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La musique du 20e siècle 
 

 

Introduction en guise de 

sommaire 
 

 

Evolution de la théorie musicale 
 

Le 20ème siècle voit évoluer la théorie musicale principalement dans les domaines 

suivants : 

La modalité : Lôutilisation quasi exclusive des modes majeur et mineur depuis plus 

de 2 si¯cles est remise en question par lôutilisation de nouvelles ®chelles bas®es sur 

les modes médiévaux et sur des gammes naturelles (gamme pentatonique, gamme 

acoustique) ou artificielles (gamme par tons é).  

 

Le sérialisme dodécaphonique : Au d®but du si¯cle, lô®cole de Vienne dôArnold 

Schºnberg sôaffranchit du syst¯me des tonalit®s majeure et mineure et invente le 

dod®caphonisme et le s®rialisme. Ils seront suivis apr¯s 1945 par lô®cole de 

Darmstadt o½ Boulez, Stockhausen et dôautres d®velopperont le s®rialisme de 

Webern. 

 

La polytonalité : théorisée et largement utilisée par Darius Milhaud. 

 

La musique aléatoire : Dans les années 1950, des compositeurs américains tels que 

John Cage introduisent dans leurs compositions une part de hasard dôabord 

incontrôlé, puis reprise par des compositeurs européens tels que Stockhausen, Boulez 

et Boucourechliev qui organisent ce hasard en incluant une part de non-prévisible 

dans certaines de leurs îuvres (musique semi-aléatoire). 

 

La musique micro-tonale : Des compositeurs, tels que lôam®ricain Charles Ives, le 

tchèque Aloïs Haba ou le français Ivan Wyschnegradsky, explorent de nouvelles 

voies en introduisant le quart de ton. Certains compositeurs envisagent même 

lôutilisation de tiers de ton et de sixi¯mes de ton. 

 

La notation : lôapparition de nouveaux instruments dôune part, et la production de 

nouveaux sons sur les instruments traditionnels dôautre part, entrainent la cr®ation de 

nouveaux signes et même de nouveaux styles de notation 
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Evolution des instruments 
 

Les instruments à percussion prennent une importance toute particulière au 20ème 

si¯cle. Côest ainsi que des instruments tels que le vibraphone mais aussi les cloches 

tubulaires et le célesta, inventés mais encore peu utilisés au 19ème siècle, trouvent 

une place importante dans lôorchestre symphonique du 20¯me si¯cle. 

Par ailleurs, le d®veloppement de lô®lectricit® et lôinvention de lô®lectronique 

entrainent la création de nouveaux instruments, électromécaniques comme lôorgue 

Hammond, ou électroniques comme les ondes Martenot, les synthétiseurs et les 

studios de musique électroacoustique. 

  

Compositeurs et mouvements musicaux 
 

A lôaube du 20¯me si¯cle, Paris et Vienne sont les deux capitales de lôart. 

La première moitié du siècle voit deux courants principaux se développer : 

- En Autriche, la musique dodécaphonique cr®®e par Schºnberg et lô®cole de 

Vienne, qui sera suivie, après 1945, par lô®cole de Darmstadt. 

- En France, la musique impressionniste et symboliste représentée par 

Debussy, Ravel, Roussel, Schmitt et Kîchlin, qui seront suivis par Jacques Ibert, 

André Jolivet, Henri Sauguet et Henri Dutilleux. 
 

En 1913, Stravinsky révolutionne la musique moderne, tout en déclenchant le 

scandale du siècle, avec le « Sacre du printemps » représenté à Paris par les ballets 

russes de Diaghilev. 
 

En 1920, des compositeurs néoclassiques se groupent autour de Jean Cocteau pour 

former le groupe des six, qui se disloquera 5 ans plus tard, chacun suivant sa propre 

trajectoire. 
 

Lôespagnol Manuel de Falla perp®tue lô®cole espagnole dans la suite de Granados et 

Alb®niz, pendant quôen Europe de lôest, le hongrois B®la Bart·k perpétue la tradition 

slave, dans la continuité des tchèques Smetana, Dvorak et Janacek. 
 

Aux Etats-Unis, Gershwin marie le jazz ¨ la musique classique dans ses îuvres 

symphoniques et son opéra « Porgy and Bess ».  
 

En 1948, Pierre Schaeffer invente la musique concrète dans les studios de la RTF, 

suivi par Pierre Henry en 1949.  Au début des années 1950, Karlheinz Stockhausen 

invente la musique électronique de synthèse au studio de la radio NWDR à Cologne 

et, en 1955, Luciano Berio et Bruno Maderna créent le Studio de Phonologie 

musicale à Milan. 
 

En Grande Bretagne, Benjamin Britten renouvelle lôop®ra anglais qui avait peu 

évolué depuis Henry Purcell. 



7 

 

© 2018 JP Chorier 

Les principaux compositeurs du 20ème siècle 
 

Nous nous limitons ici aux compositeurs nés avant 1930, les plus jeunes étant traités 

dans le chapitre consacré à la musique contemporaine. 

 

 

La tradition française  Le dodécaphonisme sériel 
 Erik Satie (1866-1925) 

 

 Les impressionistes 

 Claude Debussy (1862-1918) 

 Maurice Ravel (1875-1937) 

 Albert Roussel (1869-1937) 

 Charles Kîchlin (1867-1950) 

 Florent Schmitt(1870-1958) 

Suivis de : 

 Henri Dutilleux (1916-2013) 

 Maurice Ohana (1913-1992) 

 

Le groupe des six (1920-1925) 

 Francis Poulenc (1899-1963) 

 Darius Milhaud (1892-1974) 

 Arthur Honegger (1892-1955) 

 Louis Durey (1888-1979) 

 Georges Auric (1899-1983) 

 Germaine Tailleferre (1892-

1983) 

 

Le groupe Jeune France 

 Olivier Messiaen (1908-1992) 

André Jolivet (1905-1974) 

 Daniel Lesur (1908-2002) 

 

Autres compositeurs français 

Jacques Ibert (1890-1962) 

Henri Sauguet (1901-1989) 

 Jean  Françaix  (1912-1997) 

 Iannis Xenakis (1922-2001) 

 Charles Chaynes (1925- ) 

  

  

Lô®cole de Vienne 

 Arnold Schönberg (1874-1951) 

 Alban Berg (1885-1935) 

 Anton Webern (1883-1945) 

 

Lôapr¯s Webern : lô®cole de Darmstadt 

 Pierre Boulez (1925-2016) 

 Karlheinz Stockhausen (1928-2007) 

 Luigi Nono (1924-1990) 

 Luciano Berio (1925-2003) 

 György Ligeti (1923-2006) 

 Bruno Maderna (1920-1973) 

  

  

La musique 

électroacoustique 
 Pierre Schaeffer (1910-1995) 

Pierre Henry (1927- ) 

Karlheinz Stockhausen (1928-2007) 

 Luciano Berio (1925-2003) 

 Bruno Maderna (1920-1973) 

Edgar Varese (1883-1965) 

John Cage (1912-1992) 

 Luigi Nono (1924-1990) 

Iannis Xenakis (1922-2001) 

André Boucourechliev (1925-1997) 

Mauricio Kagel (1931-2008) 

 Henri Pousseur (1929-2009) 

Bernard Parmegiani (1927-2013) 

Ivo Malec (1925- ) 

François Bayle (1932- ) 

 

 

 



8 

 

© 2018 JP Chorier 

Etats-unis  Espagne et Amérique latine 
Charles Ives (1874-1954) 

Henry Cowell (1897-1965) 

Edgar Varese (1883-1965) 

John Cage (1912-1992) 

Elliot Carter (1908-2012) 

George Gershwin (1898-1937) 

Aaron Copland (1900-1990) 

Leonard Bernstein (1918-1990) 

Milton Babbitt (1916-2011) 

Terry Riley (1935-) 

Steve Reich (1936-) 

Philip Glass (1937-) 

John Adams (1947-) 

 Espagne : 
 

Manuel de Falla (1876-1946) 

Joaquin Turina (1882-1949) 

Joaquin Rodrigo (1901-1999) 

Federico Mompou (1893-1987) 
  

Amérique latine : 
 

Heitor Villa-Lobos (Br. 1887-1959) 

Alberto Ginastera (Arg. 1916-1983) 

Carlos Chavez (Mex. 1899-1978) 

Silvestre Revueltas (Mex. 1899-1940) 

Astor Piazzolla (Arg. 1921-1992) 

 
 

Russie  Europe de lôest 
Serge Prokofiev (1891-1953) 

Igor Stravinsky (1882-1971) 

Dmitri Chostakovitch (1906-1975) 

Aram Katchatourian (1903-1978)  

Reinhold Glière (1875-1956) 

Nikolaï Miaskovsky (1881-1950) 

Alexandre Mossolov (1900-1973) 

Dimitri Kabalevski (1904-1987) 
 

Puis : 

Alfred Schnittke (1934-1998) 

Edison Denisov (1929-1996) 

Sofia Goubaïdoulina (1931- ) 

 Béla Bartok (Hongrie, 1881-1945) 

Zoltán Kodály (Hongrie, 1882-1967) 

Georges Enesco (Roumanie, 1881-1955) 

Karol Szymanowski (Pologne, 1882-1937) 

B. Martinu (Rép. Tchèque, 1890-1959) 
 

puis : 

Witold Lutoslawski (Pologne, 1913-1994) 

György Ligeti (Roumanie, 1923-2006) 

György Kurtag (Hongrie, 1926- ) 

Henryk Górecki (Pologne, 1933-2010) 

Krzysztof Penderecki (Pologne, 1933-

1994) 
 

Allemagne  Grande Bretagne 
Paul Hindemith (1895-1963) 

Kurt Weill (1900-1950) 

Carl Orff (1895-1982) 

 

Fritz Kreisler (1875-1962) 

Karl Amadeus Hartmann (1905-1963) 

Bernd Alois Zimmermann (1908-1970) 

 Gustav Holst (1876-1934) 

Ralph Vaughan Williams (1872-

1958) 

Benjamin Britten (1913-1976) 

Michael Tippett (1905-1998) 

 

Granville Bantock (1868-1946) 

Arnold Bax (1883-1953) 

John Ireland (1879-1962) 

William Walton (1902-1983) 
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Evolution de la théorie musicale 
 

Introduction  
 

Le 20ème siècle voit évoluer la théorie musicale principalement dans les domaines 

suivants : 

 

La modalité : Lôutilisation quasi exclusive des modes majeur et mineur depuis plus 

de 2 si¯cles est remise en question par lôutilisation de nouvelles échelles basées sur 

les modes médiévaux et sur des gammes naturelles (gamme pentatonique, gamme 

acoustique) ou artificielles (gamme par tons é).  

 

Le sérialisme dodécaphonique : Au début du si¯cle, lô®cole de Vienne dôArnold 

Schºnberg sôaffranchit du syst¯me des tonalit®s majeure et mineure et invente le 

dod®caphonisme et le s®rialisme. Elle sera suivie apr¯s 1945 par lô®cole de Darmstadt 

o½ Boulez, Stockhausen et dôautres d®velopperont le s®rialisme de Webern. 

 

La musique aléatoire : Dans les années 1950, des compositeurs américains tels que 

John Cage introduisent dans leurs compositions une part de hasard dôabord 

incontrôlé, puis reprise par des compositeurs européens tels que Stockhausen, Boulez 

et Boucourechliev  qui organisent ce hasard en incluant une part de non-prévisible 

dans certaines de leurs îuvres (musique semi-aléatoire, forme ouverte). 

 

La polytonalité : Elle est théorisée et largement utilisée par Darius Milhaud. 

 

La musique microtonale : Des compositeurs, tels que lôam®ricain Charles Ives, le 

tchèque Aloïs Haba ou le français Ivan Wyschnegradsky, explorent de nouvelles 

voies en introduisant le quart de ton. Certains compositeurs envisagent même 

lôutilisation de tiers de ton et de sixi¯mes de ton. 

 

La musique électroacoustique : Au milieu du 20ème siècle, des compositeurs à la 

recherche de nouveaux matériaux sonores inventent la musique concrète et la 

musique électronique. 

 

La notation : lôapparition de nouveaux instruments dôune part, et la production de 

nouveaux sons sur les instruments traditionnels dôautre part, entrainent la cr®ation de 

nouveaux signes et même de nouveaux styles de notation. 
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Les modes musicaux 
 

Au 20ème si¯cle, lôutilisation quasi exclusive des modes majeur et mineur depuis plus 

de 2 si¯cles est remise en question par lôutilisation de nouvelles ®chelles bas®es sur 

les modes médiévaux et sur des gammes naturelles (gamme pentatonique, gamme 

acoustique) ou artificielles (gamme par tons é). 

 

Mais dôabord, quôest-ce quôun mode ? 
Un mode est une manière de diviser l'octave en échelons intermédiaires, délimités par 

des intervalles. 

Par exemple, avec do pour fondamentale, voici 2 modes de la musique tonale : 

 

 
 

Comme on peut lôimaginer ¨ partir de cette d®finition, il existe des milliers de modes 

possibles et même utilisés de par le monde : modes médiévaux, balkaniques, tziganes 

mais aussi modes arabes, chinois, indiens, japonais é et de nouveaux modes 

occidentaux contemporains. 
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Les modes médiévaux 
 

Comme nous lôavons vu dans le chapitre consacr® au moyen-âge, la musique modale 

occidentale est née avec le chant grégorien qui utilisait 8 modes, appelés 

ecclésiastiques, comprenant 4 modes dits authentes et 4 modes dérivés dits plagaux, 

auxquels on a donn® des noms de modes grecs bien quôils nôaient pas de rapport avec 

ces derniers. 

Ces 4 modes, authentes ou plagaux, sont : 

- Le mode de ré, dit dorien (mode authente) ou hypodorien (mode plagal), 

- Le mode de mi, dit phrygien (mode authente) ou hypophrygien (mode 

plagal), 

- Le mode de fa, dit lydien (mode authente) ou hypolydien (mode plagal), 

- Le mode de sol, dit mixolydien (mode authente) ou hypomixolydien (mode 

plagal), 

 

Au 16ème siècle, à ces 4 modes principaux, ont été ajoutés le mode de la (éolien), et le 

mode de do (ionien), puis au 19ème siècle, le mode de si (locrien). 

 

Ces modes sont obtenus, à partir de la gamme de do majeur, en utilisant les mêmes 

notes mais en partant dôune autre note fondamentale, modifiant ainsi la suite des 

intervalles par rapport à cette fondamentale, comme le montre ce tableau : 

 
 

Le mode plagal se distingue du mode authente par son ambitus. Il sôobtient en 

déplaçant vers le grave le tétracorde supérieur du mode authente. Par exemple : 

Mode de ré authente (dorien) :                 ré mi fa sol la si do ré (ambitus de ré à ré) 

Mode de ré plagal (hypodorien) : la si do ré mi fa sol la (ambitus de la à la) 

 

  



12 

 

© 2018 JP Chorier 

Après transcription du mode authente à la tonique DO, on obtient les gammes 

suivantes : 

 
Correspond à la gamme majeure. 
 

 
Correspond à la gamme mineure naturelle dans laquelle on a élevé le degré 6 (ici la) dôun İ ton. 
 

 
Correspond ¨ la gamme mineure naturelle dans laquelle on a abaiss® le degr® 2 (ici r®) dôun İ ton. 
 

 
Correspond ¨ la gamme majeure dans laquelle on a ®lev® le degr® 4 (ici fa) dôun İ ton. 
 

 
Correspond ¨ la gamme majeure dans laquelle on a abaiss® le degr® 7 (ici si) dôun İ ton. 
 

 
Correspond à la gamme mineure naturelle. 
 

 
Ce mode est peu utilisé. La gamme tonale la plus proche serait la gamme mineure naturelle dans 

laquelle on aurait abaiss® les degr®s 2 et 5 dôun İ ton. 
 

Il faut noter que ces modes peuvent être transcrits sur chacun des 12 degrés de la 

gamme. De m°me quôici, on a transcrit les 7 modes pour la même tonique DO, 

chaque mode peut être transcrit avec, pour tonique, chacun des 12 degrés de la 

gamme. 

En effet, ce qui d®finit le mode nôest pas la note tonique utilis®e mais la suite des 

intervalles de tons et demi-tons qui suivent cette tonique. 

sons/vingtieme/mode_de_do.mp3
sons/vingtieme/mode_de_re.mp3
sons/vingtieme/mode_de_mi.mp3
sons/vingtieme/mode_de_fa.mp3
sons/vingtieme/mode_de_sol.mp3
sons/vingtieme/mode_de_la.mp3
sons/vingtieme/mode_de_si.mp3
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A titre dôexemple, voici 2 airs ®crits dans le mode de r® (dorien) : 
 

Scarborough Fair 

 
 

Colchique dans les prés 

 
 

Pour les anglophones, voici une série de vidéos très intéressantes sur les modes 

médiévaux : 

http://www.daveconservatoire.org/topic/modes 

 

 

 

 

 

La musique tonale 
 

Pendant la Renaissance, le développement de la polyphonie a amené les compositeurs 

¨ nôutiliser plus que 2 modes : le mode de do (majeur) et le mode de la (mineur) qui 

lui-même a été décliné en gamme mineure harmonique et gammes mineures 

mélodiques ascendante et descendante. 
 

 
 

Ce système tonal a été utilisé presque exclusivement du 17ème siècle à la fin du 19ème 

siècle, ce qui correspond aux périodes baroque, classique et romantique. 

 

http://www.daveconservatoire.org/topic/modes
sons/vingtieme/farnborough.mp3
sons/vingtieme/colchique.mp3
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La musique modale au 20ème siècle 

La modalité diatonique 
 

Dès la fin du 19ème siècle, des compositeurs tels que Gabriel Fauré ou Claude 

Debussy, redécouvrent les modes médiévaux,  qui leur proposent des échelles 

diatoniques autres que le majeur et le mineur classiques. Ils ne retiennent en fait de 

ces modes que les échelles, ignorant leurs ambitus limités ainsi que les subtilités qui 

distinguaient modes authente et plagal, mais ils les transposent sur tous les degrés de 

la gamme chromatique, et leur appliquent lôharmonisation qui nôexistait pas au 

moyen âge. 

 

Voici 2 exemples dans lesquels on entend se succéder les modes de Ré et de Mi : 

Gabriel Fauré : Extrait de la mélodie « En sourdine ». 

Claude Debussy : Le début de « Hommage à Rameau ». 

  

sons/vingtieme/mode-En_sourdine.mp3
sons/vingtieme/mode-Hommage_a_rameau.mp3
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Autres échelles modales 
 

Au 20ème siècle, les compositeurs ne se sont pas contentés des modes médiévaux. 

Dôautres ®chelles sont venues enrichir le syst¯me musical. Ce sont des ®chelles 

naturelles telles que la gamme pentatonique et la gamme acoustique, ou artificielles 

telles que la gamme par ton, le mode de Bertha ou encore les modes à transposition 

limit®e dôOlivier Messiaen. 

 

La gamme pentatonique 
Elle est obtenue à partir de la gamme de do majeur, en supprimant les notes mi et si. 

Retranscrite en do#, elle correspond aux 5 touches noires du piano : do#, ré#, fa#, 

sol#, la#. 

 
On la trouve d®j¨ chez Liszt, par exemple dans la m®lodie dô « Un sospiro » : 

 

Dès la fin du 19ème siècle, son usage devient fréquent chez de nombreux musiciens. 

Par exemple :  

Chez Debussy dans « Nuages ». 

Chez Ravel dans « Laideronette, impératrice des pagodes è, o½ elle ®voque lôorient. 

 

La gamme pentatonique peut être transposée sur tous les degrés de la gamme 

chromatique. 

 

 

La gamme acoustique, ou mode de Bartók. 

Cette gamme est dite acoustique car les notes qui la composent (¨ lôexception de la 

6ème) sont des harmoniques naturelles de la tonique. 

Ce mode est aussi appelé « mode de Bartók » car Béla Bartók en a fait un large 

usage. Mais on le trouve tout aussi fréquemment chez Debussy et Ravel.  

Il est aussi utilisé par la musique indienne sous le nom de « Vaschaspati ». 

 

 
 

La gamme acoustique peut être transposée sur tous les degrés de la gamme 

chromatique. 

 

  

sons/vingtieme/mode-sospiro.mp3
sons/vingtieme/mode-Nuages.mp3
sons/vingtieme/mode-laideronette.mp3
sons/vingtieme/mode-bertha.mp3
sons/vingtieme/mode-bartok.mp3
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La gamme par tons, ou mode de Debussy. 
La gamme par tons ne comporte que 6 notes, toutes s®par®es dôun ton. On ne peut la 

transposer quôune fois en lô®levant dôun İ ton. En effet, si on lô®l¯ve une deuxième 

fois dôun İ ton, on retrouve toutes les notes dôorigine. Ces 2 transpositions ont la 

particularité de ne posséder aucune note commune. En fait, elles se partagent les 12 

notes de la gamme chromatique. 

 

 
 

Ce mode est appelé mode de Debussy, car ce dernier en a fait grand usage, comme 

par exemple ici : Début de « Voiles » pour piano. 

Mais il a aussi été très utilisé par de nombreux compositeurs du 20ème siècle tels que 

Ravel, Bartók, Stravinsky, Messiaen é 

 

 

 

Le mode de Bertha, ou mode ton/demi-ton. 
Le mode de Bertha est obtenu en divisant lôoctave en 4 parties ®gales comprenant 

chacune soit 1 ton et ½ ton, soit ½ ton et 1 ton. La gamme obtenue comporte 8 notes. 

 

 
 

Comme la gamme par ton qui ne comptaient que 2 transpositions, côest un mode ¨ 

transposition limitée, mais qui ici en comptent 3.  En effet, après avoir élevé la 

gamme dôun İ ton deux fois pour obtenir 2 nouvelles transcriptions, on retrouve, la 

3ème fois, les m°mes notes que la gamme dôorigine.  

On trouve ce mode d®j¨ utilis® par Liszt, mais côest surtout au d®but du 20ème siècle 

quôil est plus largement utilis® en particulier chez Ravel et Debussy, ainsi que dans la 

musique de jazz sous le nom de « mode diminué » ou « mode octatonique ». 

  

sons/vingtieme/mode-voile.mp3
sons/vingtieme/mode-debussy.mp3
sons/vingtieme/mode-bertha.mp3
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Les modes ¨ transposition limit®e dôOlivier Messiaen. 
Dans les années 1940, Olivier Messiaen (1908-1992) eut lôid®e de poursuivre la voie 

ouverte par les 2 modes précédents caractérisés par leur nombre limité de 

transpositions : 2 pour la gamme par tons, 3 pour le mode de Bertha. Observant que 

cette propri®t® ®tait li®e au partage de lôoctave en parties ®gales : 6 pour la gamme par 

tons, 4 pour le mode de Bertha, il d®finit 5 autres modes partageant lôoctave en 3 et 

en 2, quôil num®rota de 3 ¨ 7. 

 

 

6 notes 

6 parties de [1T]  

2 transpositions 

 

8 notes 

4 parties de [½T, 1T]  

3 transpositions 

 

9 notes 

3 parties de [1T, ½T, ½T]  

4 transpositions 

 

8 notes 

2 parties de [½T, ½T, 3/2T, ½T] 

6 transpositions 

 

6 notes 

2 parties de [½T, 2T, ½T] 

6 transpositions 

 

8 notes 

2 parties de [1T, 1T, ½T, ½T]  

6 transpositions 

 

10 notes 

2 parties de [½T, ½T, ½T, 1T, 

½T] 

6 transpositions 

Remarque : Le mode 5 est le même que le mode 4 dans lequel on a enlevé 2 notes. 
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Les modes exotiques. 
Les modes exotiques sont également beaucoup utilisés par les musiciens du 20ème 

siècle, en particulier la gamme orientale et la gamme tzigane. 

 

La gamme orientale  est composée de 2 tétracordes égaux comportant ½ton, 1ton½, 

İton, s®par®s dô1ton. 

 

 
 

On retrouve cette gamme orientale, parmi dôautres modes,  dans la musique arabe 

(gamme  chadda arabane) ainsi que dans  la musique indienne (Mode Bhairava). 
 

La gamme tzigane est obtenue à partir de la gamme orientale en commençant cette 

dernière à la quarte (à partir de fa si la tonique est do). 
 

Le mode flamenco. 

Côest le mode phrygien avec tierce instable, mineure ou majeure :  

Mi - Fa - Sol ou Sol# - La - Si - Do ï Ré ï Mi 

Ce qui donne en do : 

 
 

 

La gamme blues. 
La gamme blues se caract®rise par lôutilisation de la ç note bleue », ou « blue note » 

ajoutée à la gamme pentatonique mineure, rendant celle-ci hésitante entre mode 

majeur et mode mineur. 

 

La gamme pentatonique mineure est obtenue en diminuant dôun İ ton le 3ème degré 

de la gamme pentatonique : 

 

 
 

sons/vingtieme/orientale.mp3
sons/vingtieme/tzigane.mp3
sons/vingtieme/flamenco.mp3
sons/flamenco.mp3
sons/vingtieme/pentatonique.mp3
sons/vingtieme/pentatoniqueMineure.mp3
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La gamme blues sôobtient en y ajoutant la « note bleue » entre le 2ème et le 3ème 

degré : 

 
 

 

 

 

Quelques exemples de musique modale 
 

RAVEL  : Prélude à la nuit, extrait de la « Rhapsodie espagnole ». 

LôEspagne est souvent ®voqu®e par le mode phrygien qui sôouvre sur un İ 

ton, comme côest le cas pour la s®quence fa-mi-ré-do# au début de ce 

morceau. 

DEBUSSY : De lôaube ¨ midi sur la mer, extrait de « La mer ». 

Ici, Debussy utilise largement la gamme pentatonique. 

SATIE  : Gnossienne n°1. 

On y trouve le mode dorien sur fa ainsi que la gamme orientale. 

BARTOK  : Allegro non troppo, 3ème mouvement de la sonate pour 2 pianos 

et percussions, où Bartók utilise le mode qui porte sons nom. 

MESSIAEN : Le banquet céleste. 

Ici, Messiaen utilise le mode 2, c'est-à-dire le mode de Bertha, ou ton/demi-

ton. 

MILES DAVIS  : So What. 

Dans les années 50, des musiciens de jazz improvisent non plus sur des 

accords mais sur des modes. Côest le cas ici de Miles Davis avec ç So 

what è, enti¯rement jou® dans le mode dorien quôil utilise successivement 

sur 2 fondamentales s®par®es dôun İ ton. (r® puis mi). 

 

Voir aussi le tr¯s int®ressant r®sum® dôun expos® de L®onard Bernstein traitant des 

modes sur symfozik.info. 

  

https://www.youtube.com/results?search_query=ravel+pr%C3%A9lude+%C3%A0+la+nuit+piano
https://www.youtube.com/results?search_query=debussy+de+l%27aube+%C3%A0+midi+sur+la+mer
https://www.youtube.com/results?search_query=erik+satie+gnossienne+no.1
https://www.youtube.com/results?search_query=BARTOK+III+Allegro+non+troppo+Sonata+for+two+pianos+and+percussion
https://www.youtube.com/results?search_query=messiaen+le+banquet+c%C3%A9leste
https://www.youtube.com/results?search_query=miles+davis+john+coltrane+so+what
http://www.symphozik.info/qu-est-ce-qu-un-mode-resume-d-un-expose-de-leonard-bernstein,72,dossier.html
sons/vingtieme/blues.mp3
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Le dodécaphonisme sériel 
 

Lô®cole de Vienne 
Dôabord compositeur dôune musique romantique 

dans la lign®e de Brahms et de Wagner quôil 

admirait, puis évoluant vers toujours plus de 

chromatisme, Arnold Schönberg en vient à 

créer son propre système, le dodécaphonisme. 

Celui-ci consiste à bannir toute tonalité et utiliser 

de manière égale les 12 notes de la gamme 

chromatique, ce quôil met en îuvre d¯s 1909 

dans « Erwartung » et en 1912 dans le « Pierrot 

lunaire ».  

Puis, au début des années 1920, il met au point le 

dodécaphonisme sériel, qui consiste à construire 

chaque îuvre ¨ partir dôune s®rie des 12 notes 

séparées par des intervalles choisis par le 

compositeur. 

 

Cette série peut prendre 4 formes : une forme directe, une forme rétrograde et 2 

formes miroirs des précédentes. De plus, ces 4 formes sont transposables sur les 11 

autres degrés de l'échelle chromatique donnant ainsi 48 représentations différentes de 

la série originale, mises à la disposition du compositeur.  

 

Voici, en exemple, une série utilisée par Schönberg dans son quintette pour 

instruments à vents écrit en 1923-1924 : 

 

 
 

https://www.youtube.com/results?sp=EgIYAg%253D%253D&q=Sch%C3%B6nberg+Erwartung
https://www.youtube.com/results?q=Sch%C3%B6nberg+pierrot+lunaire&sp=EgIYAg%253D%253D
https://www.youtube.com/results?q=Sch%C3%B6nberg+pierrot+lunaire&sp=EgIYAg%253D%253D
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La série r®trograde sôobtient en lisant la s®rie directe en commen­ant par la fin. 

Les séries miroir sont obtenues en prenant les notes de chaque série symétrique par 

rapport à une note donnée (ici mi). 

Toutes ces manipulations n'excluent pas les facteurs rythme, instrumentation, 

intensit®, en principe non r®gis par la s®rie, comme on peut lôappr®cier ici, en 

®coutant lôîuvre ®crite en 1924 qui nous a servi dôexemple : Quintette à vents op.26  

dôArnold Schºnberg. 

Côest en 1923 quôArnold Schºnberg inaugura cette technique du s®rialisme 

dodécaphonique dans la dernière de ses Cinq Pièces pour piano, opus 23 : « Walzer », 

dont voici le début de la partition. On y voit que les notes de la série peuvent se 

succéder mélodiquement ou harmoniquement, c'est-à-dire simultanément dans un 

accord, mais toujours dans lôordre de la série. 

 

 
 

 

Alban Berg (1885-1935), élève de Schönberg, compose le premier opéra 

dodécaphonique de l'histoire de la musique : « Lulu », qui ne sera achevé qu'en 1979 

par Friedrich Cerha en raison de la mort du compositeur en 1935. Il utilise également 

la technique sérielle dans son « concerto ¨ la m®moire dôun ange » (1935) où il y 

associe quelques fonctions tonales. 

 

Anton Webern (1883-1945), autre élève de Schönberg, utilise en 1934 le principe 

sériel dans son Concerto pour neuf instruments op. 24. Il ira plus loin dans le 

s®rialisme que Schºnberg et Berg, en sôaffranchissant totalement des habitudes 

mélodiques du système tonal. Mort en 1945, il sera la référence des compositeurs de 

la g®n®ration suivante, dits de lô®cole de Darmstadt. 

 

 

  

https://www.youtube.com/results?q=Sch%C3%B6nberg+Wind+Quintet+op.26&sp=EgIYAg%253D%253D
https://www.youtube.com/results?q=Sch%C3%B6nberg+Walzer+Op.23+-+5.&sp=EgIYAQ%253D%253D
https://www.youtube.com/results?q=Alban+Berg+Lulu
https://www.youtube.com/results?q=alban+berg+concerto+%C3%A0+la+m%C3%A9moire+d%27un+ange&sp=EgIYAg%253D%253D
https://www.youtube.com/results?search_query=anton+webern+Concerto+pour+neuf+instruments+op.+24
sons/vingtieme/schoenberg-waltzer-debut.mp3
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Lô®cole de Darmstadt :  

Le courant post-webernien 
 

Apr¯s la seconde guerre mondiale, des compositeurs dôavant-garde se retrouvent 

chaque été dans la ville de Darmstadt pour participer aux « cours d'été internationaux 

pour la nouvelle musique » créés en 1946 par le critique musical Wolfgang 

Steinecke. 

 

Avec « Modes de valeurs et dôintensit®s » (2ème de ses « Quatre Etudes de Rythme ») 

quôil pr®sente ¨ Darmstadt en 1949, Olivier Messiaen étend la technique sérielle à 

tous les paramètres du son. Cette étude utilise quatre séries : une série mélodique de 

36 sons, une série de 24 durées, une série de 12 attaques et une série de 7 nuances 

dôintensit®.  Cette îuvre marque le d®but du mouvement post-webernien de lô®cole 

de Darmstadt mené par Pierre Boulez et Karlheinz Stockhausen, ainsi que Luciano 

Berio, Luigi Nono, Bruno Maderna, Henri Pousseur é 

 

Parmi les premi¯res îuvres marquantes de ce ç sérialisme intégral », encore appelé 

« Sérialisme pointilliste » ou « multi-sérialisme », on peut citer : 

 

Karlheinz Stockhausen (1928-2007) 
 Kreuzspiel (1951), une des premières 

îuvres de musique pointilliste. 

Pierre Boulez (1925-2016) 

Structures pour deux pianos (1952), qui 

utilise quatre séries : hauteurs, durées, 

intensités et timbres. 

Luigi Nono (1924-1990) 
Polifonica-Monodica-Ritmica (1950-1951) 

pour six instruments et percussion. 

 

Le sérialisme intégral ne durera que quelques années. En effet, la rigueur de ses 

principes de base amène les compositeurs dans une impasse et ses propres créateurs, 

Boulez et Stockhausen, évoluent dès 1957 vers des structures moins rigides avec la 

« forme ouverte ». 

 

Pour en savoir plus sur le sérialisme, voir Encyclopédie Larousse.  

https://www.youtube.com/results?search_query=olivier+messiaen+quatre+%C3%A9tudes+de+rythme+2+mode+de+valeurs+et+d%27intensit%C3%A9s
https://www.youtube.com/results?search_query=Olivier+Messiaen+Quatre+%C3%A9tudes+de+rythme
https://www.youtube.com/results?search_query=stockhausen+kreuzspiel
https://www.youtube.com/results?search_query=Pierre+Boulez+Structures+pour+deux+Pianos
https://www.youtube.com/results?search_query=nono+Polifonica-Monodica-Ritmica+
http://www.larousse.fr/encyclopedie/musdico/s%C3%A9rielle/168153#CSiSwAdDLTbHMPrQ.99
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La musique aléatoire et la forme ouverte 
 

On qualifie de musique aléatoire une composition comportant une part de hasard et 

dôimpr®visibilit®. 

La musique aléatoire est née aux Etats-Unis au début des années 1950, avec Earle 

Brown qui, avec December 1952 , proposait une partition purement graphique,  et 

surtout John Cage (1912-1992) avec imaginary landscape n°4 et imaginary landscape 

n°5. Ce dernier utilise le hasard de diverses manières pour écrire ses partitions, dont 

des procédés de tirage au sort, et la consultation du « Yi King», livre ancien d'oracles 

chinois.  

En marge de cette école New-Yorkaise où les musiciens utilisent le hasard dans le 

processus même de composition, les musiciens de Darmstadt préfèrent le concept de 

« forme ouverte è en nôabandonnant au hasard que le parcours de la partition 

compos®e de s®quences au contenu d®termin®. La structure de lôîuvre change ainsi ¨ 

chaque ex®cution en fonction de l'interpr¯te, qui donne ¨ l'îuvre une forme parmi les 

multiples possibilités qui lui sont offertes. 

 

Les deux îuvres marquantes de ce mouvement sont le ç Klavierstück XI » de 

Karlheinz Stockhausen et la 3e Sonate pour piano de Pierre Boulez, toutes deux 

créées à Darmstadt en 1957, dans un style hérité du sérialisme intégral. 

- La sonate n°3 de Boulez propose un certain nombre de séquences et différentes 

permutations dans leur ordre d'exécution. 

- Dans le « Klavierstück XI » de Stockhausen, 19 cellules musicales sont placées 

de façon irrégulière sur une seule feuille. L'interprète en choisit une au hasard 

par laquelle il commence et à la fin de laquelle sont indiqués un tempo, une 

nuance et une attaque. Le pianiste utilise ces 3 indications pour exécuter un 

second groupe pris au hasard et ainsi de suite. La pièce peut ainsi être jouée 

d'une infinité de manières. 

 

 
Partition du « Klavierstück XI  » de Stockhausen 

 

https://www.youtube.com/results?search_query=earle+brown+december+1952
https://www.youtube.com/results?search_query=john+cage+imaginary+landscape+no.+4
https://www.youtube.com/results?search_query=john+cage+imaginary+landscape+no.+5
https://www.youtube.com/results?search_query=john+cage+imaginary+landscape+no.+5
https://fr.wikipedia.org/wiki/Yi_Jing
https://www.youtube.com/results?search_query=stockhausen+Klavierst%C3%BCck+XI+
https://www.youtube.com/results?search_query=pierre+boulez+sonate+n+3
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Le mouvement al®atoire sô®tend dans les ann®es 1960 avec Pousseur (Mobile),  Kagel 

(Hétérophonie),  Boucourechliev (Archipels), Stockhausen (Zyklus et Refrain).  
 

Xenakis quant à lui invente la musique stochastique dans laquelle il utilise le calcul 

des probabilit®s pour structurer ses îuvres telles que ç Pithoprakta » (1955/1956) ou 

« Syrmos » (1959). 
 

Pour en savoir plus sur la musique aléatoire, voir Encyclopédie Larousse. 

 

 

 

La musique algorithmique 
 

La composition algorithmique est lôart de 

créer de la musique en utilisant un 

algorithme, côest-à-dire un ensemble de 

règles pré-déterminées. 

Assistée par ordinateur, elle exploite les 

principales fonctions de ce dernier, à 

savoir : 

- Capter des signaux extérieurs 

- Exécuter un programme (Appliquer 

des règles) 

- Générer des nombres aléatoires. 

 
 

 On retrouve donc dans la musique algorithmique les modes de fonctionnement de la 

sonification (transformation en sons dôinformations ou dô®v¯nements de toutes 

sortes), de la musique isorythmique du moyen-âge et de la musique sérielle, toutes 

deux écrites selon des règles précises, et de la musique aléatoire, incluant la forme 

ouverte. 

  

Lôinvention de la musique algorithmique est attribu®e ¨ Pierre Barbaud (1911-

1990).  

Avec Roger Blanchard et Janine Charbonnier, Pierre Barbaud fonde en 1958 le 

GMAP (Groupe de Musique Algorithmique de Paris). De 1959 à 1975, il peut utiliser 

gracieusement un ordinateur mis à disposition par la Compagnie des Machines Bull 

en échange de sa participation ¨ la promotion du groupe. Il est lôun des premiers 

compositeurs à utiliser systématiquement l'ordinateur pour la composition musicale. 

En 1965, il publie « Initiation à la composition musicale automatique » puis, en 1968, 

« La Musique, discipline scientifique : Introduction élémentaire à l'étude des 

structures musicales ».  

  

Ecoutez  Terra ignote ubi sunt leo de Pierre Barbaud, îuvre cr®®e par ordinateur.  

https://www.youtube.com/results?search_query=henri+pousseur+mobile
https://www.youtube.com/results?search_query=Kagel+H%C3%A9t%C3%A9rophonie
https://www.youtube.com/results?search_query=Boucourechliev+Archipel
https://www.youtube.com/results?search_query=stockhausen+Zyklus
https://www.youtube.com/results?search_query=stockhausen+refrain
https://www.youtube.com/results?search_query=iannis+xenakis+Pithoprakta
https://www.youtube.com/results?search_query=iannis+xenakis+syrmos
http://www.larousse.fr/encyclopedie/musdico/al%C3%A9atoire/165772
http://locusonus.org/publi/2012_SINCLAIR_ArtdelaSonification_OBSin.pdf
http://classic-intro.net/introductionalamusique/moyenage22.html#_Le_motet_isorythmique
http://classic-intro.net/introductionalamusique/vingtieme2.html#_Le_dodecaphonisme_seriel_1
http://classic-intro.net/introductionalamusique/vingtieme2.html#_La_musique_aleatoire_1
http://classic-intro.net/introductionalamusique/vingtieme2.html#_La_musique_aleatoire_1
https://www.amazon.fr/gp/product/B0014YC5VI/ref=as_li_tl?ie=UTF8&camp=1642&creative=6746&creativeASIN=B0014YC5VI&linkCode=as2&tag=introductiona-21&linkId=16559addb4c3edcba2e7165afe213382
https://www.amazon.fr/gp/product/B0014YFE20/ref=as_li_tl?ie=UTF8&camp=1642&creative=6746&creativeASIN=B0014YFE20&linkCode=as2&tag=introductiona-21&linkId=637b26e7c9d005db7e87ddb5421d380d
https://www.amazon.fr/gp/product/B0014YFE20/ref=as_li_tl?ie=UTF8&camp=1642&creative=6746&creativeASIN=B0014YFE20&linkCode=as2&tag=introductiona-21&linkId=637b26e7c9d005db7e87ddb5421d380d
sons/vingtieme/Barbaud%20-%20Terra.mp3
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Dans les années 1960, Iannis Xenakis utilise quant à lui des machines IBM pour ses 

premières compositions assistées par ordinateur.  

Dans Mycenae Alpha de Xenakis, lôUPIC cr®e les sons ¨ partir des dessins 

réalisés par le compositeur. 

 

En 1963, il publie « Musiques formelles », important ouvrage dans lôhistoire des 

musiques algorithmiques, dans lequel il définit le concept de musique stochastique, et 

décrit les techniques utilisées dans plusieurs de ses propres compositions. En 1977, il 

fait construire le premier synthétiseur à commande graphique, lôUPIC (Unit® 

Polyagogique Informatique), qui permet de convertir un dessin en ondes sonores. 

  

Pour tout savoir sur la musique algorithmique :MusicAlgo. 

  

 

La polytonalité 
 

La polytonalit® consiste en lôutilisation de 2 ou plusieurs tonalit®s simultan®es dans 

une même partition. Elle représentait, pour les compositeurs néo-classiques, une 

nouvelle approche élargie du langage tonal, comme alternative à l'atonalité et au 

sérialisme. 

La polytonalité peut être verticale (harmonique) ou horizontale (contrapuntique). 

Dans ce dernier cas, plusieurs lignes mélodiques de tonalités différentes se 

superposent. De ce fait, la polytonalité amène de la dissonance et peut de ce fait être 

quelque peu dérangeante. 

Charles Ives est lôun des premiers compositeurs ¨ avoir pratiqu® la polytonalit® avec 

Three Places in New England (1914), mais côest Darius Milhaud qui en ®tablit la 

théorie dans son article « Polytonalité et atonalité » publié dans la revue musicale en 

1923, et qui en fait un usage systématique dans son îuvre ¨ partir des Choéphores en 

1915. 

On trouve aussi des exemples de polytonalité entre autres chez Igor Stravinsky, 

Richard Strauss, Serge Prokofiev et Charles Kîchlin. 

 

Quelques îuvres polytonales : 

Serge Prokofiev Suite scythe (1916) 

Darius Milhaud 

Lôhomme et son d®sir (1918) 

Le bîuf sur le toit (1919) 

Saudades do Brasil (1921) 

La création du monde (1923) 

  

http://classic-intro.net/introductionalamusique/vingtieme4-1B.html#_Xenakis
https://www.youtube.com/watch?v=zI3CnSZZNsE
http://www.iannis-xenakis.org/fxe/ecrits/mus_form.html
http://musiquealgorithmique.fr/
https://www.youtube.com/results?search_query=charles+ives+three+places+in+new+england
https://www.youtube.com/results?search_query=Darius+Milhaud+Les+Cho%C3%A9phores+op.24
https://www.youtube.com/results?search_query=prokofiev+scythian+suite
https://www.youtube.com/results?search_query=Darius+Milhaud+L%27homme+et+son+d%C3%A9sir
https://www.youtube.com/results?search_query=darius+milhaud+le+boeuf+sur+le+toit
https://www.youtube.com/results?q=milhaud+saudades+do+brasil
https://www.youtube.com/results?search_query=darius+milhaud+la+cr%C3%A9ation+du+monde


26 

 

© 2018 JP Chorier 

La musique microtonale 
 

Toujours dans le cadre du renouveau du langage musical, côest ici le tempérament 

égal (division de lôoctave en 12 demi-tons égaux) qui est remis en cause. Des 

compositeurs redécouvrent les micro-intervalles déjà utilisés dans certains modes de 

la Grèce antique, mais également dans diverses musiques populaires. 

Ainsi Ivan Wyschnegradsky (compositeur français d'origine russe, 1893-1979) écrit 

un « Trait® dôharmonie ¨ quarts de ton » en 1932, et utilisera même, après 1945, les 

1/6 et 1/12 de ton.  Avec le tchèque Aloïs Haba (1893-1973), il élabore un piano en 

¼ de ton à 3 claviers. 

Outre-Atlantique, côest le mexicain Julian Carrillo  (1875-1965) qui développe, 

indépendamment de Wyschnegradsky et Haba, un système de musique microtonale 

qu'il baptise "le treizième son" (Sonido 13), utilisant des micro-intervalles de 1/3, 1/4, 

1/8 et 1/16 de ton, pour lequel il crée des instruments spécifiques et en particulier 

toute une gamme de pianos à micro-intervalles. 

Harry Partch  (1901-1974) quant à lui définit une échelle de 43 degrés pour laquelle 

il doit lui aussi construire des instruments spécifiques. 

Dôautres compositeurs tels que Charles Ives ou Maurice Ohana ont ®galement ®t® 

séduits par la musique microtonale.  

Plus tard, lôinformatique facilitera lôutilisation des micro-intervalles dans la 

composition musicale. 

 

Quelques îuvres microtonales : 

 

Charles Ives (1874-1954) 
Three Quarter-Tone pieces  (1924), pour 

piano(s)* 

Julián Carrillo (1875-1965) 

Preludio a Colón (1922, pour voix en ¼ de 

ton, et ensemble de chambre en 1/4, 1/8 et 

1/16 de ton) 

Horizontes  (1947, Poème symphonique pour 

violon, violoncelle et harpe en 1/4, 1/8 et 1/16 

de ton) 

Alois Hába (1893-1973) Sonate  pour piano quart de ton (1947) 

Ivan Wyschnegradsky (1893-1979) 
24 préludes en quart de ton  (1934-1970) pour 

piano(s)* 

*  pour piano ı de ton ou 2 pianos accord®s ¨ ı de ton dô®cart. 

 

 

 

  

http://classic-intro.net/introductionalamusique/baroque12.html#_gammetemperee
http://classic-intro.net/introductionalamusique/baroque12.html#_gammetemperee
http://classic-intro.net/introductionalamusique/vingtieme3.html#_Le_piano_quart
http://classic-intro.net/introductionalamusique/vingtieme3.html#_Le_piano_quart
http://www.harrypartch.com/instruments
https://www.youtube.com/results?search_query=Charles+Ives%3A+Three+Quarter-Tone+pieces+%281903%2F1923%29
https://www.youtube.com/results?search_query=julian+carrillo+preludio+a+colon+
https://www.youtube.com/results?search_query=julian+carrillo+horizontes
https://www.youtube.com/results?search_query=Alois+H%C3%A1ba+sonata+for+quarter+tone+piano
https://www.youtube.com/results?search_query=ivan+wyschnegradsky+twenty-four+Preludes+in+quarter+Tone
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La musique électroacoustique 
 

Distinguons tout dôabord la musique concr¯te et la musique électronique. 

 

La musique concrète est née en 198 par la création à la Radio Télévision Française 

(RTF) dôun studio de recherche confi® au polytechnicien Pierre Schaeffer. Ce dernier 

fonde en 1951 avec Pierre Henry, le groupe de recherche de musique concrète 

(GRMC), devenu en 1958 le groupe de Recherche Musicale (GRM) que 

fréquenteront entre autres Messiaen, Boulez et Stockhausen.  

La musique concrète est bas®e sur lôutilisation, ¨ la place des instruments 

traditionnels, de tous matériaux sonores existant créés par des objets divers, 

enregistr®s au moyen de micros dôabord sur disques souples puis, ¨ partir de 1951, 

sur magnétophones. 

Lôîuvre fondatrice de la musique concrète est la « Symphonie pour un homme seul » 

(1950) née de la collaboration de Pierre Schaeffer et Pierre Henry. Ce dernier 

donnera ¨ la musique concr¯te ses lettres de noblesse en produisant des îuvres 

dôenvergure quasi symphoniques telles que « Le voile dôOrph®e » (1953) ou « Le 

voyage » (1962). En 1966 Pierre Schaeffer expose ses théories sonores dans son livre 

« Traité des Objets Musicaux ». 

 

La musique électronique est basée sur 

lôutilisation de sons produits 

exclusivement par des générateurs 

électroniques. Elle nait en 1951 avec le  

Studio de musique électronique de la radio 

de Cologne (Westdeutscher Rundfunk ï 

WDR) créé par Helbert Heimer, rejoint 

par Henri Pousseur, Bruno Maderna, 

Pierre Boulez et surtout  Karlheinz 

Stockhausen qui en sera la figure 

marquante. 

Les deux types de son, concret et 

électronique, se rejoindront en 1956 avec 

« Le chant des adolescents » de Karlheinz 

Stockhausen, pour coexister désormais 

dans ce que lôon appellera la musique 

électroacoustique (également  appelée 

 
Stockhausen au studio de la WDR 

musique acousmatique). Côest le cas par exemple dô ç Omaggio a Joyce » que Berio 

a réalisé en 1958 dans le Studio de Phonologie de la RAI ¨ Milan, quôil a cr®® avec 

Maderna en 1955. 

 

  

http://classic-intro.net/introductionalamusique/vingtieme3.html#_Le_GRM
http://classic-intro.net/introductionalamusique/vingtieme3.html#_Le_studio_de_1
http://classic-intro.net/introductionalamusique/vingtieme3.html#_phonologie
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Quelques îuvres marquantes de musique ®lectroacoustique : 

  

Pierre Schaeffer & Pierre Henry  Symphonie pour un homme seul  (1951) 

Olivier Messiaen  Timbres-durées  (1952) 

Pierre Henry 

Le voile dôOrph®e  (1953) 

Le Voyage (1962). 

Variations pour une porte et un soupir (1963) 

Apocalypse de Jean (1968) 

Karlheinz Stockhausen  
Le chant des adolescents (Gesang der Jünglinge, 

1956) 

Luciano Berio  Thema (Omaggio a Joyce)(1958)  

  

 

La musique mixte associe la musique électroacoustique préenregistrée diffusée sur 

haut-parleurs avec la musique instrumentale ou vocale jouée en direct. 

 

Quelques exemples de musique mixte : 

  

Edgar Varèse  
Déserts (1954) pour ensemble et bande 

magnétique. 

Karlheinz Stockhausen  
Kontakte (1959), pour piano, percussions et 

sons électroniques 

Luciano Berio 
Différences (1958-59) pour 5 instruments et 

bande magnétique. 

 

Pour en savoir plus : 

 

Voir : Musique concrète sur Encyclopédie Larousse 

 

  

https://www.youtube.com/results?search_query=Pierre+Schaeffer+%26+Pierre+Henry+symphonie+pour+un+homme+seul
https://www.youtube.com/results?search_query=Olivier+Messiaen+Timbres-dur%C3%A9es+
https://www.youtube.com/results?search_query=Pierre+Henry+Le+voile+d%E2%80%99Orph%C3%A9e
https://www.youtube.com/results?q=pierre+henry+le+voyage
https://www.youtube.com/results?q=pierre+henry+variations+pour+une+porte+et+un+soupir&sp=EgIYAg%253D%253D
https://www.youtube.com/results?sp=EgIYAg%253D%253D&q=pierre+henry+apocalypse+de+jean
https://www.youtube.com/results?search_query=karlheinz+stockhausen+gesang+der+j%C3%BCnglinge
https://www.youtube.com/results?search_query=luciano+berio+omaggio+a+joyce
https://www.youtube.com/results?search_query=edgard+var%C3%A8se+d%C3%A9serts
https://www.youtube.com/results?search_query=karlheinz+stockhausen+kontakte
https://www.youtube.com/results?search_query=luciano+berio+differences
http://www.larousse.fr/encyclopedie/musdico/concr%C3%A8te/166944


29 

 

© 2018 JP Chorier 

La notation 
 

Les nouvelles techniques musicales qui se développent à partir des années 1940 

amènent les compositeurs à compléter la notation jusquôalors en vigueur et m°me ¨ 

définir de nouveaux types de notation. Ainsi la musique ¼ de ton introduit-elle de 

nouveaux signes dôalt®ration : 

 

 
 

Dôautre part, la suppression de la barre de mesure chez certains compositeurs am¯ne 

à définir de nouveaux signes de durée : 

 

 
Le trait indique la durée de la 

note 

 
Acc®l®ration, suivie dôun ralentissement. 

 
La barre indique une durée très 

courte 

 
La séquence est répétée pendant 6 secondes 

 

Beaucoup dôautres signes ont ®t® cr®®s, en particulier pour indiquer la manière de 

jouer de certains instruments afin dôobtenir de nouvelles sonorit®s. En voici quelques 

exemples pour la famille des violons : 
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La notation graphique 
 

A partir des années 1950, des compositeurs de musique aléatoire et de musique 

électroacoustique refusant toute représentation conventionnelle sont amenés à faire 

une représentation graphique de leur musique. Chacun créant son propre langage, ces 

nouvelles partitions n®cessitent souvent lô®tude pr®alable dôun mode dôemploi rédigé 

par le compositeur. 

 

En voici quelques exemples : 

 
Extrait de la partition de Metastasis de Ianis 

Xenakis  

 

 
 

La partition de « Archipel I  » de 

Boucourechliev  

 

 
 

 

 
Page 1 de la partition de « Kontakte » de 

Stockhausen 

 

 
 

Page 36 de la partition de « Kontakte » de 

Stockhausen 

 

 
 

 

  

https://www.youtube.com/results?search_query=iannis+xenakis+-+metastasis
https://www.youtube.com/results?search_query=boucourechliev+Archipel+I
https://www.youtube.com/results?search_query=karlheinz+stockhausen+kontakte
https://www.youtube.com/results?search_query=karlheinz+stockhausen+kontakte











































































































































































































































































































































































































































