Entrainement a la musique
vocale hétérophonique :
Primauté du son sur le signe
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Comme tous les enseignants, les professeurs de musique
portent une réflexion critique sur les applications
possibles par leurs étudiants, hors de la classe, du
sujet étudié. Par exemple il est normal d’avoir pour
objectif 1’'alphabétisation musicale. Pourtant, lire et
écrire de la musique ne constituent pas en soi une
éducation musicale exhaustive ; et en réalité, on
trouve des méthodes d’enseignement de la lecture et de
1’écriture qui ne sont pas du tout musicales. Il est
donc nécessaire de privilégier a la fois la musicalité
et la pensée musicale. Les qualités musicales acquises
a travers des traditions d’interprétation peuvent
nourrir cette musicalité. De plus, les traditions
sonores d’interprétation confeérent souvent aux
musiciens la flexibilité nécessaire pour ne pas
simplement “recréer” de la musique, mais pour en créer,
pour innover et contribuer a des pensées et variations
musicales novatrices et propres a chacun. Un moyen de
promouvoir ce type de flexibilité et de créativité dans
un environnement choral est d’introduire de
1'hétérophonie, en utilisant comme approche le son
avant le signe.

Qu’'est-ce que 1’hétérophonie, et pourquoi en avons-nous
besoin?

L’hétérophonie, ou stratification polyphonique, consiste a
introduire des variations d’une seule mélodie réalisées
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simultanément par plusieurs chanteurs. Une chorale dans
laquelle chaque chanteur interprete simultanément une mélodie
de facon différente crée une texture hétérophonique. De 1la
musique de Bach a celle de Boulez, on peut identifier
plusieurs textures hétérophoniques planifiées ; en revanche,
1l'hétérophonie spontanée est souvent caractéristique des
ensembles musicaux non occidentaux.

On peut trouver une référence plus contemporaine avec Ray
Charles, qui fournit une démonstration hétérophonique claire
dans la phrase menant au fondu final de “We are the World".

La diversité des sons et des pensées musicales est un élément
plus ou moins important d’'hétérophonie spontanée. Face a des
répétitions hétérophoniques chorales, un observateur extérieur
pourrait prendre les différences musicales individuelles pour
des fautes musicales ; mais au contraire, ces variations
hétérophoniques entre chanteurs sont attendues et
encouragées ! L’'hétérophonie est particulierement adaptée au
travail de la musique contemporaine. En fait, il serait temps
que les chefs de cheur qui ne font répéter des répertoires pop
gue de facon uniforme et stricte remettent en question leurs
choix d’interprétation par rapport au style musical qu’'ils
enseignent.

Les talents nécessaires a la musicalité hétérophonique
s'appliquent treés bien a la musique contemporaine. Dans la
musique pop, les embellissements et ornementations vocaux
(souvent appelés runs et riffs), sont souvent attendus mais
rarement reproduits de facon exacte d’'une représentation a
l’autre. Pour les chanteurs, les mélodies contemporaines ne
sont qu’un squelette sur lequel ils peuvent construire leurs
interprétations. Les éleves intéressés par la musique
contemporaine peuvent ainsi, dans un environnement choral
hétérophonique, développer de nombreux outils appropriés et
précieux.



Enseigner 1’hétérophonie spontanée : le son avant le signe

Pour enseigner 1’'hétérophonie spontanée, les chefs de cheur
peuvent s’inspirer des cultures musicales non occidentales.
Partout dans le monde, on peut trouver de riches exemples
d’'improvisation et de compositions orales, tels la composition
spontanée kalouli, le sanjo coréen, les chants de louange
peuls et les nawbaor wasla arabes (Blum, 2001). Profondément
ancrés dans une idée d’'exceptionnalisme musical occidental,
certains professeurs de musique peuvent étre amenés a mépriser
de telles approches, et pourtant ils ne peuvent ignorer la
signification historique et 1’influence généralisée des
traditions sonores/vocales. Plus pres de nous, on trouve au
XXe siecle de nombreux exemples de styles d’improvisation,
dont la musique blues et ses antécédents ou dérivés. Les
capacités vocales sont essentielles. De plus, selon Green
(2002), 1'écoute et l’'imitation sont pour les éleves les bases
de l'apprentissage de la musique populaire, quand la notation
n'est que secondaire (p. 69).

La musique est avant tout une expérience auditive, et non
visuelle. C'est sur cette vérité musicale fondamentale que des
philosophies d’éducation musicale ont été fondées, bien avant
la formalisation d'une éducation musicale américaine au XIXe
siecle. Par exemple, au XVIIIe siecle déja, Rousseau estimait
que c’'étaient les expériences sensorielles (les sons) et non
les représentations (les symboles) qui devaient étre transmis
en priorité aux éleves. Cette approche “du son avant le
symbole”, tout comme 1l’ordre naturel de Pestalozzi (1801)
insistant sur le fait de parler avant de lire, a influencé
Mason (1834) dans son manuel phare de pédagogie pour
l'éducation musicale.

Pour atteindre la musicalité hétérophonique en utilisant cette
philosophie, 1les chefs de cheurs devraient fournir aux
chanteurs des myriades d’expériences sonores de diverses
interprétations mélodiques, afin de construire un vocabulaire
musical consistant. Cette approche fait écho aux traditions



orales de cultures musicales non-occidentales. En revanche, la
notation dans sa forme imprimée est fixée avant le concert, et
impose ainsi des limitations artificielles aux possibilités
musicales. Bien que la notation demeure un outil précieux, en
particulier pour les compositeurs cherchant a transmettre leur
musique a des interpretes, elle ne devrait jamais devenir une
entrave a la créativité des musiciens.

Ou commencer: Mise en situation

Le chef de cheur, a la recherche d’approcher une nouvelle
piece de maniere hétérophonique, ne distribue pas de
partition. A la place, il utilise une approche musicale
multimodale. Au cours de cette premiere répétition, les
membres de 1la chorale écoutent au moins trois versions
différentes de la méme cuvre. Ces variantes incluent les
artistes réels et des doublures, ainsi que les environnements
studio et live. En écoutant, les étudiants prennent des notes
sur les qualités et les défauts de chaque version. Il n'y a
pas d’idée bonne ou mauvaise pour cette activité ouverte : le
but est simplement, pour les participants, d’écouter et de
penser profondément et musicalement. Apreés chaque modele, le
chef de cheur encourage la discussion entre les participants.
A la fin de cette activité, il donne lui-méme une
interprétation de démonstration comme modele additionnel. Les
éleves chantent déja avec lui, et une hétérophonie naissante
commence a donner naturellement de la texture a la musique.

A la répétition suivante, le chef de cheur commence par une
autre interprétation de démonstration, cette fois avec
d'autres choix mélodiques. Les éleves le rejoignent, et
s'arrétent ou hésitent quand ils remarquent une décision
nouvelle, afin d’'apprécier l'altération et de considérer s’il
s’agit d’'un choix ou d’'une erreur. Le chef de cheur choisit de
ne pas adopter cette nouvelle décision, pour privilégier une
culture dans laquelle les choix musicaux sont acceptés sans



jugement. A travers le processus des répétitions, le chef de
cheur continue a expérimenter et a jouer avec la mélodie, et
les éleves ne sont jamais informés de 1la progression vers
1’hétérophonie ; le terme n’est donc jamais employé.

Dans les phases initiales, les éleves imitent les décisions
musicales qu’ils ont entendues auparavant. Avec le temps, ils
deviennent de plus en plus enhardis et indépendants, a mesure
qu’ils gagnent en confiance dans leur vocabulaire mélodique.
Lorsque, dans les phases ultérieures, des choix musicaux
nouveaux ou surprenants apparaissent chez les éleves, ils sont
acceptés par un échange de sourires heureux et complices.

Encourager la créativité plutot que la reproduction

Combien de fois rappelle-t-on aux jeunes écrivains de ne pas
citer, mais de s’'imprégner des idées et de les reformuler avec
leurs propres mots ? Pourquoi alors ne devrions-nous pas faire
de méme en musique ? Les éducateurs musicaux peuvent fournir
un cadre mélodique sur lequel ils peuvent créer, plutét que
recréer. L’'encouragement et 1la culture de la créativité
hétérophonique ont des implications plus larges, qui vont au-
dela de la musique chorale et contemporaine. Selon les
objectifs développés au XXIe siecle, “les problemes
d’aujourd’hui exigent un large éventail de.. talents créatifs”
(p. 14). L’'hétérophonie nécessite de la créativité, de
1'innovation, de la collaboration (une forme d’individualité
collaborative) et une prise de décision spontanée dans un
environnement au rythme rapide. Si ces talents paraissent
familiers, c’est parce qu’ils sont aujourd’hui plus que jamais
vitaux. En fait, 1la pensée musicale hétérophonique est
essentiellement la pensée du XXIe siecle, et les chefs de
cheur peuvent aider a développer chez de jeunes chanteurs une
tournure d’esprit qui les prépare au monde dynamique qui est
le nbtre.
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