionnelles puisque tous sont 

soit employés agricoles soit employés et salariés dans des entreprises privées. À l'heure actuelle, 

le jeu de la fanfare communautaire mélange divers styles de jeu tels que le jeu international ou 

occidental combiné avec des instruments de musique thaïlandais ou parfois mélangé avec des 

instruments électriques modernes. Ils ont également combiné la chanson jouée entre des 

chansons classiques thaïlandaises, rurales, urbaines ou pop anciennes et actuelles. De plus, ils 

ont créé leurs notes ou notation de musique en utilisant des symboles numériques et des 

alphabets thaïlandais.  

 

Ils pourraient motiver les auditeurs en faisant des échanges entre le chant de la chanson 

et le jeu musical. De plus, ils ont créé leurs notes de musique en utilisant des symboles 

numériques et des alphabets thaïlandais. Ils se sont concentrés sur le bruit de réveil fort de la 

même manière que la texture monophonique. 

 

Le développement d'un modèle de jeu de fanfare communautaire à Uttaradit a satisfait les 

parties prenantes en adoptant les processus de développement : la capacité à jouer assis ou en 

marchant, une qualité sonore mêlant intensité et dynamique du son, rythme, tempo, mélodie et 

diversité de chansons. L’harmonie utilise l'accord pour plus de consonance et la texture est 

basée sur l'homophonie et l'hétérophonie. 
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16)                                                             Turquie 

 

AKMAN Fatih 

 

Osmanli Döneminden Günümüze Türk Askerî 

Bando Okullari [Les écoles de musique militaire 

turques de la période ottomane à nos jours] 

 

In Güzel Sanatlar Alanında Teori ve Araştırmalar II 

[Théorie et recherche en beaux-arts II], ouvrage 

collectif sous la direction de Vasfi Hatipoğlu, - Gece 

Kitaplığı, Ankara, 2020, p. 63-80. 
 

Consultable (langue turque) sur : 

https://www.academia.edu/44777012/Osmanl%C4%B1_D%

C3%B6neminden_G%C3%BCn%C3%BCm%C3%BCze_T

%C3%BCrk_Asker%C3%AE_Bando_Okullar%C4%B1 

 
Présentation 
 

Nous avons déjà eu l’occasion de présenter un travail sur la tradition des musiques 

militaires dans l’Empire ottoman et en Turquie  (voir dans la présente Bibliographie Afeev : 

BABA Orhan, Türk askeri müzik geleneğinde değişim ve süreklilik [Changement et continuité 

dans la tradition musicale militaire turque]). 

 

La présente étude de Fatih Akman explore l’enseignement de la musique militaire 

(occidentale). Les écoles de musique militaires turques font partie des anciennes institutions 

d'enseignement musical depuis le XIXe siècle et le règne du sultan Mahmud II (1828, création 

de la première institution de musique polyphonique de l'État ottoman sous le nom de Mızıka-i 

Humayun). 

https://www.academia.edu/44777012/Osmanl%C4%B1_D%C3%B6neminden_G%C3%BCn%C3%BCm%C3%BCze_T%C3%BCrk_Asker%C3%AE_Bando_Okullar%C4%B1
https://www.academia.edu/44777012/Osmanl%C4%B1_D%C3%B6neminden_G%C3%BCn%C3%BCm%C3%BCze_T%C3%BCrk_Asker%C3%AE_Bando_Okullar%C4%B1
https://www.academia.edu/44777012/Osmanl%C4%B1_D%C3%B6neminden_G%C3%BCn%C3%BCm%C3%BCze_T%C3%BCrk_Asker%C3%AE_Bando_Okullar%C4%B1
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Avec la période républicaine, la mise en place d'une structure sociale moderne est 

instaurée en 1923 sur les ruines de l’empire ottoman. Son fondateur, Mustafa Kemal Atatürk 

va réformer et séculariser le pays de fond en comble. Un certain nombre de politiques culturelles 

sont adoptées à cette fin. Tout en aidant de jeunes musiciens à faire leurs études à l’étranger, 

l’Etat engage une collecte de musique folklorique de diverses régions d'Anatolie et fait la 

promotion d’une musique nationale polyphonique en créant des institutions de musique 

modernes.  

 

Le cas étudié d’ Osman Zeki Üngör (1880-1958) est l’illustration de ces années de 

transition. Né à Üsküdar (Istanbul) en 1880 il est le petit-fils de Santuri Hilmi Bey, lui-même 

musicien à la cour impériale ottomane et fondateur du corps Fasl-ı Cedid du Muzika-i Hümayun 

( "La nouvelle division Fasıl " de l'Orchestre impérial ottoman). Après avoir terminé ses études 

au collège de l' Académie militaire de Beşiktaş , il est admis à l' Académie de musique de 

l'Orchestre impérial ottoman en 1891 à l'âge de 11 ans. Son talent attire l'attention de ses 

instructeurs ainsi que celle du sultan Abdulhamit II, qui le place sous la direction du violoniste 

en chef Vondra Bey et d'Aradna Pacha . Devenu officiellement violoniste de concert à la fin de 

sa formation musicale, Üngör a continué à gravir les échelons de l'Orchestre impérial ottoman, 

devenant rapidement premier violoniste et finalement chef d'orchestre en 1917. 

 

Il joue un rôle moteur dans la transformation du Muzika-i Hümayun d'un orchestre qui 

jouait principalement des marches militaires en un orchestre symphonique au vrai sens 

occidental. Üngör enseigne des cours de musique à l'Orchestre Impérial et à l' Erkek Lisesi 

d'Istanbul et dirige des concerts publics hebdomadaires à l' Union Française . Il dirige des 

concerts à Vienne, Berlin, Dresde, Munich, Budapest et Sofia . 

 

Üngör écrit un arrangement symphonique pour l'hymne national turc Istiklal Marsi en 

1922, composé sur les paroles écrites par le poète Mehmet Akif Ersoy. Il devient le premier 

chef d'orchestre du nouvel orchestre symphonique présidentiel de la République de Turquie, 

s'installant à Ankara vers 1924. Il joue un rôle clé dans la création du Musik-i Muallim 

Cemiyeti, actuellement le Conservatoire d'État de l'Université Hacettepe , et en a été le directeur 

entre les années 1924-1934. Pendant ce temps, il a été activement impliqué dans la création de 

lois concernant le parrainage gouvernemental et la formation à l'étranger de jeunes artistes 

particulièrement talentueux. 

 

C’est cette transition, accélérée par l’établissement de la République qui fait tout l’intérêt 

de l’étude de Fatih Akman. 

 

Patrick Péronnet, 28.09.2022 

 

 

L’auteur 
 

Fatih Akman (né à Istanbul en 1982) a commencé son éducation musicale en 1997 et a 

commencé à travailler avec S. Murat Demiral au Département de tuba du Conservatoire d'État 

de l'Université d'Istanbul la même année. En 2007, il a suivi des cours d'harmonie de jazz de 

Neşet Ruacan, d'harmonie de jazz et d'orchestration de l'instructeur Emin Fındıkoğlu du Centre 

de recherche avancée en musique de l'Université technique d'Istanbul. Il a également participé 

au groupe de jazz "Uniqe Horns" fondé par Emin Fındıkoğlu en tant qu'interprète de tuba et a 

donné de nombreux concerts dans le pays. 
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Après ses études primaires et secondaires, il obtient son baccalauréat en 2001 et est 

diplômé de l'Université d'Anadolu, Faculté d'économie, Département des finances en 2005. 

  

En 2009, il a commencé ses études supérieures à l'Institut des sciences sociales de 

l'Université des beaux-arts Mimar Sinan, Département de musicologie, Programme général de 

musicologie. (harmonie avec Hasan Uçarsu, analyse avec Mehmet Nemutlu, théories 

folkloriques avec Melih Duygul). Il a travaillé avec Gülper Refiğ sur la musique polyphonique 

turque à l'époque républicaine. 

 

En 2012, il a terminé sa maîtrise avec sa thèse intitulée "Contributions de Halid Recep 

Arman au développement de la musique polyphonique turque et du répertoire de l'orchestre 

d'harmonie" sous la direction du professeur Gülper Refiğ. En 2013, il a commencé sa formation 

doctorale à l'Institut des sciences sociales de l'Université des beaux-arts Mimar Sinan, 

département de musicologie, programme de musicologie générale. Interaction littérature et 

musique en Occident avec le professeur Gülper Refiğ. 

 

En 2017, il a été nommé chargé de cours à la NDU Band NCO Vocational School HE. 

Fatih Akman est diplômé du département de musicologie de MSGSU en 2020 avec un doctorat. 

diplôme. 

 

 

 

 Fatih Akman 

 

 

 

Résumé 
 

Günümüz Türk, qui est accepté comme le premier représentant des musiques militaires 

turques d'aujourd'hui, et Tablhane, qui s'est développé plus tard dans l'État seldjoukide 

d'Anatolie, ont une place importante dans l'histoire des musiques militaires mondiales. Ces 

institutions de musique militaire sont nommées Mehterhane (Mehter) dans l'Empire ottoman. 

Avec l'édit de Mahmut II (sultan ottoman de 1808 à 1839), elle devient la première institution 

de musique polyphonique de l'État ottoman sous le nom de Mızıka-i Humayun en 1828.  

 

Mızıka-i Humayun, le premier orchestre militaire turc, est devenu une école en 1831 qui 

dispensait également un enseignement musical occidental. Une autre école de musique militaire 
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dispensant un enseignement musical occidental est la Mahmudiye Mızıka, qui a été créée au 

sein du corps de la marine en 1831.  

 

Les écoles d'harmonie navales sont l'un des principaux établissements d'enseignement qui 

ont contribué au processus d'institutionnalisation de la musique polyphonique turque, avec le 

Mızıka-i Humayun, depuis sa création jusqu'à nos jours, avec son personnel enseignant et son 

système éducatif.  

 

Les écoles de musique militaire, qui se sont transformées au fil du temps, ont été les 

fondations des institutions d'enseignement musical turc polyphonique d'aujourd'hui telles que 

l'école des professeurs de musique, le Conservatoire d'État d'Ankara et le département 

d'éducation musicale de la faculté d'éducation de l'université de Gazi.  

 

Aujourd'hui, la formation de musique militaire se poursuit toujours au sein de l'école 

professionnelle des sous-officiers de musique militaire (MYO) de l'Université de la Défense 

nationale (MSU). Dans cette étude, il a été tenté de présenter une ressource informative pour 

les chercheurs et les amateurs d'histoire en considérant le processus de développement des 

écoles de musique militaires turques de la période ottomane à nos jours. 
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17)                                         Argentine 

 

 

FERNANDEZ CALVO Diana 

 

La Música Militar en la Argentina durante la 

primera mitad del Siglo XIX [La Musique 

militaire en Argentine pendant la première moitié 

du XIXe siècle] 
 

2017, 26 p.   
 

Consultable (langue espagnole) sur : 

https://datospdf.com/download/en-

revista_5a4b6dc3b7d7bcb74fae5b89_pdf#modals 
 

  

Présentation 
 

La présente étude posthume de Diana Fernandez Calvo (publiée en 2017 par Alejandra 

Sotelo) est un modèle d’étude musicologique rigoureuse. Portant sur l’objet « musique 

militaire » dans la cadre géographique de l’actuelle Argentine, l’Auteure s’est trouvée 

confrontée à l’absence d’étude importante (ce que l’on devrait nommer une thèse) portant sur 

ce sujet.  

 

Très vite cependant, il est apparu que les archives existaient et que seul, le manque 

d’intérêt musicologique (voire historique) expliquait ce silence dans la littérature argentine. 

 

Forte d’une grande expérience dans le domaine de la recherche, Diana Fernandez Calvo 

n’a pu que dresser un bilan de fructueuses recherches appuyées sur une méthodologie assurée. 

Le développement reste à faire, mais les lignes directrices pour une histoire des musiques 

militaires en Argentine au XIXe siècle sont contenues dans cet article de 26 pages. 

https://datospdf.com/download/en-revista_5a4b6dc3b7d7bcb74fae5b89_pdf#modals
https://datospdf.com/download/en-revista_5a4b6dc3b7d7bcb74fae5b89_pdf#modals
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Hors les références aux musiques militaires du temps des Conquistadores ou de la 

présence espagnole aux XVIIe et XVIIIe siècles, la diffusion des musique militaires en 

Argentine est une conséquence de leur développement en Europe. Lorsque Santiago de 

Liniers11 entreprend la réorganisation des forces militaires à l'occasion des invasions 

britanniques (1806-07) il intègre des musiques dans les nouveaux régiments, notamment le 

"Batallón de Marina". 

 

De la période révolutionnaire jusqu'à l'organisation nationale (1810-1862), les groupes 

instrumentaux organisés sous les noms de "banda lisa" et "banda de música" sont clairement 

définis. Les récits des luttes pour l'indépendance contiennent de nombreuses descriptions des 

différentes prestations des musiques militaires des différents régiments notamment lors de 

défilés pour célébrer les triomphes des armées patriotiques.  

 

Pour l’Auteure, l’amiral William Brown connu aussi sous le nom de Guillermo Brown 

ou Almirante Brown (1777-1857), considéré comme le père de la marine argentine serait aussi 

celui qui s’intéressa le plus au développement des formations musicales militaires. Il serait le 

premier à avoir imposé une musique (banda) à bord du navire amiral en plus du couple fifre-

tambour qui joue la partie céleustique pour les manœuvres de l’équipage. 

 

Cette importance accordée à la musique au sein des régiments est la raison pour laquelle 

le général José de San Martín (1778-1850), le Libertador argentin, a encouragé la création de 

fanfares militaires tout au long des campagnes d'indépendance12. La qualité des musiciens 

argentins qui composaient les bandes de l'Armée des Andes était louée au Chili et au Pérou. 

 

L’évolution de la musique militaire en Argentine au long du XIXe siècle de son influence 

et de ses répertoires fournissent l’aspect le plus intéressant (et novateur) de cet essai 

universitaire. 

 

Patrick Péronnet, 28.09.2022 

 

 
11 Santiago Antonio María de Liniers y Bremond, 1er comte de Buenos Aires (25 juillet 1753 - 26 août 1810 ) était 

un officier français du service militaire espagnol et vice -roi des colonies espagnoles de la Vice-royauté de Rio de 

la Plata. Bien que né Jacques de Liniers en France, il est plus largement connu sous la forme espagnole de son 

nom, Santiago de Liniers. Il était populairement considéré comme le héros de la reconquête de Buenos Aires après 

la première invasion britannique du Rio de la Plata (1806-1807). 
12 Lire à ce sujet GUZMÁN Florencia, Bandas de música de libertos en el ejército de San Martín. Una exploración 

sobre la participation de los esclavizados y sus descendantes durante las Guerras de Independencia [Les 

ensembles à vent des affranchis de l'armée de San Martín. Une exploration de la participation des esclaves et de 

leurs descendants pendant les guerres d'indépendance], dans la présente Bibliographie Afeev. 
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Musique militaire de l'armée patriote à l'époque des guerres d'indépendance 

 

L’auteure 
 

Née en 1949, Diana Fernandez Calvo fut professeure universitaire en musicologie, 

critique musicale et en éducation musicale (Universidad Católica Argentina ou UCA). Elle a 

obtenu un Master (Universidad UCAECE de Buenos Aires) puis un Doctorat  (Facultad de 

Filosofía y Letras, UCA). Elle est aussi professeure de piano au Conservatorio Nacional 

Superior de Música (Argentine). Directrice de l'Institut de recherche musicologique Carlos 

Vega (au sein de l’UCA) (PK), coordinatrice du doctorat en musique (UCA) et directrice 

d'équipes de recherche internationales, elle a reçu le Prix Konex en 2009.  

 

Compositrice, directrice d'ensembles de musique de chambre, chercheuse en éducation 

musicale et musicologue, elle s'est spécialisée dans l'étude de la notation musicale et du 

répertoire de la musique coloniale latino-américaine. Elle est autrice de nombreux ouvrages 

dont : Música dramática en el seminario de San Antonio Abad de Cusco ["La musique 

dramatique au séminaire de San Antonio Abad de Cusco"]. Elle est décédée en 2015. 

 



 

73 

 Diana Fernandez Calvo 

 

 

 

Résumé 
 

La musicologie historique a abordé l'étude de la musique en Argentine au cours du XIXe 

siècle sans prendre la musique militaire comme objet d'analyse. À l'exception de quelques 

références dans des encyclopédies ou des dictionnaires musicaux, il n'existe pas d'études 

détaillées de la documentation existante dans les archives, les dépôts musicaux et les revues 

périodiques de l'époque.  

 

Cette étude explore l'information documentée dans les Archives Générales de la Nation 

et dans les journaux de l'époque, ainsi que les narrations de voyageurs et les rapports de 

militaires. Sont également examinés les observations d'historiens et de musicologues qui ont 

fait référence à la production musicale de ces groupes et à leur constitution musicale à 

différentes périodes.  

 

Dans le cadre de cette recherche, l'influence musicale particulière exercée par l'amiral 

Brown dans le profil distinctif du répertoire et de la constitution des fanfares militaires 

argentines a été mise en évidence.  
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18)                                                Bénin 

 

HOH COPELAND Lyndsey Marie 

 

The sound of metal: amateur brass bands in 

southern Benin [Le son du métal : les fanfares 

amateurs du sud du Bénin] 
 

Thèse soutenue à l’Université d’Oxford, 2018, 440 p. 
 

 

 

 

Présentation-résumé (par l’auteure) 
 

Cette thèse contribue à une compréhension empirique de l'expérience postcoloniale et de 

l'expression musicale en Afrique de l'Ouest à travers une étude ethnographique des fanfares 

amateurs en République du Bénin. Au cours des dix-neuvième et vingtième siècles, la tradition 

culturelle hégémonique occidentale de la fanfare a été exportée à travers le monde par le biais 

d'institutions impérialistes telles que l'armée et l'église. Dans le Dahomey colonial, la musique 

faisait partie intégrante de la mission civilisatrice française, et la fanfare occupait le devant de 

la scène. Les fanfares restent omniprésentes dans le Bénin actuel et se produisent dans une 

multitude de contextes politiques, sociaux et religieux. Les études antérieures inscrivent les 

performances musicales postcoloniales dans des scripts sociaux de résistance, encadrant les 

fanfares en particulier dans des modes culturels de mimétisme, d'indigénisation ou 

d'appropriation. S'opposant à ces récits canoniques, cette thèse illustre des modes apolitiques, 

affectifs et incarnés d'expérience des débris matériels et musicaux du colonialisme. 
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Fanfare de Portonovo Dahomey 

 

De manière générale, l'ethnographie présentée ici aborde quatre thèmes. Le premier de 

ces thèmes est le matériel. Dans les récits des musiciens, les inclinaisons sonores des matériaux 

sont évidentes : comment la conception et l'état de délabrement des instruments contraignent 

les idéaux musicaux, et comment les différents instruments de cuivre favorisent des hauteurs et 

des timbres particuliers. La capacité sociale et affective du matériau est également présente : 

comment les idées sur les cuivres façonnent les histoires, érigent les styles, construisent les 

goûts, font bouger les corps, induisent des anxiétés et proposent des futurs. Le deuxième thème 

est la précarité. Les musiciens de la fanfare "s'en sortent" dans une économie (musicale) 

d'exploitation, sont rendus anxieux par une compréhension ambiguë des cuivres, et gèrent un 

courant d'incertitude dans un milieu social où règnent la rumeur et la méfiance. Le troisième 
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thème abordé est celui du corps, au sens large. Cette thèse illustre les exigences corporelles de 

la performance d'une fanfare, l'expérience corporelle du souffle pour les cuivres et la valeur 

sociale de la force et de l'effort corporels. Le quatrième thème est l'enchevêtrement. 

L'expérience de la fanfare par les musiciens béninois est enchevêtrée dans des idées (parfois 

contradictoires) du passé, des imaginations de l'extérieur, des émotions dans le présent et des 

attentes pour l'avenir. L'enchevêtrement s'étend également aux instruments de musique : les 

multiples valences des matériaux s'entrechoquent dans les cuivres, tout comme les histoires, les 

traditions et les sentiments. 

 

 

 

L’auteure 
 

Lyndsey Hoh Copeland (Docteur en Philosophie de l’Université d’Oxford) est 

professeure adjointe d'ethnomusicologie à la Faculty of Music de l’Université de Toronto Ses 

domaines de recherche comprennent la musique populaire africaine, l'écoute et l'esthétique 

racialisées, la musique et le changement climatique, le son et le handicap, les services de 

streaming musical et les études sonores. Ses articles sur la performance des fanfares amateurs 

en République du Bénin sont publiés dans les revues Ethnomusicology Forum et Africa, et elle 

termine un ouvrage sur ce sujet. Ses écrits récents concernent les tropes essentialistes dans le 

discours sur la musique et la danse africaines, y compris un article sur la métaphore de la chaleur 

(à paraître avec African Music) et un chapitre de livre sur le thème de la sueur (co-écrit avec 

Gavin Steingo). 

 

Lyndsey Hoh Copeland est lauréate du prix Early Career Prize 2020 décerné par le British 

Forum of Ethnomusicology et conférencière invitée pour la conférence BFE/RMA 2022. Avant 

de rejoindre l'Université de Toronto, elle a été chargée de cours au département de musique de 

l'Université de Stanford et boursière postdoctorale au Stanford Humanities Center. En plus de 

ses recherches et de son enseignement, elle est tubiste de formation et aime se produire dans 

des ensembles orchestraux et populaires. 

 

 Lyndsey Marie Hoh Copeland 
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19)                                                 Japon 

 

 

LAN Ziyun 

 

The Pioneer in the “Sound” World of Western 

Music: Japanese Military Band [Pionnière dans le 

monde "sonore" de la musique occidentale : la 

Musique militaire japonaise] 

 

Actes de l’International Conference on Public Relations 

and 

Social Sciences [Conférence internationale en Sciences 

sociales et Relations publiques - ICPRSS] 2021, 

Advances in Social Science, Education and Humanities 

Research, volume 586, Atlantis Press, 2021, p. 452-

457. 

 
Consultable (langue anglaise) sur : 

https://www.atlantis-press.com/article/125961624.pdf  
 

 

Présentation 
 

L’histoire millénaire du Japon reste, en France, un domaine réservé à quelques 

spécialistes. L’unification de l’archipel s’est faite dans des temps anciens, mais l’idée de nation 

naît et se renforce au contact de nouvelles puissances étrangères qui, avec la Révolution des 

transports maritimes et les débuts du colonialisme s’approchent des côtes nippones avec des 



 

78 

intentions de domination partielle ou totale de l’archipel. Si l’unité se fait autour de la personne 

de l’Empereur, ce dernier ne dirige pas l’Empire. Le système du shogunat donne aux dictateurs 

militaires du Japon pendant la majeure partie de la période allant de 1185 à 1868, un pouvoir 

certain bien que médiéval. 

 

Les puissances étrangères accentuent leur présence dans la région lors de la première 

moitié du XIXe siècle. Les Russes n'ayant pas réussi à nouer des relations diplomatiques avec 

la Chine, se tournent vers le Japon dès le XVIIIe siècle, essaient d'obtenir l'ouverture de voies 

commerciales et tentent de faire de l'île Tsushima une base portuaire pour leur marine. Les 

Britanniques renforcent leurs positions après leur victoire contre la Chine lors de la guerre de 

l'opium en 1842. Le pouvoir shogunal cherche un temps à s'en faire des alliés, ceux-ci s'étant 

battus contre la Russie lors de la guerre de Crimée de 1853 à 1856. L'arrivée de l'amiral 

américain Perry en 1853 dans la baie d'Edo signe la fin de la politique d'isolement du pays. La 

France, alliée aux Britanniques, impressionne les esprits japonais à la suite du sac du palais 

d'été en 1860, et commence à jouir d'un certain prestige dans l'archipel. 

 

La déliquescence du pouvoir shogunal engendre une agitation dans les différents fiefs. 

L'opposition se radicalise lorsque l'empereur régnant, pour la première fois depuis plusieurs 

siècles, intervient publiquement et manifeste sa désapprobation à l'égard de l'action du 

gouvernement shogunal. En 1863, Sa Majesté impériale Kōmei signe l'ordre d'expulser les 

barbares (édit émis le 5 juin 1863 appelant à rejeter l'occidentalisation après l'ouverture forcée 

du Japon par le commodore américain Matthew Perry en 1854). À partir de 1866, des fiefs du 

sud-ouest se rassemblent et concluent une alliance politique et militaire contre le shogunat. Face 

au pouvoir paralysé, la figure de l'empereur apparaît comme une force déterminée et capable 

de s'opposer aux Occidentaux. Fin 1867, le dernier shogun Tokugawa Yoshinobu abdique. La 

restauration impériale est proclamée le 3 janvier 1868 au profit de l’empereur Mutsuhito (1852-

1912) inaugurant ce que l’on nomme l’ère Meiji (entre 1863 et 1912). 

 

C’est dans cette période charnière du Japon que se constitue une armée terrestre et 

maritime sur le modèle occidental et capable de s’affronter avec les puissances étrangères. Il 

n’y a rien d’étonnant à voir le pouvoir impérial engager, en 1869, un musicien militaire 

britannique John William Fenton (1828- 1890) comme professeur de musique militaire. Le 

groupe central de la force maritime d'autodéfense japonaise est traditionnellement considéré 

comme le premier groupe musical de la Marine japonaise. Par la suite, Fenton commanda des 

instruments de Londres pour ses élèves japonais. Lorsque son régiment quitta le Japon en 1871, 

Fenton resta dans ce pays encore six ans de plus, travaillant comme chef musical dans la Marine 

et plus tard à la cour impériale. Fenton est surtout connu pour avoir initié le processus par lequel 

Kimi ga yo a été accepté comme hymne national du Japon. 
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John William Fenton (1828- 1890) 

 

Le développement rapide des fanfares militaires japonaises en un peu plus de 20 ans a 

profité à l'armée japonaise en unifiant l'armée nationale et en remontant le moral des troupes. 

Dans le même temps, les fanfares militaires ont joué un rôle important dans les relations 

politiques et économiques du Japon avec les pays occidentaux, car elles occupaient le devant 

de la scène lors des événements diplomatiques et témoignaient du statut civilisé du Japon. Les 

citoyens japonais ont également été exposés à une musique présentant des caractéristiques 

occidentales évidentes, car la popularité des fanfares militaires et leur portée ont augmenté, ce 

qui prouve que la culture occidentale était plus largement bien reçue et appréciée au Japon. 

 

C’est cette implantation et ce développement qu’explique Ziyun Lan 

 

Patrick Péronnet, 29.09.2022 

 

 

 

 

Résumé 
 

De la fin de la période Tokugawa au début de la période Meiji, les gouvernements ont dû 

ouvrir la porte du Japon et ont mené une série de réformes en réponse aux menaces internes et 

externes. Pour prévenir la colonisation, le shogunat a décidé d'occidentaliser son système 
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militaire et de créer des bandes militaires pour transmettre les ordres et améliorer le moral des 

troupes. Au début de l’ère Meiji, pour accélérer la modernisation, le nouveau gouvernement a 

mis en place la politique "d'enrichissement du pays et de renforcement de l'armée" et a réformé 

les rituels nationaux en s'inspirant des cérémonies d'État occidentales.  

 

Le gouvernement a organisé des fanfares militaires pour jouer de la musique occidentale 

lors des cérémonies nationales et a inauguré la diffusion à grande échelle de la musique 

occidentale au Japon. Tout au long de ce processus, les musiques militaires sont devenues les 

pionnières du monde "sonore" de la musique occidentale et un important vecteur de culture en 

interprétant de la musique occidentale dans tout le Japon. 

 

 
J. W. Fenton à la tête de la musique anglaise dans la légation de Yokohama (1868) 
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20)                                                 Costa Rica 

 

 

ARAYA QUESADA Mauricio  

 

Música Militar en Costa Rica durante la primera 

mitad del siglo XX : Distribución de 

conocimiento, valores estéticos y patriotismo [La 

musique militaire au Costa Rica pendant la 

première moitié du 20e siècle : distribution des 

connaissances, valeurs esthétiques et patriotisme] 
 

Revista Herencia, Vol. 31, n° 1, juin 2018, p. 123-156. 
 

Consultable (langue espagnole) sur : 

https://revistas.ucr.ac.cr/index.php/herencia/article/view/3407

4/33609 

 

 

 

Présentation 
 

 

Le Costa Rica (littéralement la « Côte riche ») est un petit pays de l’Amérique centrale, 

colonisé par l’Espagne jusqu’en 1821, date à laquelle il suit le Mexique dans sa séparation avec 

la métropole. Il devient l'un des cinq États des Provinces-Unies d'Amérique centrale de 1824 à 

1838. Le Costa Rica évite alors de s'engager dans les guerres civiles qui enflamment la 

confédération. Il forme ensuite une république souveraine. La politique costaricaine fut 

similaire aux idéologies libérales-conservatrices du reste de l'Amérique latine et les villes de 

Cartago, San José, Heredia, et Alajuela se disputèrent la suprématie du pays, San José parvenant 

à prendre l'ascendant. Le XIXe siècle fut également marqué par le prodigieux essor de la culture 

du café qui devint alors un important produit d'exportation. Sous le mandat de Tomás Guardia 

(1870-1882), le Costa Rica bénéficia de larges investissements étrangers dans les chemins de 

https://revistas.ucr.ac.cr/index.php/herencia/article/view/34074/33609
https://revistas.ucr.ac.cr/index.php/herencia/article/view/34074/33609
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fer et autres équipements publics. L'implantation dans le pays de l'United Fruit Company, 

empire de la banane créé par l'homme d'affaires américain Minor C. Keith, permit le 

développement des plaines côtières, des chemins de fer ainsi que d'autres infrastructures, mais 

rendit également le Costa Rica plus dépendant des marchés et des capitaux étrangers. Le Parti 

républicain national réformiste (Partido Republicano Nacional, ou PRN) remporta la présidence 

avec León Cortes Castro en 1936, puis à nouveau en 1940 avec Rafael Angel Calderón Guardia. 
La victoire électorale du libéral Otilio Ulate en 1948 fera éclater une guerre civile alors que le 

PRN tentait de rester au pouvoir. Une nouvelle force politique, le Parti de la libération nationale 

(Partido de Liberación Nacional, ou PLN), dirigé par José Figueres Ferrer, réussit à imposer 

Otilio Ulate et devint le parti dominant du pays, une position qu'il occupe toujours. Le Costa 

Rica devint alors le pays le plus démocratique de l'Amérique latine. Figueres fut président de 

1953 à 1958, puis à nouveau de 1970 à 1974. 

 

Les musiques militaires du Costa Rica ont commencé leur processus de développement 

avant 1845, et petit à petit, une formation a été établie dans chaque province. L'une d'entre elles 

a même été établie temporairement dans la ville de San Ramón, mais elle n'a pas prospéré et a 

disparu. Depuis 1845, elles sont supervisées par le gouvernement central, de sorte que la 

Dirección General de Bandas del Departamento de Guerra y Marina (Direction générale des 

musiques militaires du département de la guerre et de la marine) a été consolidée. Après 1948, 

en raison de l'abolition de l'armée, ces groupes ont été transférés au ministère de la sécurité 

publique. Ils ont perdu leur caractère militaire et ont reçu le nom de fanfares (bandas) nationales. 

En 1972, il a été décidé de transférer le corps des bandas au ministère de la Culture, de la 

Jeunesse et des Sports et à partir de 2009, pour des raisons stratégiques liées à l'image et à la 

publicité des fanfares, celles-ci ont été appelées bandas de concert. 

 

Les travaux de recherche sur les ensembles à vent ont été assez insignifiants et furent 

toujours considérés comme mineurs vis-à-vis de la recherche sur la musique au Costa Rica dans 

la première moitié du XXe siècle. Les données, les exemples et les commentaires réunis par 

Mauricio Araya Quesada encouragent des réflexions spécifiques et plus approfondies. L'analyse 

des raisons qui ont poussé ces groupes à accentuer la conscience patriotique s'applique aux 

valeurs et aux connaissances ; la réalité politique, économique et sociale a permis certaines 

aspirations et possibilités, c'est pourquoi l'égalité des chances n'a pas été offerte aux habitants 

des cantons et des districts éloignés des centres.  

 

En outre, les bandas de province ont toujours aspiré à compléter leurs rangs, comme l'a 

fait la fanfare militaire de San José, en faisant appel à des musiciens extérieurs au Costa Rica. 

Il s'agit d'une aspiration et d'une déclaration ; cependant, les possibilités ont été différentes, 

déterminées par les intentions des personnes au pouvoir au sein du gouvernement, qui n'ont pas 

voulu accorder aux provinces le même budget que celui alloué à la capitale. Les ensembles à 

vent sont présents dans les capitales provinciales depuis aussi longtemps qu'elles existent. Le 

contact avec la population est conditionné par un grand nombre de variables : pouvoir, 

positionnement, consommation, démographie, concurrence des médias, décisions 

administratives et intentions liées au patriotisme.  

 

Le travail présenté par Mauricio Araya Quesada devrait stimuler des études comparatives, 

objectives et quantitatives concernant la portée dans le temps des plus anciennes institutions 

gouvernementales qui ont apporté aux Costariciens la musique, ainsi que les valeurs 

esthétiques, la connaissance et le patriotisme, afin que justice soit rendue au phénomène des 

ensembles à vent et que ce qui a été fait soit valorisé d'un point de vue social et culturel. 
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Musique militaire du Costa Rica devant le Théâtre national. Vers 1907 

 

 

L’auteur 
 

Mauricio Araya Quesada est titulaire d'une maîtrise en musique avec spécialisation en 

direction d'orchestre.  Il est professeur au campus occidental de l'université du Costa Rica, au 

département de philosophie, d'arts et de littérature.  Il a été directeur de l'orchestre d'Alajuela et 

directeur général des orchestres du gouvernement du Costa Rica. 
 

 

 Mauricio Araya Quesada 
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Résumé 
 

L'importance des journaux de bord de la fanfare militaire d'Alajuela, et les informations 

qu'ils contiennent, ont fait l'objet de deux articles publiés13. Le premier est une introduction, 

avec des résultats préliminaires, et le second, présente un cadre de référence historique et des 

résultats statistiques tirés du répertoire exécuté.  

 

Ce troisième article abordera plus en détail ce qu'est une "fanfare militaire" costaricienne 

et son rôle dans la diffusion des connaissances musicales et des valeurs esthétiques. L'article 

comprendra également des informations sur les différentes personnalités associées à ces 

fanfares.    En outre, une analyse des données obtenues à partir des documents utilisés comme 

illustrations nous permettra de mieux comprendre la musique au Costa Rica, entre 1938 et 1946, 

en ce qui concerne les fanfares militaires et l'étendue de leur contact avec la population. 
 

 

 

 

 

 

 

 

 

 

 

 

 

 

 

 

 

 

 

 

 

 

 
13 ARAYA QUESADA Mauricio, « La Banda Militar de Alajuela y su papel como difusora de música nacional. 

Análisis de las logoras de trabajo 1938-1946. Introduction et résultats préliminaires ». Universidad de Costa Rica-

Sede de Occidente, Revista Pensamiento Actual16, n.° 27, (2016) et « La banda militar de Alajuela [Costa Rica] 

y su papel como difusora de Música nacional entre 1938-1946. Análisis de las bitácoras de trabajo » [La fanfare 

militaire d’Alajuela et son rôle en tant que diffuseur de la musique nationale entre 1938 et 1946. Analyse des 

carnets de travail] (2017). Nous avons eu l’occasion de présenter cette dernière étude dans notre Bibliographie 

Afeev. 
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21)                         République tchèque 

 

 

Collectif 

 

Vojenská hudba v kultuře a historii českých zemí 

[La musique militaire dans la culture et l'histoire 

des Pays tchèques] 
 

Actes de la Conférence internationale du même nom qui 

s'est tenue à Prague du 28 au 30 avril 2005, Institut 

d'Ethnologie de l’Académie des Sciences de la 

République tchèque, 2007, 506 p. 
 

 

Présentation par Vlasta Reittererová 

 
L’ouvrage présenté ici revêt un aspect assez précieux et rare. Il est une somme de 

connaissances autour d’un objet bien repéré : la musique militaire et dans un cadre 

géographique précis : les Pays tchèques. En fait, il fournit une vue d'ensemble de l'histoire de 

l'Europe et contient des informations d'un caractère unique, souvent inconnues ou inédites. 

 

Ceci est dû aux organisateurs de la conférence, qui se sont adressés spécifiquement à des 

spécialistes sur le thème de l'histoire de la vie musicale des forces armées, ainsi que du fait 

qu'aujourd'hui des matériaux similaires peuvent enfin être présentés sans préjugés nationalistes. 

La Conférence internationale réunissait trente universitaires de la République tchèque, de 

Slovaquie, d'Ukraine, d'Autriche et d'Allemagne.  

 

Les activités des musiques militaires n'ont pas été étudiées uniquement dans le cadre du 

service militaire. Ces musiques ont joué un rôle majeur dans le développement de la vie de 

concert et de théâtre. La recherche concernant les chefs d'orchestre et compositeurs, est restée 

jusqu’alors partielle. Les différentes contributions sont consacrées aux questions de source, de 

base de recherche, de sociologie, d’esthétique (genre), de parcours individuel, de 
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chevauchements dans le domaine des genres musicaux, etc. Historiquement, ils couvrent la 

période allant du XVIIe siècle à la fin des années 1960. 

 

Chronologiquement, la période la plus ancienne fait l'objet de l'étude de Jiří Sehnal, 

Musique militaire dans les sources musicales tchèques des 17ème et 18ème siècles. Il 

mentionne la participation de musiciens militaires à divers festivals, y compris religieux, 

l'instrumentation, le développement de signaux militaires et la mise en place d'un système 

d'alerte, des modèles mélodiques et rythmiques caractéristiques qui ont été transférés à d'autres 

genres de musique. 

 

L' « âge d'or » de la musique militaire autrichienne (XIXe siècle) fait l'objet d'un essai 

d'Eva Vičar, auteur de la publication monographique Austrian Military Music of the 19th 

Century and Olomouc (2002) sur lequel son article est basé. L'engagement dans la musique 

militaire signifiait (à l'époque où un demi-siècle de paix en Europe centrale devait suivre la 

guerre Prusso-Autrichienne) non seulement un gagne-pain décent pour les diplômés des écoles 

de musique, mais aussi la formation pratique qui fera grandir les prochains compositeurs, chefs 

d'orchestre civils, instrumentistes et enseignants.  

 

Rudolf Pečman a présenté son étude : Les musiciens militaires ont joué sous la baguette 

de C. M. Weber. L'essentiel du texte est consacré à la participation des musiciens militaires à la 

cérémonie à Prague de la première de Fidelio de Beethoven sous la direction de Carl Maria von 

Weber en 1814. L'auteur résume la performance de Weber à Prague et la réception de 

Beethoven.  

 

Le lien entre la musique militaire (martiale) et l'opéra fait également l'objet d'un article 

de Miloslav Blahynka : La Chanson révolutionnaire française Ça ira dans l'opéra Bianca und 

Giuseppe ou Die Franzosen vor Nizza, de Jan Bedřich Kittl.  

 

Jiří Hilmera a tracé les liens de la de la musique militaire du XIXe siècle et des compagnies 

théâtrales itinérantes, et donne un aperçu des spécificités de la musique militaire, des lieux et 

des spectacles auxquels les musiques militaires ont participé de manière documentée.  

 

La musique militaire dans les revues et la littérature musicale des XVIIIe et XIXe siècles 

est une contribution de Michael Freeman, citant des rapports relatifs à la musique militaire et à 

l'éducation musicale en général. Il évalue l'impact des besoins des fanfares militaires sur le 

développement de l'éducation musicale et de la littérature pour les musiques militaires. 

 

Concernant l'activité des chefs de musique militaires de Bohême et de Moravie, Jana 

Lengová s'est intéressée à la Slovaquie entre les années 1860 et 1918, en mettant l'accent sur 

les musiciens Anton Rosenkranz, Karel Šebor, Adalbert Prettl, Leopold Kohout, Anton Antos, 

Franz Lehár l'Ancien, Vinzenz Prax, Karl Römeth et Karl Kaspar. Elle a résumé l'importance 

des chefs d'orchestre à la vie musicale des villes de garnison et le répertoire, et a ajouté une liste 

alphabétique des chefs de musique, la durée de leur séjour en Slovaquie et les garnisons 

respectives dans lesquels ils ont servi.  

 

L’article de Pavel Zarkov est consacré à la personnalité du musicien militaire Vojtěch 

Šindelář, source importante pour comprendre les conditions de vie et de création dans les 

fanfares militaires à la fin du XIXe siècle grâce à ses « mémoires » et aux traces écrites de ses 

expériences personnelles dans la région de Litoměřice et Liberec. 
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Lubomír Tyllner a traité de la relation entre la musique militaire et le folklore. Il réfléchit 

à la thèse sur la base de motifs communs aux chansons folkloriques tchèques et aux marches 

militaires, les signaux, l'influence des bandes dites turques sur la musique folklorique, 

l'utilisation d'instruments folkloriques dans l'armée et souligne la nécessité d'effectuer des 

recherches sur les sources en conjonction avec l'ethnomusicologie et les études folkloriques. 

 

Le genre le plus typique de la musique militaire, la marche (la naissance et le 

développement du genre), fait l'objet d'un article de Josef Šebesta. Il fait dériver l'origine de la 

marche militaire des signaux de trompette de la fin du XVIe siècle. Il mentionne également, à 

propos des musiciens militaires, l'éloge de la musicalité tchèque sous la plume du critique 

musical Eduard Hanslick (1825-1904), dont on dit encore (à tort) qu'en dehors d'Antonín 

Dvořák, il méprisait tout ce qui était tchèque. L'auteur tente également de clarifier la date 

création de la célèbre marche de Philippovićova pochodu de Františka Schmid  

 

L’identification de l’auteur de la marche, Lví silou vzletem Sokolím [marche de Sokol, 

littéralement « Les Lions décollent avec la puissance des Falcons »], devenue une partie du 

répertoire de l'armée a été traitée par Marta Ottlová.  

 

L'un des plus célèbres compositeurs et chefs d'orchestre militaires tchèques au niveau 

international est Julius Fučík, dont le portrait est traité par Jiří Majer, est complété par un aperçu 

du fonds de partitions de Fucik au Musée tchèque de la musique, présenté par Darina 

Svobodová.  

 

La musique militaire a également joué un rôle dans la vie d'Antonín Dvořák, non 

seulement en relation avec le chef d'orchestre et compositeur Karel Komzák, mais également 

avec le violoniste et compositeur Rudolf Nováček - un résumé de la relation est inclus dans le 

document de Petra Kvasničková (Antonín Dvořák et la musique militaire). 

 

Dans la vie de Janáček, la musique militaire a laissé des répercussions importantes, qui 

sont explorées dans la contribution de Jarmila Procházková.  

 

Parmi les chercheurs étrangers, Friedrich Anzenberger de Kirchstetten. s'est concentré sur 

les sources de la recherche sur la musique militaire dans les archives viennoises. Celles de 

l'Association des chefs de musique militaire autrichienne et son importance pour les pays 

tchèques sont étudiées par Elisabeth Anzenberger-Ramminger (sa contribution comprend une 

liste des membres du Comité des pensions). 

 

Les activités des musiciens militaires tchèques à Halych sont évoquées par Evžen 

Topinka; sa contribution illustre également l'énorme apport des musiciens militaires tchèques 

dans la vie musicale ukrainienne (et pas seulement militaire), et elle est également illustrée par 

la contribution de Natalia Samotos-Beierle Les sociétés musicales de Lviv et leur coopération 

avec les orchestres militaires des environs vers 1900. 

 

En Roumanie, Franz Metz a étudié l'influence des chefs d'orchestre militaires de Bohème 

sur l'Europe du Sud, la culture musicale, en particulier sur leurs activités dans le Banat (région 

historique au sud-est de l’Europe dont la capitale historique est Timișoara, partagée aujourd'hui 

entre trois pays : Roumanie, serbie et Hongrie), et apporte un éclairage sur les activités qui y 

ont menées Václav Heller, Vincenc Mašek, Martin et Rudolf Nováček et autres, ainsi que des 

facteurs d'orgues originaires de Bohème.  

https://fr.wikipedia.org/wiki/Timi%C8%99oara
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Wolfgang Sans évoque les activités des chefs de musique militaires Ignatz Hajek, Michal 

Zimmermann et Anton Brandner en Roumanie et particulièrement en Transylvanie.  

 

Vlasta Valeš a suivi l'histoire de l'École militaire de musique de Prague, qui a existé de 

1856 à 1895. Elle fut la seule école de ce type à avoir été créée dans la monarchie des 

Habsbourg. Sa contribution est suivie de l'étude de Bohumil Pesek intitulée The Establishment 

of the École de musique militaire à Prague en 1923. Cette école a produit, entre autres, un grand 

nombre de musiciens reconnus pour leurs compétences sur les cuivres, bien que cela ne 

représente plus aujourd'hui qu'un souvenir nostalgique. L'article est accompagné de tableaux 

des enseignants qui ont travaillé à l'école en 1923-1939. 

 

D’autres études sont également consacrées à des périodes plus récentes : Jitka Bajgarová 

parle du Rôle des militaires dans la vie musicale de la première République tchécoslovaque 

(1918-1938). Elle donne un aperçu du déploiement des musiques régimentaires en 

Tchécoslovaquie en 1933, caractérise la fonction représentative des musiques militaires du 

point de vue de l'État et de sa culture, leur rôle éducatif et de sensibilisation nationale, leur 

contribution à la vie de concert de la ville et la vie musicale des villes thermales, et dans une 

période de friction nationale accrue, leur fonction de "réconciliation nationale".  

 

La contribution de Marianna Bárdiová est analogue, traitant du rôle de la musique 

militaire dans la vie culturelle et sociale de Banská Bystrica (en allemand : Neusohl, en 

hongrois : Besztercebánya, ville du centre de l’actuelle Slovaquie) 

 

Les personnalités de l’ensemble à vent de la nouvelle ère font l'objet des études d'Emma 

Kurajdová sur Jan (ou Johann) Langer (1881-1944) à Bratislava et de Miloslav Blahynka sur 

Vít Nejedlý (1912-1945).  

 

L’ouvrage se termine par des contributions consacrées au compositeur Karel Husa (1921-

2016) et une comparaison de la double instrumentation de sa Musique pour Prague 1968 par 

Václav Blahunk, les Attributs des uniformes des musiciens militaires aux XIXe et XXe siècles 

par Dagmar Kutílková, et des Enregistrements sonores de musique militaire sur gramophone 

standard jusqu'en 1914 par Vladimír Kaiser. 

 

Les actes comprennent un index des noms propres soigneusement compilé et un index 

des noms de lieux.  

 

La richesse du contenu des actes, la qualité représentative des auteurs et l'heuristique (art 

de faire des découvertes) sont appuyés sur une méthodologie solide et permettent de mieux 

comprendre les questions relatives à la musique militaire sous différents angles et garantissent 

ainsi la création d'une image complète de la question. 

 

On notera en particulier le travail éditorial soigné et l'excellente conception graphique. 

Toutes les contributions sont publiées en tchèque et de nombreux résumés en allemand sont 

inclus. 

 

Vlasta Reittererová 
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Résumé 

 
Les actes publiés présentent trente communications issues de la Conférence internationale 

sur la musique militaire dans la culture et l'histoire des Pays tchèques, organisé par l'Institut 

d'Ethnologie de l'Académie des Sciences de la République qui a eu lieu à Prague à la fin du 

mois d'avril 2005. Les noms des contributeurs figurent entre parenthèse dans les lignes qui 

suivent.  

 

Le choix du sujet lui-même est sans aucun doute précieux, car avec la fin de la 

conscription universelle et la diminution du nombre d'armées (aujourd’hui professionnalisées), 

le nombre de musiciens militaires et le nombre de musiques militaires diminuent en 

conséquence. En outre, le phénomène de la musique militaire au sens large du terme, et plus 

particulièrement son importance pour les forces armées et la représentation de l'État, ainsi que 

pour les événements culturels et sociaux, ont été marginalisés dans les Pays tchèques pendant 

les quatre décennies du régime communiste. 

 

Pourtant, ce phénomène culturel et historique a laissé une trace distincte dans les sources 

musicales des Pays tchèques aux XVIIe et XVIIIe siècles, lorsque des signaux militaires 

originaux et certains chants militaires sont devenus partie intégrante de la musique militaire 

(J. Sehnal), et le siècle suivant représente son âge d'or au sein de la monarchie des Habsbourg, 

lorsque sa pratique devient une affaire publique (E. Vičarová). Comme le montrent un certain 

nombre de documents, les musiciens militaires des Pays tchèques, parmi lesquels les Tchèques 

de souche ont une fois de plus joué un rôle important, ont contribué à cette floraison de manière 

substantielle et absolument irremplaçable. 

 

Ce fait s'est également reflété dans les magazines (Dalibor) et la littérature professionnelle 

- notamment par Václav František Červený et Josef Šediva II (M. Freemanová). Les musiciens 

militaires - par exemple, František Schmid - n'ont pas seulement attiré l'attention avec leurs 

marches militaires tranchantes, qui avaient leur modèle dans la musique populaire turque (J. 

Šebesta), mais ils donnaient également des concerts de promenade très populaires dans les villes 

fortifiées et dans les sièges des commandements supplémentaires de district, accompagnaient 

les représentations théâtrales des compagnies itinérantes (J. Hilmera) et influençaient le folklore 

local - du moins dans le sens de la musique " vulgaire " - lors de performances musicales 

improvisées (L. Tyllner).  

 

D'autre part, ils ont parfois été " forcés " d'exceller sous la baguette de compositeurs 

importants tels que Carl Maria von Weber (R. Pečman). Il n'est pas étonnant qu'ils aient pu 

maîtriser des œuvres aussi exigeantes que l'opéra Fidelio de Beethoven (voir ibid.), et que des 

compositeurs de la stature d'Antonín Dvořák, dont les œuvres ont été réinterprétées par exemple 

par Karel Komzák l'Ancien, František Schmid ou Rudolf Nováček (P. Kvasničková), aient 

entretenu une relation forte avec la musique militaire. Dans ce contexte, il convient également 

de mentionner le nom de Leoš Janáček (J. Procházková), ainsi que des personnalités encore peu 

appréciées dans ce pays, comme Karel Husa (V. Blahunek). 

 

Ce n'est souvent qu'aujourd'hui que les spécialistes de la musique évaluent de manière 

impartiale le talent des chefs d'orchestres militaires, à savoir Julius Fucik (J. Majer, D. 

Svobodová), Jan Langr (E. Kurajdová) et Vít Nejedlý (M. Blahynka), ainsi que leur 

contribution considérable à la vie culturelle de la Haute Hongrie - l'actuelle Slovaquie (J. 

Lengová), du Halych (E. Topinka, N. Samotos-Beirle), du Banat (F. Metz) et de la Transylvanie 

(W. Sand). 
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La continuité du rôle social des musiques militaires n'a pas été interrompue par la défaite 

austro-hongroise de 1918, et la tradition de l'école de musique militaire Jan Pavlis (V. Valeš) a 

été poursuivie après la création d'une institution du même nom dans la jeune Tchécoslovaquie 

à Prague en 1923, grâce notamment à František Fridrich (B. Pešek). La contribution polyvalente 

des musiques militaires à la vie musicale de la première République tchécoslovaque a été 

dûment reconnue (J. Bajgarová, M. Bárdiová, E. Kurajdová). 

 

Parmi les contributions de chercheurs étrangers originaires d'Autriche, d'Allemagne, de 

Slovaquie et d'Ukraine, on ne peut omettre une évaluation claire de diverses sources musicales 

de provenance viennoise (F. Anzenberger), ainsi que le rôle de la Penzijního spolku vojenských 

kapelníků [Société de pension des maîtres de musique militaire], dont les activités ont donné 

lieu à ce qui est probablement le fonds d'archives le plus important, avec une référence 

particulière aux Pays tchèques (E. Anzenberger-Ramminger).  

 

Le large éventail des sujets traités, qui séduira probablement de nombreux lecteurs, est 

ensuite illustré de manière captivante par les contributions sur le service de l'un des musiciens 

militaires " ordinaires ", Václav Šindelář (P. Zarkov), les attributs de leurs uniformes (D. 

Kutílková), l'" archéologie " des enregistrements sonores de prestations de musiques militaires 

(V. Kaiser), le véritable auteur de la marche du Sokol dans la Force du Lion, František Josef 

Pelz, qui est obstinément confondu avec František Kmoch (M. Ottlová), et l'influence du 

célèbre chant révolutionnaire (de bataille) Ça ira sur la production musicale du prédécesseur 

de Smetana, Johann Friedrich Kittl (encore M. Blahynka). 
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22)  République Démocratique du Congo 

 

PAIRON Lukas 

 

Music Saved Them, They Say - on possible social 

impacts of making music (SIMM) for young 

people in Kinshasa (Dr Congo) [La musique les a 

sauvés, disent-ils - Impacts sociaux de la création 

et de l'apprentissage de la musique à Kinshasa 

(République Démocratique du Congo)] 

 

New York (États-Unis d’Amérique), Routledge, 2020, 

186 p. 
 

Consultable (aperçu limité en langue anglaise) sur : 

https://books.google.fr/books?id=m3HnDwAAQBAJ&prints

ec=frontcover&hl=fr&source=gbs_ge_summary_r&cad=0#v

=onepage&q&f=false 

et 

https://biblio.ugent.be/publication/8617382 
 

 

 

Présentation (par l’auteur) 
 

Entre août 2012 et janvier 2016, Lukas Pairon a effectué un travail de terrain pour sa 

recherche doctorale à Kinshasa en République Démocratique du Congo, sur les impacts sociaux 

possibles de la pratique musicale (Social Impacts of Music Making / SIMM) pour les jeunes qui 

https://books.google.fr/books?id=m3HnDwAAQBAJ&printsec=frontcover&hl=fr&source=gbs_ge_summary_r&cad=0#v=onepage&q&f=false
https://books.google.fr/books?id=m3HnDwAAQBAJ&printsec=frontcover&hl=fr&source=gbs_ge_summary_r&cad=0#v=onepage&q&f=false
https://books.google.fr/books?id=m3HnDwAAQBAJ&printsec=frontcover&hl=fr&source=gbs_ge_summary_r&cad=0#v=onepage&q&f=false
https://biblio.ugent.be/publication/8617382
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étaient auparavant membres de gangs violents ou des enfants dits " sorciers " vivant dans les 

rues de la ville. 

 

Il a soutenu sa thèse de doctorat - intitulée : Music Saved Them They Say - le 7 juin 2019 

à l'Université de Gand (Département des sciences politiques et sociales, Groupe de recherche 

sur les conflits), et est désormais docteur en sciences politiques et sociales. 

 

Suite à son doctorat, Lukas Pairon a écrit un livre (en anglais) pour les praticiens 

(musiciens et travailleurs sociaux et communautaires) et les chercheurs intéressés à découvrir 

ce que nous pouvons apprendre des études de cas de la musique dans le travail social à Kinshasa. 

La préface de ce livre est écrite par le professeur John Sloboda.  

 

Sa recherche s'intéresse à comprendre comment l'expérience d'une pratique et d'une 

éducation musicales structurées peut avoir une influence sur la vie des jeunes dans les 

conditions de vie difficiles de Kinshasa. Les jeunes musiciens qui ont participé à cette recherche 

sont issus de milieux sociaux compliqués – jeunes hommes adultes membres de gangs violents, 

et jeunes hommes et femmes adultes qui étaient des enfants dits « sorciers » vivant dans les rues 

de Kinshasa. Tous pensent que leur devenir musiciens a joué un rôle important dans la (re-) 

construction de leur vie, et l'expriment en nous disant qu'ils ont été « sauvés par la musique ». 

 

Une approche qualitative est adoptée, en suivant de près plusieurs études de cas à 

Kinshasa de jeunes musiciens (17 à 41 ans) qui rapportent que des changements sociaux 

importants se sont produits dans leur vie grâce à leur étude et pratique de la musique. Au travers 

des pratiques musicales rencontrées, celle de la fanfare de l’Espace Masolo est une structure 

particulièrement bien étudiée 

 https://vimeo.com/231373494?embedded=true&source=video_title&owner=3361141 

 

Les principaux outils de recherche de cette thèse sont les entretiens individuels semi-

directifs et les focus groupes, ainsi que l'observation participative. Le terrain s'est étalé sur une 

période de quatre ans, avec des entretiens préliminaires en 2012 et 2013 (un mois), puis six fois 

un mois de terrain en 2014 et en 2015. Les données comprennent les transcriptions d'un total 

allant jusqu'à 160 heures de entretiens. 

 

« L'approche de Pairon en matière de recherche se caractérise par le fait qu'elle a été 

menée avec et pour ses participants. Leurs voix sont rendues vivantes par une pléthore de 

citations détaillées, que l'on peut presque se sentir présent dans la pièce pendant qu'ils font et 

discutent de leur musique. De cette façon, le livre est aussi un hommage à la persistance, à 

l'engagement et au courage des participants à ces projets, qui peuvent être fiers que leur travail 

soit maintenant exposé à un public mondial, non seulement aux chercheurs mais aussi aux 

praticiens du monde entier qui pourraient apprendre de ces projets jusqu'alors inconnus et s'en 

inspirer. En conséquence, le langage de ce livre est accessible et non technique afin de 

promouvoir un engagement maximal ».  (John Sloboda, professeur de recherche, Guildhall 

School of Music & Drama, Londres, Royaume-Uni) 

 

« Lukas Pairon nous a offert une lecture exaltante et incisive, dans laquelle il démonte 

systématiquement les nombreux mythes qui glorifient les notions de "pouvoirs magiques" de la 

musique pour changer les vies, en les remplaçant par des évaluations analytiques perspicaces, 

permettant aux voix des musiciens participants eux-mêmes de se faire entendre à plus d'un titre. 

Ce faisant, il démontre avec force comment la musique peut réellement changer la vie des gens, 

d'une manière à la fois limitée et profonde. Le livre est très émouvant, mais jamais sentimental 

https://vimeo.com/231373494?embedded=true&source=video_title&owner=3361141


 

94 

: c'est l'un des meilleurs comptes rendus des réelles capacités de transformation de la musique 

que j'ai rencontrés ». (Lucy Green, professeur émérite d'éducation musicale, UCL Institute of 

Education, Londres, Royaume-Uni) 

 

« Je tiens à féliciter Lukas Pairon pour cet ouvrage important. Il est écrit de manière très 

belle mais objective. Il n'y a pas de spéculation ouverte, ce qui rend les arguments encore plus 

forts ». (le pianiste Saleem Ashkar) 
 

 
La fanfare de l’Espace Masolo (Kinsasha) 

 

L’auteur 
 

Lukas Pairon a étudié la philosophie et les sciences humaines dans une université privée 

de Lugano (Suisse), puis a obtenu un master en sciences de l'éducation (spécialisation en 

politique de l'éducation) à l'Université Paris VIII Vincennes. Il a obtenu son doctorat en sciences 

politiques et sociales pour l'Université de Gand en 2019. 

 

Après son master, il a travaillé pendant plusieurs années comme chercheur dans le 

domaine de l'éducation des adultes et des programmes d'alphabétisation à l'UNESCO à Paris et 

à Bruxelles au Ministère de la culture de la Communauté francophone de Belgique. En 1985, il 

change de carrière pour devenir le directeur artistique de la musique et de la danse 

contemporaines du Festival de Flandre et, deux ans plus tard, il cofonde Walpurgis (une maison 

de production d'opéra de chambre contemporain et de théâtre musical) avec la chanteuse Judith 

Vindevogel. 
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En 2005, il a également fondé l'organisation humanitaire Music Fund qui soutient les 

écoles de musique au Moyen-Orient, en Afrique et dans les Caraïbes par le biais de dons 

d'instruments de musique et de programmes de formation pour les techniciens capables de les 

réparer et de les reproduire. 

 

En 2009, il a fondé et a été, jusqu'en 2012, responsable de 3rd Party, un programme 

d'éducation et d'échange de trois ans créant des ponts entre des jeunes en Belgique et des 

activistes pour la paix et les droits de l'homme au Moyen-Orient (Israël et territoires 

palestiniens). 

 

De 2012 à 2016, Lukas Pairon a été « Senior research fellow » à l'école d'art de Gand, 

Belgique et a commencé sa recherche doctorale à l'Université de Gand sur des questions liées 

à la signification possible de certaines pratiques musicales dans des projets sociaux et 

communautaires gérés pour les jeunes vivant à Kinsasha (République Démocratique du Congo). 

 

Depuis 2017, il est également cofondateur et directeur de SIMM, une plateforme de 

recherche internationale axée sur la recherche sur les ^impacts sociaux possibles de la création 

musicale. 
 

 

 
Lukas Peiron en conversation avec les musiciens de la fanfare de l’Espace Masolo (Kinsasha) 

 

Résumé 
 

Music Saved Them, They Say: Social Impacts of Music-Making and Learning in Kinshasa 

(DR Congo) explore le rôle que la musique a joué dans les projets communautaires menés pour 

les jeunes dans les environnements pauvres et souvent violents de Kinshasa, la capitale ville de 

la République démocratique du Congo. Les musiciens décrits ici – anciens membres de gangs 

et soi-disant « enfants sorciers » vivant dans la rue – croient que la musique était vitale pour 

(re)construire leur vie.  
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Basée sur un travail de terrain effectué au cours de trois ans et demi de recherche, l'étude 

synthétise des entretiens, des séances de groupes de discussion et l'observation des participants 

pour contextualiser cet environnement culturel et social complexe. Inspiré par ceux qui ont été 

"sauvés par la musique", Music Saved Them, They Say cherche à comprendre comment une 

pratique et une éducation musicales structurées peuvent influencer la vie des jeunes dans des 

conditions de vie aussi difficiles, à Kinshasa et au-delà. 

 

"... un hommage à la persévérance, à l'engagement et au courage des personnes 

impliquées dans ces projets, qui peuvent être fières que leur travail soit désormais exposé à un 

public mondial, non seulement de chercheurs mais aussi de praticiens du monde entier qui 

pourraient apprendre de et laissez-vous inspirer par ces projets jusqu'alors inconnus." 

 

— John Sloboda, professeur de recherche, Guildhall School of Music & Drama 

 

"Ce livre est très émouvant mais jamais sentimental, l'un des meilleurs récits des 

véritables capacités de transformation de la musique que j'ai rencontrés." 

 

—  Lucy Green, professeure émérite d'éducation musicale, University College London 

Institute of Education 
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23)  France / Nouvelle Aquitaine 

 

MALLET Christian  

 

L'histoire de l'harmonie municipale de Chauvigny 

(Vienne) 
 

Association des publications chauvinoises, Chauvigny 

(Vienne), cahier n° 45, 2018, 213 p.  

ISBN: 979-10-90534-45-2 
 

 

Présentation 

 
Le département de la Vienne, créé le 4 mars 1790, est constitué du tiers Est de l’ancienne 

province du Poitou (comprenant les départements des Deux-Sèvres et de Vendée actuels). 

Essentiellement rural, la Vienne est rechristianisée au XIXe siècle dans une volonté politique 

de restaurer l’alliance du trône et de l’autel. Poitiers devient aussi une place militaire avec la 

construction de nombreuses casernes (caserne d’Aboville, caserne Logerot, caserne d’Alesme). 

Ce dernier phénomène contribue à diffuser l’usage des fanfares et harmonies dans cette région. 

 

La cité médiévale de Chauvigny à l’ombre du château des Evêques de Poitiers et de celui 

d’Harcourt (XIIIe siècle) devient un centre économique au cœur du département, grâce entre 

autres au développement industriel de la poterie Deshoulières (poterie vernissée, faïence, 

porcelaine, grès « flammés du Poitou »), occupant 140 ouvriers (et familles d’ouvriers) sur ses 

7000 mètres carrés. 

 

L’histoire de la fanfare de Chauvigny présentée ici par un musicien chauvinois passionné, 

Christian Mallet actuel vice-président de l’association, nous replonge dans les racines 

profondes du mouvement orphéonique et de son développement. S’y croisent les influences 

urbaines et ouvrières, religieuses ou laïques et les vicissitudes d’une Histoire en mouvement. 

Si l’ouvrage n’est pas une pure référence musicologique, l’auteur n’ayant aucune ambition de 
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cette nature, il est un témoignage local et régional, une précieuse monographie, sorte de petite 

tesselle qui permet de composer la mosaïque de l’histoire des ensembles à vent en France. 

 

Patrick Péronnet, 03.10.2022 

 

 

Résumé 
 

L’origine d’un ensemble instrumental à Chauvigny remonte à la deuxième moitié du 

XIXe siècle, vraisemblablement avant 1870. 

 

En décembre 1855, la commission municipale se substituant au conseil municipal 

destitué, décide de remplacer l’instituteur laïc qui enseigne à l’école primaire communale de la 

rue St Léger (l’actuelle rue Faideau), par un religieux de la congrégation des Frères de l’Ordre 

de Saint-Gabriel. En 1857, Charles Victor Audureau, qui a pris le nom de Frère Florent,  est 

nommé supérieur de l’école. Passionné de musique il enseigne le solfège autant à ses élèves 

qu’aux élèves des écoles voisines. 

 

 
La fanfare du frère Florent en 1868 

 

En novembre 1867, une fanfare chauvinoise dirigée par Frère Florent aurait fait sa 

première prestation publique. Le 15 septembre 1871 elle aurait participé à la fête locale 

organisée en l’honneur des Alsaciens-Lorrains qui venaient d’opter pour la nationalité 

française. On est en plein dans la mouvance orphéonique qui se développe en France (voir à ce 

sujet, Les Travaux d’Orphée de Philippe Gumplowitz, aux Éditions Aubier). Fin 1871, malade 

le frère Florent est remplacé à la tête de la fanfare par un musicien non issu du monde religieux, 

Jacques Arthur Cassière. Une délibération municipale du 23 mai 1872 octroie dans son budget 

primitif de 1873, à titre d’encouragement, une subvention de 150 francs à la société musicale 

de la ville dirigée par M. Arthur Cassière. Décédé à 37 ans en 1875, il est remplacé par M. Louis 

Rullaud, pharmacien, qui assurera la direction jusqu’en 1883. 
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Puis viennent les lois Jules-Ferry du 16 juin 1881 (l’enseignement primaire devient public 

et gratuit) et du 28 mars 1882 (l’enseignement primaire devient obligatoire). Dès la rentrée de 

1881, la congrégation des Frères de Saint-Gabriel est remplacée à la direction de l’école par un 

laïc, M. Joseph Alexis Clerté, celui-ci prendra la direction de la fanfare en 1883. 
 

 
La « Musique Municipale » en 1887 

 

L’Association, qui était baptisée « Musique Municipale » en 1884, dépose ses statuts en 

1902, consécutivement à la loi de 1901 sur les associations. Sont nommés, le président M. 

André Grellier percepteur, le chef de musique M. Louis Faure secrétaire de mairie et le sous-

chef M. Henri Ribreau. Elle devient « Harmonie Municipale de Chauvigny » en 1962. Elle 

modifie ses statuts en 1971 (JO du 7 octobre) pour se doter d’une section enseignement de la 

musique dans le but de former des musiciens instrumentistes pour l’orchestre d’harmonie. 
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24)                                                Pays-Bas 

 

HOUBEN Jana 

 

Het bloed van de blaasmuziek - De invloed van het 

repertoire voor fanfareorkest op de kwaliteit en de 

reputatie van het fanfareorkest in de tweede helft 

van de twintigste eeuw [Le sang de la musique à 

vent - L'influence du répertoire de l'orchestre 

d'harmonie sur la qualité et la réputation de 

l’orchestre de fanfare dans la seconde moitié du 

vingtième siècle]. 

 

Thèse pour l’obtention d’un Master, Université 

d’Utrecht (Pays Bas), 2017, 76 p. 
 

Consultable (langue néerlandaise) sur : 

https://studenttheses.uu.nl/bitstream/handle/20.500.12932/25

558/Master%20thesis_Het%20bloed%20van%20de%20blaas

muziek_door%20Jana%20Houben_02-2017.pdf?sequence=2 

 

 

 

 
 

https://studenttheses.uu.nl/bitstream/handle/20.500.12932/25558/Master%20thesis_Het%20bloed%20van%20de%20blaasmuziek_door%20Jana%20Houben_02-2017.pdf?sequence=2
https://studenttheses.uu.nl/bitstream/handle/20.500.12932/25558/Master%20thesis_Het%20bloed%20van%20de%20blaasmuziek_door%20Jana%20Houben_02-2017.pdf?sequence=2
https://studenttheses.uu.nl/bitstream/handle/20.500.12932/25558/Master%20thesis_Het%20bloed%20van%20de%20blaasmuziek_door%20Jana%20Houben_02-2017.pdf?sequence=2
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Présentation (traduction de l’article paru dans Klankwijzer editie de 

décembre 2017) 
 

 

La musicologue néerlandaise Jana Houben tire une sonnette d'alarme. Elle note que la 

réputation de la fanfare depuis les années 1990 a perdu de son éclat. Pour elle, la cause 

principale de cet état de fait serait le déclin de la qualité du répertoire. 

 

"Les orchestres de fanfare devraient être plus critiques lorsqu'ils choisissent leurs 

œuvres", fait valoir Jana Houben. Elle préconise la création d’un répertoire de référence des 

œuvres de qualité pour les orchestres de fanfare14. "Il devrait être plus facile pour les orchestres 

de distinguer la haute qualité d’œuvres de la grande la quantité de "déchets" qui apparaissent."  

 

Elle appelle également les syndicats, les éditeurs, les compositeurs et les organisations 

associatives à assumer une responsabilité commune dans l'élaboration d’un répertoire de qualité 

pour les fanfares. Les organismes subventionneurs doivent soutenir financièrement le 

développement du répertoire des fanfares, mais cela n'est possible que si l'image est améliorée 

à un point tel que les institutions (gouvernementales) dans le domaine des arts et de la culture 

commencent à considérer la fanfare comme une forme d'art sérieuse et ne l'associent pas 

immédiatement avec la musique « houmpapa » des spectacles de rue. 

 

Jana Houben, dans sa thèse de maîtrise intitulée Le sang de la musique à vent, tend un 

miroir au monde de la musique amateur en général et au secteur des fanfares en particulier. La 

jeune chercheuse de 23 ans, membre de la fanfare « Les Amis Réunis de Ransdaal » (village 

d’un peu plus de 1.000 habitants dans la province du Limbourg) elle a été biberonnée à la 

musique à vent. Son grand-père, ses parents, son frère et sa sœur ont tous joué avec la fanfare 

dans le pays des collines du Limbourg. "Après avoir terminé mes études à Bernardinuscollege 

à Heerlen, avec la musique comme matière principale, j'ai voulu faire profession de 

musicologue", dit-elle. "Pour terminer mon master à l’Université d’Utrecht j’ai choisi 

d’approfondir le sujet sur la musique à vent amateur."  

 

En dehors de la consultation de la littérature, Jana, Houben a également consulté et 

interviewé des chefs d'orchestre et des compositeurs tels que Leon Vliex, Luc Vertommen, Jan 

Cober, Andries de Haan, Rob Goorhuis, Jean Lambrechts, Jan Molenaar, Danny Oosterman et 

Harrie Reumkens.  

 

Tout au long du processus, son travail a été supervisée par Alex Schillings.  

 

La question principale de son étude était : De quelle manière le répertoire pour orchestre 

de fanfare a-t-il a contribué à la réputation et à la qualité de l'orchestre de fanfares ? Pour 

trouver la réponse à cette question, elle a divisé la deuxième moitié du dernier siècle en quatre 

périodes.  

 

Dans la première partie, elle expose le développement des fanfares entre 1950 et 1969. 

Les Pays-Bas se relèvent de la Seconde Guerre mondiale et entrent une phase de reconstruction, 

de croissance économique et de prospérité. Les orchestres de fanfare, composés principalement 

de travailleurs, ont une fonction sociale visible et sont soutenus par les pouvoirs locaux. Le 

répertoire se compose alors principalement d'arrangements pour fanfares. Bien que des 

 
14 Le projet exprimé en 2017 a été réalisé en 2019. 
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compositeurs tels que Gerard Boedijn aient parfois écrit des œuvres originales pour les fanfares, 

un manque de répertoire authentique entrave le développement de ce support sonore spécifique. 

Certes, Paul Gilson et Peter Benoit au XIXème siècle ont contribué à un répertoire de haute 

qualité pour des orchestres de fanfare, mais cela n'était pas très connu dans les années 1950 et 

1960. Le début des Concours de musique nationaux et l’émergence de cours de conservatoire 

pour instruments à vent ont assuré une augmentation de la qualité des orchestres. 

 

La période 1969-1985 est dominée par le la recherche pour les fanfares d'une identité 

propre afin de se distinguer de l'orchestre d’harmonie. Le besoin de répertoire original s'accroît 

pendant cette période de renouveau et l'expansion augmente. Les compositeurs découvrent et 

mettent en lumière de plus en plus les timbres spécifiques et l'individualité de la fanfare. Les 

municipalités soutiennent la formation des musiciens afin que la qualité continue d'augmenter. 

La fanfare déplace son activité de plus en plus de la rue à la scène de concert. Tant le nombre 

de compositions originales que le nombre de fanfares sont en hausse. Le concours mondial de 

musique de Kerkrade en 1985 a permis d'élever la qualité des fanfares à un niveau supérieur. 

Les orchestres de fanfare veulent prouver qu'ils ont longtemps été considéré à tort comme 

l'enfant d'un autre âge dans le monde des ensembles à vent. Ce développement a cependant un 

inconvénient : la musique pour fanfares est de moins en moins accessible au grand public. Il en 

résulte une diminution du nombre de fanfares. 

 

Entre 1990 et 2000, les fanfares veulent renouer avec le public et surtout avec les jeunes. 

Ils découvrent que la création moderne et le répertoire expérimental les a aliénés de leurs 

partisans. Pour regagner leur popularité, ils se tournent vers l’usage des médias d’aujourd’hui. 

Avec l'avènement des logiciels informatiques et l'usage d’internet, chacun peut se prétendre 

compositeur mais la baisse de qualité et la disparition d’un répertoire original annule les efforts 

et les acquis pour lesquels on s'était tant battu les années précédentes. Par la formation 

d'orchestres régionaux la qualité des orchestres de haut niveau continue à augmenter. Mais les 

associations des divisions inférieures ne peuvent plus faire face à ces exigences et à ces diverses 

formes de virtuosité dans le répertoire. Pour jouer des œuvres originales de qualité, ils doivent 

engager de plus en plus de musiciens professionnels extérieurs, et ils n’en ont pas toujours les 

moyens. 

 

En fin d'analyse des développements dans les quatre périodes étudiées, Jana Houben 

conclut que le développement du répertoire a indéniablement contribué à l'amélioration de la 

qualité et de la réputation de la fanfare. "En répondant au besoin de répertoire original, la fanfare 

a pu se développer. Le répertoire est donc le sang de la musique à vent. Tant que le répertoire 

circule abondamment dans le secteur de la musique à vent, la musique à vent s'épanouit". 

 

Elle explique que la recherche se concentre sur la période allant jusqu'à 2000, car au cours 

des 17 dernières années, peu de littérature spécifique sur ce sujet est disponible. Dans les 

entretiens avec les différents chefs d'orchestre et compositeurs, cependant, la période allant 

jusqu'en 2017 a également fait l'objet d'une discussion approfondie. 

 

Sa conclusion est que la dégradation de la situation des fanfares des années 1990-2000 

s'est poursuivie au début du XXIe siècle. "Je me risquerais même à dire que les fanfares ont 

encore plus de mal en ce moment que dans les années 1990", dit-elle. "Malgré les initiatives 

qui sont organisées de nos jours pour les fanfares, la crise et les coupes budgétaires dans les arts 

et la culture n'ont pas vraiment contribué à améliorer la situation. Les nouveaux médias ont fait 

concurrence à la culture populaire et ce phénomène ne fait que croître. Il devient encore plus 

difficile aujourd’hui de trouver un répertoire innovant, original et accessible". 
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In klankwijzer_editie_12_20171.pdf 

Consultable (langue néerlandaise) sur : 

https://www.klankwijzer.nl/media/archief/klankwijzer_editie_12_20171.pdf 
 

 

 Jana Houben, 

 

 

Résumé (introduction et problématique par l’auteure) 
 

Ma question de recherche est née de la problématique suivante : en tant que saxophoniste 

soprano de la fanfare « Les Amis Réunis de Ransdaal », il m’arrivait parfois de me retrouver 

avec une partie de clarinette sur le pupitre. J'ai commencé à me demander quelle en était la 

raison et j'ai découvert peu à peu qu'il y avait un manque de répertoire pour les orchestre de 

fanfare. Ce même répertoire est crucial pour le développement et la survie de ces orchestres. 

D'où le titre curieux de mon présent travail : le sang de la musique à vent. 

 

Quand je pense au sang, je pense à : la douleur, la blessure, la mort, le danger, le besoin, 

mais... 

aussi à la chaleur, au cœur qui bat et qui coule. Un manque de répertoire crée un danger 

et la détresse au sein de l’orchestre (l’organe) de fanfare, tandis qu'un répertoire suffisant crée 

des opportunités et permet de s'épanouir. Le répertoire des orchestres à vent est, en quelque 

sorte, ce que le sang est aux êtres humains. Sans répertoire, les orchestres à vent ne peuvent pas 

survivre. 

 

Après quelques recherches préliminaires, il s'est avéré que la littérature sur la musique à 

vent depuis la Seconde Guerre mondiale a fait défaut. C'est pourquoi j'ai concentré cette 

recherche sur la période qui a suivi cette période, afin de combler cette lacune. Cette recherche 

se concentre principalement sur les orchestres de fanfare aux Pays-Bas, mais il portera 

également, en termes de thèmes, sur les questions reflétant largement la situation des fanfares 

dans d'autres pays, comme la Belgique, le Luxembourg et le nord de la France. 
 

https://www.klankwijzer.nl/media/archief/klankwijzer_editie_12_20171.pdf
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25)                                                   Autriche 

 

ANZENBERGER Friedrich  

 

Chronik des Österreichischen 

Blasmusikverbandes, präsentiert zum  

"70. Geburtstag" [Chronique de l'Association 

autrichienne des musiques à vent, présentée à 

l'occasion de son "70e anniversaire"]. 

 

Österreichischen Blasmusikverbandes [Association 

autrichienne de musique à vent], 2021, 428 p. 
 

 

 

Présentation-résumé (par l’auteur) 
 

Friedrich Anzenberger a été chargé de retracer pour la première fois l’histoire au cours 

des sept dernières décennies de l'Österreichischer Blasmusikverband (ÖBV) [Association 

autrichienne de la musique à vent] fondée en 1951. Cela s'est fait principalement sur la base des 

documents du centre de documentation de l'ÖBV, créé en 2008. Cette chronique complète de 

la fédération a été publiée le 24 octobre 2021. Elle contient également de courtes biographies 

de tous les membres de la présidence actifs au sein de l'ÖBV ainsi qu'une brève présentation de 

toutes les fédérations régionales et partenaires.  

 

La chronique de 428 pages, illustrée par plus de 650 photos, décrit en détail le 

développement continu de l'Österreichischer Blasmusikverband. Le "tableau d'honneur" 

(illustration, début) au début de la chronique présente une vue d'ensemble de tous les 

administrateurs depuis 1951, avec les années de leur activité au sein du groupe de travail ou de 

l'association autrichienne des fanfares. 
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L’ouvrage est divisé en sept sections : 

1. « Préhistoire » ou ce qui était (ou n’était pas) avant 

2. La création du groupe de travail des associations régionales de musique à vent 

3. La transformation du groupe de travail en association autrichienne des fanfares (ÖBV)  

- présidence de Josef Leeb 

4. Le travail de construction se poursuit - présidence de Franz Karsten 

5. La présidence de loin la plus longue - Friedrich Weyermüller 

6. Création de la « Jeunesse autrichienne de la musique à vent » et création du principe 

de rotation pour les présidents et vice-présidents 

7. Le chemin vers l'avenir - la présidence d'Erich Riegler 

 

Dans la partie chronologique, que l'on trouve également sous une forme très condensée 

dans la chronique succincte (Kurzfassung), sont répertoriés tous les résultats des élections, tous 

les concours avec les résultats et toutes les manifestations de l'association dont on peut encore 

trouver la trace aujourd'hui, parfois aussi certains points sur des réunions et assemblées 

générales, dans la mesure où ils présentent un intérêt pour le grand public.  

 

La "version longue" de la chronique contient également les présentations des associations 

mises en réseau par les différentes associations régionales et partenaires, avec les logos 

historiques et actuels et les photos des directions régionales. Les 109 administrateurs des Länder 

actifs jusqu'à présent au sein du groupe de travail des administrateurs des fanfares ou de 

l'association autrichienne des fanfares sont également présentés pour la première fois avec une 

photo portrait et une courte biographie. 

 

En plus de la "version longue", une courte chronique (Kurzfassung) contenant les faits 

les plus importants a déjà été publiée le "jour anniversaire de la fondation" de l'Österreichischer 

Blasmusikverband en tant que communauté de travail, le 4 mars 2021. Cette brève chronique 

de 52 pages est disponible sur le site de l'Association autrichienne des fanfares sous forme de 

fichier PDF à télécharger avec le lien suivant : 

 https://www.blasmusik.at/media/4075/oebv-chronik-kurzfassung_2021.pdf 

 

l’Association (ÖBV) a créé en outre un centre de documentation en 2008 à Oberwölz 

(Styrie), en collaboration avec le musée autrichien de la musique pour instruments à vent 

(Österreichisches Blasmusikmuseum). D’autre part, par le biais de sa revue spécialisée en ligne 

"Blasmusikforschung", disponible gratuitement sur le site web de l'association et téléchargeable 

sous www.blasmusik.at. de nombreuses informations sont disponibles dont un très grand 

nombre de notices sur l’histoire de la musique à vent et de la musique militaire autrichienne. 

La plupart sont signés par Friedrich Anzenberger. 

 

 

 

 

 

https://www.blasmusik.at/media/4075/oebv-chronik-kurzfassung_2021.pdf
http://www.blasmusik.at/
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L’auteur 
 

Friedrich Anzenberger (né à St. Pölten en 1960) a étudié la musicologie et la pédagogie 

musicale à Vienne ; il a obtenu le Staatliche Lehrbefähigungsprüfung (diplôme d’Etat) en 1986. 

En 1990, il a obtenu son doctorat avec une thèse sur les écoles de trompette au XIXe siècle. Par 

la suite, Anzenberger a travaillé en tant que pédagogue musical (entre autres à l'école supérieure 

de pédagogie de Krems an der Donau) et est directeur d'école de musique Grünau-Rabenstein 

depuis 2004 puis de l'école de musique Mittleres Pielachtal, depuis 2010. Le Dr. Friedrich 

Anzenberger est Secrétaire fédéral de l'Association autrichienne de musique à vent et Directeur 

scientifique du centre de documentation de l'ÖBV 

 

Actif dans la musique à vent depuis sa plus tendre enfance, également au sein de 

l'association de musique à vent depuis 1988, président adjoint de l'association de musique à 

vent de Basse-Autriche de 1992 à 2001, désormais membre honoraire, secrétaire fédéral de 

l'association autrichienne de musique à vent depuis 2004, initiateur de la revue spécialisée en 

ligne Blasmusikforschung à partir de 2013. Président de l'association autrichienne de musique 

à vent en 2015/2016, vice-président les années précédentes et suivantes. A organisé en 2006 un 

symposium sur le chef d'orchestre militaire Josef Franz Wagner et en 2016 sur la musique des 
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"Hoch- und Deutschmeister". De 2004 à 2012, il fut secrétaire général de l'Association 

internationale pour la recherche et la promotion de la musique à vent (IGEB). Il est l’auteur de 

nombreuses publications sur l'histoire des cuivres, l'histoire de la musique à vent et la musique 

militaire austro-hongroise.  

 

 Friedrich Anzenberger 

 

 


