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INTRODUCTION

La volonté de faire entrer les musiques actuelles au sein des lieux d’enseignement spécialisé
de la musique souléve plusieurs questions et engendre une reconsidération fondamentale de
I’enseignement de la musique en général.

Quels sont les intéréts musicaux et sociaux pour un éléve de découvrir une nouvelle » boite »
dans la « boite » ?

Quel est le public concerné, quelles sont les nouvelles fonctions que doit avoir aujourd’hui
une école de musique et quel parcours doit elle offrir a tout éléve entrant en musique, enfant,
adolescent ou adulte amateur ?

En d’autres termes, la notion de métissage qui se dégage de cette rencontre et de cette
confrontation des styles et des enseignements va-t-elle permettre une nouvelle fagon
d’envisager le parcours de 1’éléve dans son apprentissage, non plus de la seule musique
classique, mais des musiques ?

Afin d’accueillir les musiques actuelles dans les écoles de musiques et conservatoires et de
repenser au mieux I’enseignement, il est nécessaire d’analyser la situation de ces musiques
dites actuelles amplifiées, et de définir comment et pourquoi elles déclencheront le
bouleversement qui est nécessaire a ’enseignement de la musique en général, aujourd’hui.
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1) L’arrivée d’une nouvelle boite dans la boite, rencontre et
confrontation.

a) Intéréts musicaux et sociaux pour I’éléve.

Les intéréts que 1’éleve rencontre, dans une école de musique ou un conservatoire ayant un
département musiques actuelles, sont multiples.

La possibilité, des les premicres semaines de pratique instrumentale, d’aborder la création,
avec un groupe ou dans le cadre d’ateliers de pratique collective, est une des principales
différence qui existe entre 1’enseignement de la musique classique et celui des musiques
actuelles.

Une autre distinction est d’avoir un enseignement autant oral qu’écrit basé sur I’apprentissage
a travers le jeu en groupe.

Les ateliers de pratique collective permettent de travailler la formation musicale autant que la
technique de I’instrument, I’écoute, le langage musical et la musique d’ensemble.

L’¢leve va pouvoir choisir un instrument, dans un éventail de propositions agrandi par
I’arrivée des instruments électriques et traditionnels :

Exemple : la basse électrique, la guitare électrique, les claviers, I’informatique musicale, la
batterie et les percussions cubaines et africaines (congas, djembé , tablas indiennes etc...)la
harpe Celtique , la vi¢le a roue, I’accordéon diatonique etc...

Le fait d’étre dans un méme lieu d’apprentissage va permettre a 1’éleve de travailler aussi
avec d’autres dont I’instrument n’est pas amplifié.

La rencontre fera naitre des notions indispensables & toutes les familles d’instruments :

Le son de I'instrument, vers quoi on tend, comment cela se travaille, comment on amplifie un
instrument acoustique, comment on apprend a» faire » un son de groupe d’ instruments
acoustiques, amplifiés. ..

Il est essentiel que les éléves appréhendent ces notions assez t6t dans leur apprentissage, car
elles sont des facteurs fondamentaux de la musique en général, il ne faut pas attendre qu’ils
aient terminés leur cursus pour les confronter a cela.

La scéne, en groupe symphonique, en groupe de rock, en quatuor baroque ou en quartet de
jazz, reste toyjours un des moteurs de cette envie de faire de la musique pour de nombreux
jeunes.

Lorsque I’on dit scéne, on dit son, lumiére, espace a gérer, costume et mise en scéne.



Ces aspects 12 feront-ils aussi partie de I’enseignement qu’un éléve recevra, qu’il fasse de la
chanson, du classique, du baroque ou du jazz ?

L’enseignement classique aujourd’hui, tel qu’il est encore dispensé dans de nombreuses
écoles et conservatoires, ne permet pas a I’éleve d’aborder la création qu’aprés un minimum
de 6 ans d’études, et les pratiques collectives hors du cours de formation musicale n’arrivent
également qu’apres quelques années d’études.

Dans le cadre des musiques actuelles, la majorité des musiciens ont déja pratiqué un
instrument avant de rentrer dans un cursus d’apprentissage.

D’ou leur plus grande facilité dans la pratique musicale collective et la création, car ils
connaissent déja certains processus de création et, ou d’arrangement du fait de leur pratique
de groupe.

Quand aux débutants, ils apprennent I’instrument, la formation musicale en lien avec un
répertoire de standards Pop Rock, variété et chanson, et pratique dés la fin de la premiére
année d’instrument la création musicale en cours collectif et la pratique musicale en groupe.

'Eric Valdenaire, directeur adjoint de I’école de Villeurbanne, fait part de son expérience et
expose quelques points qui lui paraissent vraiment important, dans le changement lié au
mélange des styles de musiques, dans un méme lieux d’enseignement : » (...) Cela empéche
de demeurer dans le cocon des logiques du petit secteur classique, vivant dans son domaine.
(...) Parce que cela nous oblige a réfléchir, par exemple sur I’acte de création. Car en musique
actuelle I’acte de création est tout de suite 1a.(...) Ce n’est pas du tout ce dont a ’habitude en
école de musique, et cela pose des tas de questions aux départements pédagogiques dits
« classiques », car ces €éléves qui arrivent sont déja trés avancés vis-a-vis de la création et des
pratiques collectives ».

Par exemple, un éléve qui débuterait la musique par I’apprentissage de la guitare électrique,
aurait un cursus d’apprentissage sur de nombreux points, semblables 4 celui qu’il aurait eu en
classique.

A la différence qu’il aurait appris a faire des accords bien avant 1’éléve du cours de guitare
classique, car le répertoire abordé avec un instrument amplifié est souvent un répertoire
d’accompagnement et le musicien ne doit donc pas jouer uniquement des traits mélodiques
d’une seule main comme un « soliste » mais doit varier les diverses fagons de jouer son
accompagnement.

Ce qui n’empéche pas P’éléve en classique d’aborder 1’accompagnement et I’éléve en rock la
pratique du solo, mais ils ne le feront pas au méme moment, la finalité de ’un étant peut étre
de vouloir accéder a la place rare de soliste d’un grand ensemble symphonique, et de ’autre
celle d’étre musicien soliste ou accompagnateur dans un ou plusieurs groupes de rock et de
ses multiples dérivés.

Les enseignements doivent prendre en compte le désir de I’éléve et ne pas [’orienter
systématiquement vers le statut de musicien professionnel, car ce n’est pas la mission de
I’école de musique publique.

Plus de 70% des éleves qui sortent d’une école de musique en fin ou en cours de cursus,
arrétent la musique; et lorsqu’ils reprennent, ¢’est dans un style que celui qu’ils ont étudiés.

! Eric Valdenaire, directeur adjoint de Pécole de musique de Villeurbanne, Intervention dans le débat : L’école
de musique, un projet artistique, culturel et social, I'hors des rencontres du 2&3 mars 2005 organisée par le
Cefedem Rhone-alpes.



Les structures privées aujourd’hui ne permettent pas non plus I’apprentissage d’instrument
« dit » classique, ces instruments ne sont pas facilement accessibles a tous ; de par leur cofit
principalement.

D’ou I’intérét de rapprocher des structures privées et publique, afin de donner un choix plus
grand d’enseignements, de disciplines, et d’instruments.

Comme le souléve’ Giacomo Spica lors de son intervention dans le cadre des rencontres
organisées par le CEFEDEM a Lyon en Mars 2005 « Il n’est pas du tout sr qu’une jeune qui
fait du rap ait la possibilité de pouvoir apprendre le violoncelle et d’entrer dans un groupe de
chanson » si elle reste dans le lieux dans lequel elle trouve déja la possibilité de faire du rap.

Le probléme soulevé ici est la séparation des enseignements et donc des publics :

Ceux qui font du Rock, du rap ou de la techno sont dans des locaux de répétitions, et les
autres dans des écoles. .

Cela est en train de changer, mais doucement, car les investissements qu’impose I’ouverture
de classes musiques actuelles nécessitent du matériel spécifique a ces musiques :

Des amplis pour guitares et basses, des batteries, des percussions, une sonorisation pour les
voix et d’autres instruments comme les claviers et I’informatique musicale etc...

La capacité de réaction et d’investissement des écoles privés est sur ce plan beaucoup plus
rapide, car elles ont plus de souplesse administratives et financiere que les structures
publiques.

En général, cet investissement est trés lourd pour les petites structures (publiques ou privées)
et beaucoup d’écoles ont prévu de 1’étaler sur plusieurs années.

Mais dans dix ans, est ce que les musiques actuelles ne seront pas supplantées par des
musiques »super actuelles » ?

Les intéréts sociaux sont nombreux également :

I1 est possible d’apprendre a faire des platines, du violoncelle, de la batterie ou de la chanson,
comme tout autre éléve, au méme tarif que les autres, ou plus précisément en fonction du
quotient familial, en profitant des mémes infrastructures, souvent du prét d’instrument ou de
sa location a prix réduit.

Tout ceci n’est pas négligeable quand on compare le prix d’une inscription a I’année dans un
conservatoire ou une école de musique par rapport & une école associative privée.

1l s’effectue dans un méme temps une lente abolition des niveaux sociaux, ce qui encourage la
rencontre et favorise les échanges musicaux et humains.

Le jazz est entré dans I’institution en 1995 avec les ouvertures de département de jazz dans
certains CNR, car les aspects savants de cette musique avait été retenus et non plus les aspects
marginaux et populaires dont est fait également le jazz.

? Giacomo Spica, CRAP,Crossroads Artists, Lyon



3Serge Bonin dans le cadre de son mémoire de recherche intitulé »les problémes des
formations aux musiques actuelles » expose ce théme de la fagon suivante :

»Dans son enseignement, les dimensions sociales du jazz ont €té évacuées par I’institution au
profit d’une mise en avant de ’aspect »savant » de cette musique. D’une musique populaire,
on est arrivé a une musique quelque peu élitiste (...) tout un ensemble de régles et de
conventions a été mis en place dans la pédagogie du jazz comme en classique, ainsi rejoignant
la musique classique en tant que musique « sérieuse » le jazz a été labellisé comme une forme
musicale & part entiére. »

Cette hiérarchie de la musique dans un lieux qui tend a offrir un acces égal a tous, de toutes
les musiques ne devraient plus exister, mais ses valeurs de hiérarchie et le débat sur la
supériorité de certaines musiques sur d’autres, est encore trés présent dans nombre de lieux, la
rencontre de ["académisme et de I’autodidactisme fait des émules.

On ne peut apprendre de I’autre et par ’autre que dans un lieu qui refuse les notions de
« dominant et dominé », ou le statut du professeur n’est plus le seul détenteur du savoir.

Une école qui permet de découvrir et de rencontrer d’autres pratiques musicales, d’échanger,
de partager, de se heurter aux différents langages et codes, de se confronter & 1’autre, doit
offrir les mémes valeurs & toutes les musiques, les mémes droits et mémes moyens.

Le théme de métissage est en filigrane tout au long de ce mémoire, il est le fondement méme
des musiques actuelles que je développerai dans un paragraphe ultérieurement.

La démocratisation de la musique, I’acces a toutes les musiques pour tous :

Utopie ou réalité ?

Je ne tenterai pas de répondre a cette question, car elle me porterait & développer d’autres
problématiques celles définies précédemment.

Certains publics ne viennent pas ou plus dans I’école de musique.
Les raisons sont diverses :

- L’école ne leur offre pas la possibilité de développer leur pratique amateur.

- Elle représente un cadre régit par des régles auxquelles ils doivent se conformer.

- C’est on lieu fermé dans lequel il n’y a de place que pour I’apprentissage d’un instrument
afin d’atteindre [’excellence.

- Il y a peu ou pas de place pour « jouer », créer, avant la maitrise totale de son instrument.

- Ce n’est pas non plus un endroit dédié a la production et a la diffusion des groupes
constitués dans [’école.

- Il n’y a pas de lieux identifiés pour obtenir les ressources et informations des réseaux
existants, des salles de concerts, des festivals, des tremplins, des lois régissant les statuts....

Ces informations sont précieuses aux musiciens amateurs se professionnalisant ou non.
Et lorsqu’ils trouvent des lieux proposant tout cela, les colts d’inscription sont tels qu’il n’est
pas toujours possible d’y accéder sans prise en charge.

* Serge Bonin, Mémoire de maitrise de la Faculté d’anthropologie et de sociologie ,Arsec, Université Lyon 2,
1996



b) Les enseignants, les musiciens enseignants et I’enseignement.

Une des différences entre ’enseignement publique et privé est que 1’école de musique
associative privée a construit ses propositions d’accompagnement autour des pratiques
émergentes, et a su rapidement organiser des formations adaptées aux demandes du terrain.
Au contraire de ’école de musique traditionnelle qui n’a pas su les prendre en compte
pendant des dizaines d’années, et qui a toujours proposer un méme schéma d’enseignements.

Eddy Schepens développe ce sujet de la fagon suivante® :

»Etre au service du projet de I’apprenti signifie d’abord de rompre avec la feinte innocence
que cet apprenti ou ce groupe, sache déja définir celui-ci : accompagner, ¢’est aussi permettre
que « I’éléve » ou I’apprenti, taille sa route au gré d’embranchements de plus en plus
sophistiqués, et que la possibilité du choix naisse du mouvement méme de I’exploration.

Quels encadrants, enseignants médiateurs ou accompagnateurs avons-nous besoin de former
pour répondre a ces besoins.” « Comment leur permettre de conserver une activité artistique ;
sinon peut étre en arrétant d’opposer deux métiers, celui d’artiste et celui de médiateur, et en
refondant des lieux a déclinaison multiples ou ces activités deviendraient indissociables, par
le biais de terrains d’aventures musicales partagées, variées et réellement aventureuses,
réellement artistiques ? «

« Comment parviendront ils a faire le deuil de ces pouvoirs sur les non initiés que leur ont
donnés jusqu’ici la plupart des sociétés, au sein de castes diverses, protégées par le statut
d’intouchables, de gardien du temple ou tout simplement d’artistes émancipés du fatras du
monde ? »

Les Ecoles de musiques associatives adhérentes 4 la FNEJMA (Fédération Nationale des
Ecoles de Jazz et Musiques Actuelles) aujourd’hui ont fondé leurs propositions
d’enseignement & partir du terrain, car les écoles de musiques et conservatoires ne prenaient
pas en compte cette demande.

Les premiéres écoles associatives existent depuis 30 ans, les premiers départements de Jazz
dans les conservatoires depuis 15 ans.

Alors ne soyons pas pessimiste, mais plutot satisfait, de voir que des conservatoires ainsi que
de nombreuses écoles de musique, depuis ces derniéres années, ouvrent des ateliers de
pratique collective - en plus de ceux existant en jazz - des départements de musiques
actuelles.

C’est un début et il faut encourager les écoles et institutions a continuer dans ce sens.

* Propos recueillis dans I’introduction faite par Eddy schepens aux journées du 2&3 mars 2005 organisées par le
Cefedem Rhone —alpes, Enseigner la musique No8 , Cahiers de recherches, Cefedem, CNSMD de Lyon,2005
* Eddy Schepens op.cit. »



Les Intervenants de ces écoles associatives privées, majoritairement musiciens professionnels,
ont adapté leurs connaissances et pratiques artistiques a I’enseignement ; sans avoir jamais,
pour une grande partie d’entre eux, passé de dipldme ou eu de formation sur la pédagogie de
I’enseignement.

IIs avaient le titre » d’artiste enseignant ».

Tout se faisait « sur le tas «

Les formateurs de ces structures sont justement des artistes en activité et leur pédagogie est
fondée sur leur art : C’est la toute leur force.

Aujourd’hui, un musicien peut enseigner sans perdre son statut d’intermittent du spectacle, a
condition que le nombre d’heures de cours qu’il donne mensuellement ne dépasse pas un
certain plafond, mais le statut de musicien enseignant n’est pas encore reconnu.

¢) L’école de musique, le conservatoire et la communauté,

Il est des changements qui bouleversent avant méme qu’ils n’aient commencé, tellement la
modification est liée 4 la peur de I’inconnu, a la peur de passer d’un état & un autre, car
changer est une remise en question de ses propres valeurs, et ¢’est devenir quelque chose ou
quelqu’un d’autre.

Dans le cadre de notre sujet, le rdle du changement est interprété par les musiques actuelles, et
le cadre bouleversé, par les structures d’enseignement spécialisées.

Autant dire que ’arrivée de « I’autre » est souvent entouré d’un climat de méfiance, de
soupgon, quand 3 sa légitimité dans le lieux dit, sur ses capacités a savoir faire, sur ses
aptitudes a s’adapter au cadre existant, sur la possible crainte qu’il déclenche un changement
de ’ordre établi.

Aujourd’hui, il y a une crainte dissimulée des écoles associatives, de voir des départements
musiques actuelles ouvrir dans les écoles et conservatoire publiques.

Car il y a bien sOr une partie des éléves qui n’avaient pas d’autres choix que d’aller dans ces
lieux.

Dorénavant, ils ont le choix d’y aller 4 moindre frais pour recevoir les mémes enseignements
et profiter de I’infrastructure d’une école de musique ou d’un conservatoire.

D’ou I’intérét certain de rapprocher les structures afin de travailler de fagon complémentaire.
6Stéphan Le Sagere, directeur de la FNEJMA (fédération nationale des écoles de jazz et
musiques actuelles) conclue son intervention sur le théme par ces mots:

»De ce point de vue, ’entrée des musiques actuelles dans I’enseignement institutionnel de la
musique est salutaire pour la musique en général. Et c’est slirement le moment d’accélérer les

® Stéphan Lesagére, conclusion , page 80 de I’ intervention sur « I’école de musique actuelle, un projet
artistique, culturel et social » cefedem -rhéne alpes, le 2&3 Mars 2005, Iyon



rapprochements . Si nos €coles, nous venons de le rappeler, ont été le fait d’initiatives
personnelles souvent reliées 4 un réseau de connaissances et d’affinités artistiques et
militantes, ¢’est I’intérét général , celui de la musique et des concitoyens, qui a toujours guidé
leurs pas vers la reconnaissance publique, et les projets communs. »

Un nouveau dispositif de cours et de parcours dans I’école, parcours en étoile par exemple,
permettrait a I’éleve d’avoir acces a divers enseignements :

D’un instrument & ’autre, d’une pratique en petit groupe pour développer la création a une
pratique en grand groupe, d’un cours de formation musicale qui utiliserait autant des
exemples extraits de la musique de Mozart que des extraits de chansons de Brassens ou des
Beatles, des cours de pratique collective pour travailler I’improvisation avec des éléves
violonistes, d-js, fllitistes, batteurs, bassistes.. . etc.

Aujourd’hui, les réunions de travail au sein des écoles de musiques ne peuvent plus ignorer
qu’il y a un changement a opérer et ce le plus vite possible, sans pour cela bacler les étapes et
la concertation qui doit exister, avec tous les intervenants de tous les instruments, et
disciplines enseignées, d’une méme école et avec les associations musicales du secteur.

Le rapprochement de 1 école privée et publique va permettre une mixité¢ des enseignements et
des offres, des réflexions :

- Quoi, comment enseigner et a qui.
- La prise en compte de toutes les musiques, pour une école pleine de sens et « d’ouverture »
ou ’enseignant est a I’écoute de I’éléve et de son projet.

L’¢éléve, son projet, la musique, seraient au centre des préoccupations - c’est a cela que

j’aspire en tant que musicienne et enseignante en voix - dans diverses structures, dont une
association musicale privé et deux CNR(conservatoire national de région).
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2) Tentative de définition des musiques actuelles amplifiées en 2005

a) Un peu d’histoire :

Depuis la création du premier ministére en charge des affaires culturelles en juin 1958,
André Malraux, désigné pour le diriger, a essayé de s’acquitter de sa mission :

»Le ministre chargé des affaires culturelles a pour mission de rendre accessibles les
ceuvres capitales de I’humanité, et d’abord de la France, au plus grand nombre possible de
frangais ; d’assurer la plus vaste audience & notre patrimoine culturel et de favoriser la
création des ceuvres d’art et de ’esprit qui I’enrichisse. »

La création de ce ministére de la culture entrainera la rupture avec I’Education nationale,
les Beaux arts et I’éducation populaire.

Aurélie Hannedouche’ ’explique de cette facon :

»Si Malraux donna pour mission a son ministére ce qui était ’idéal de 1’éducation
populaire, il ne garda que I'une des voies que celle-ci concevait pour ’atteindre. Le
ministre rejeta le didactisme comme ’amateurisme que pratiquaient les associations
d’éducation populaire.

La démocratisation culturelle passait non pas par une éducation spécifiquement culturelle
ou par ’apprentissage des pratiques artistiques mais par une mise en présence de ’art, des
ceuvres comme des artistes, et des publics qui n’avaient pas [’habitude d’une telle
rencontre. La notion d’acces & la culture rejetait donc toute idée de médiation ou de
pédagogie. »

Le souci d’égalité d’acces a la culture est un des aspects fort que développa Malraux au
travers de soutien a la création, dans le domaine du spectacle vivant, du théatre, mais
surtout avec la création des maisons de la culture »les cathédrales du XXeme siécle »

A la suite de Malraux, a partir de 1969, plusieurs personnalités se sont succédées.

Celles qui ont vraiment laissé une empreinte forte sont, entre autre, Jacques Duhamel,
pour avoir poursuivit le développement culturel instauré par Malraux, en créant un Fond
d’intervention culturel (FIC) et en continuant de donner des moyens financiers,
nécessaires au développement culturel.

7 Aurélie Hannedouche, (page 8) Mémoire d’initiation & la recherche : La formation des formateurs dans le
secteur des musiques actuelles, Université Charle de Gaulle, Lille 3, 2003.
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Puis Jack Lang est arrivé, en 1981 sous le gouvernement de Frangois Mitterand, avec
comme directeur de la musique, Maurice Fleuret.

Les nouvelles missions de ce ministére sont évoquées de la fagon suivante dans le décret
de mai 1982 :

»Le ministére de la culture a pour mission de permettre a tous les frangais de cultiver leur

capacité d’inventer et de créer, d’exprimer librement leur talent et de recevoir la formation
artistique de leur choix ; de préserver le patrimoine culturel national, régional ou de divers
groupes sociaux pour le profil commun de la collectivité tout enticre ; de favoriser la
création des ceuvres d’art et de D’esprit et de leur donner la plus vaste audience ; de
contribuer au rayonnement de la culture et de 1’art frangais dans le libre dialogue des
cultures du monde. »

Les Grands travaux de ce ministre sont entre autre :

- La création de la féte de la musique, pour célébrer le début de I’été, afin de permettre a
tous de jouer de la musique une fois dans I’année dans la rue, transformée pour I’occasion
en scéne de spectacle.

- La valorisation des pratiques amateurs et de la création, car pour Jack Lang c’est la
création qui est au centre de tout, parce que I’art est la matiére méme de la culture.

Le terme de « musiques » au pluriel apparait a cette période et, comme 1’explique Noémie
Duchemin® dans son intervention les 2&3 mars lors des rencontres organisées par le
Cefedem Rhone-Alpes :

»La politique musicale de Maurice Fleuret, posant le principe d’égalité¢ en dignité de
toutes les musiques, a affirmé leur égale légitimité sociale et, par dela, introduit le principe
de leur égale légitimité institutionnelle.

(...)La préoccupation publique : le fait méme de leur désignation malgré les difficultés
sémantiques qu’elle peut poser, est le signe de la reconnaissance d’un secteur politique
d’un secteur autonome et cohérent et ’indice de la participation des politiques publiques a
son développement.(...)

Maurice Fleuret s’est particularisé en instaurant la réforme « par le haut ».

L’idée était qu’en infiltrant dans ces institutions la diversité musicale, on changerait
nécesSsairement les habitudes pédagogiques héritées des premiéres méthodes reconnues
par le conservatoire de I’époque de la Convention Nationale (...)

D’ou la création du « schéma directeur »(...) le cursus pédagogique défini nationalement
permettait de garder le principe frangais d’évaluation nationale,(...) les apprentissages
pouvaient toujours se prévaloir d’un principe d’uniformité et d’égalité auquel il est
toujours absolument impossible de se soustraire dans toute école nationalement
reconnue.(...)

La question des modes spécifiques d’apprentissage des musiques actuelles se pose en effet
dés le début de cette réforme, et semble en conflit avec les modes d’enseignement les plus
fortement ancrés dans la tradition des conservatoires, organisés autour des méthodes
officielles »

¥ Noémie Duchemin, Maurice Fleuret, une politique démocratique de la musique, comité d’histoire du ministére
de la culture, la Documentation Frangaise, 2000 pagell.
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Cette analyse montre a quel point, vingt ans plus tard, il est encore difficile de faire
bouger I’institution et les traditions d’enseignement dans les lieux d’enseignement
spécialisés reconnus par 1’état.

Ce ne sont plus les musiques actuelles qui dérangent et empéchent que « la boite » se
réforme pour laisser de la place a d’éventuelles autres » boites ».

C’est le regard que les institutions et les professionnels ont sur I’ampleur de la tiche.
C’est a dire une réforme totale de I’organisation des cursus, des fagons d’enseigner et de
concevoir la musique en général, qui ralentissent l€ processus et également :

« Parce que I’enseignement classique du classique demeure celui & travers lequel nous
sommes tentés de concevoir toute pédagogie officielle, non parce que ¢’est la seule fagon
d’apprendre la musique dans les écoles et conservatoires, mais parce que nous ne
connaissons pas d’autres modéle »°

Nous sommes en droit de croire que des concertations a divers niveaux, plus fréquentes,
entre professionnels de 'enseignement des musiques classiques, jazz traditionnelles,
actuelles amplifiées, et les institutions privés et publiques, permettraient a partir des
contraintes relatées plus haut, de définir les codes et les conventions qui pourraient régir
I’enseignement des musiques de 1’école de demain.

3) L’enseignement de la musique dans le cadre d’une pensée du métissage
au sens de F.Laplantine et A. Nouss.

J’ai choisis dans le livre « Métissage » de Frangois Laplantine et Alexandre Nouss, des mots
désignant des styles musicaux, nés de I’histoire mouvementée des peuples du monde, et qui
entre autres font parti de la grande famille des musiques « dites » actuelles,( cette série est non
exhaustive).

Je pense qu’il est intéressant de faire un parallele avec la fagon dont ces musiques sont nées,
et la difficulté de les intégrer dans des lieux d’enseignement spécialisés de la musique.

? Noémie Duchemin, les cahiers de la musique, No8, page 35, Cefedem rhéne-alpes, Lyon 2005.
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a) Des exemples du métissage en musique :

Le BLUES :!

La couleur « bluesy » composée de noir et de blanc, est née de la confrontation entre les
harmonies musicales africaines et européennes, lors de la formation de la société nord-
américaine.(...)

En infléchissant vers leur bémol ces hauteurs de la gamme occidentale, la tierce et la septieme
auxquelles s’ajoute souvent la quinte et triturant ces notes instables, les Africains déportés
vont donner forme aux trois » blue » notes, les notes bleues caractéristiques du blues.(...)

Il est expression d’une sensation chargée d’émotions, engendrée, dans la douleur, et aussi
variable que les inflexions, les glissandos et les hésitations des « blue » notes.

Comme [’écrivait Sidney bechet!! : » Un bon musicien peut jouer & la Nouvelle- Orléans a
Chicago ou a New York ; il peut jouer 4 Londres, a Tunis, a Paris ou en Allemagne.

Cette musique, je I’ai entendue dans toutes ces villes et bien d’autres encore.

Mais partout il faut I’imaginer venue de loin dans le passé : C’est le tambour qui bat a Congo
square et le chant des plantations s’élevant au dessus des arbres. Le bon musicien porte ce
chant en lui, il tente de le prolonger. Et quoi qu’il joue, ¢’est toujours la méme musique, celle
qui a pris naissance dans le sud. (...) qui vient du Blues.

La BOSSA-NOVA'2:

La Bossa-nova peut étre considérée comme une révolution musicale (...) qui accompagne la
transformation du Brésil a partir de 1958.

Elle nait d’une mutation de la Samba-cangao, et de la rencontre de celle-ci avec le jazz (...)
La Bossa-nova (nouvelle vague) est une musique brésilienne qui se forme dans le creuset de
Rio de Janeiro, autour de Jao Gilberto, Baden Powell, Antonio Carlos J obim(...)

Mais elle n’est pas seulement Brésilienne. Trés vite, ses airs sont fredonnés dans le monde
entier, et font de cette musique » d’exportation » une musique internationale.

Ce qui caractérise d’abord la bossa-nova, c’est son rythme. Il consiste, au contact des
orchestres de jazz, 4 introduire dans la samba des renversements d’accords et des suspensions
rythmiques. C’est ce léger contretemps qui lui vaut, au début, la réputation de « violao gago »
(guitare begue)

' Frangois Laplantine & Alexandre Nouss, Métissage de Arcimboldo & Zombie, definition pagel10, Pauvert
2001

" Sidney Bechet, la musique c’est ma vie, Table ronde, 1977

2 F. Laplantine & A.Nouss, page 118, Op.Cit.
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Une autre caractéristique de la bossa- nova (...) est qu’elle reléve d’une esthétique de la
pénurie. La bossa-nova n’est pas une musique a danser, mais plut6t a écouter ou a chanter.
Elle est une fagon intime de chanter qui consiste a murmurer.

La bossa-nova n’est jamais lyrique ou dramatique, elle est néanmoins affective, tout en
pouvant parfois prendre des formes engagées.

C’est une respiration toujours en attente, qui n’est jamais fixée, finie, mais mouvante et
indéfinie.(...) Elle atteste la capacité de la samba a se transformer et & accueillir d’autres
formes musicales.(...).

Le caractére métis de la bossa-nova, se traduit par cette oscillation entre deux formes
musicales, elles méme décalées par rapport a la musique africaine, dont elles sont également
issues.

LE JAZZ" :

Le jazz est I’aboutissement (inachevé) d’un long processus d’évolution et de transformation
des musiques afro-américaines aux Etats —Unis (...) -

1l émerge progressivement depuis la fin du XIXeme siccle dans le contexte de formation de la
société nord-américaine, érigée sur le mode double du creuset et de I’exclusion.(...)
Cependant le jazz n’est pas qu’un simple évenement musical, marqué par un long parcours
nomade et de multiples transitions.

$°il bouscule la moindre orthodoxie musicale, il est aussi un instrument efficace pour faire
reculer la ségrégation raciale qui, ironie du sort, a tant contribu¢ a le voir naitre.

Non seulement il produit du métissage, mais il est aussi le produit de celui-ci (...) ses
caractéristiques spécifiques, un traitement sonore particulier et le swing.(...) le jazz oscille
entre les nuances par tension et détente simultanées, excitation et décontraction, rien n’est
certain.(...)

Ce balancement indécis se caractérise aussi par le swing, rythme dont Duke Ellington
précisait qu’il était essentiel :

»it don’t mean a thing if it ain’t got that swing » (Aucun sens s’il n’y a pas de swing).

Jamais vraiment binaire mais plutdt ternaire par inclination, le swing procéde par alternance
de ﬁguré syncopées, rarement prévisibles, mais excluant toute faute de mesure.(...)

Le jazz brouille les codes et ignore les notions d’exactitudes des notes et des sonorités. Il
cultive la variation et sa dynamique se présente comme une invitation a passer au-dela.

Ses particularités sonores et rythmiques se manifestent a I’écart des partitions, par une
improvisation dont I'importance confirme I’immense liberté de I’expressivité jazziste.(...)
expression de I’instant jamais identique.

P g Laplantine & A.Nouss, page 337, Op.Cit.
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LA JUNGLE, LE DRUM AND BASS '

Née en 1994 en Angleterre d’une improbable rencontre entre des tendances musicales a priori
inconciliables : le dub et le reggae jamaicain, la techno européenne et de Détroit le rap et le
hip-hop, mais aussi le jazz, les tambours africains, le son sans concessions, hardcore des raves
illégales.

De ces styles éclate la jungle : elle ne retient que quelques éléments, qu’a sa manicre elle
reconstruit, déplace a I’excés :

Uppercuts sonores de basses surdimensionnées, - déchirures, suraigué€s de stridences
industrielles, batterie syncopée en courses poursuites essoufflées.

Plus rien ne compte si ce n’est Pintensité et la dynamique d’un son qui proclame avec
détermination son urbanité et son instabilité.

Aujourd’hu,i ce son semble s’étre réduit a sa substantifique moelle : on parle moins de jungle
et bien plus de drum and bass (batterie et basse).(...)

C’est une certaine forme de dépouillement et de radicalisation d’une nouvelle esthétique
musicale.

Dépouillement des rythmes dont la binarité martelée reconfigure un espace rythmique
hypnotique et suffocant, sonorité distordue de basses aggravées (sub- basses) rampantes qui
semblent comme prendre au piége dans les profondeurs de I’asphalte la musique méme.

Mais aussi contraste d’instrument acoustique (...) toutes les influences de la musique noire
américaine et européenne se voient ainsi reconsidérées et reconstruites dans un plan musical
déformant qui suscite un inoui permanent.

Comme si une tension s’était déplacée.

LA »TECHNO »% :

« TECHNO » est I’abréviation de technologie.

Elle existe depuis 1985, mais au début des années 90, ce style va s’incarner en dizaine
d’autres versions différentes, entre autres :

[’ambient réveuse, les breakbeats apparentés au hip-hop.(...) La techno est une musique
définitive, elle sonne comme si elle était le produit de machines, c’est la musique en route
vers le son pur.

« Cette musique est en fait un bruissement, au sens abstrait, ou tout ce qui n’est pas réglé par
des lois et une périodicité reléve du bruissement » (Interview de Kittler Friedrich, Berlin,
1985)

' F Laplantine & A Nouss, page340, Op.Cit.
1> UIf Poschardt, DJ culture, page 330.édition kargo, aout 2002.
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La seule période que connaisse la techno c’est le « beat ». En tant que prolongement de la
« house » et de « ’acid », le rapport de la techno avec ce qui I’a précédée ressemble a celui du
free jazz avec le ragtime.

L’idée d’une dissolution des structures fixes et I’expérimentation sur la musique comme
matériaux sonore sont au premier plan dans la techno.

La techno fait du bruissement un état normal ; elle déplace les fronti¢res entre le bruit et la
musique.

De la méme fagon que les DJ hiphop inventerent avec le scratch une nouvelle dimension
sonore des platines, la techno a su soutirer aux ordinateurs, aux synthétiseurs et aux
sampleurs, tous les sons possibles et impossibles.

Les traces de ces morceaux qui ne sont pas fonctionnalisés rythmiquement et qui viennent
prendre la place de la mélodie, ne sont ni tonales ni atonales. Un nombre quasi infini de
« fractales » sonores est introduit « entre » les notes, non pas pour disparaitre dans un chaos
infini de possibilités combinatoires, mais pour se créer au cas par cas de nouvelles lois, dont
Pauditeur se rend compte rapidement a quel point, elles échappent a toutes classifications
« musicologiques ». '

Le mix techno'Scrée (...) un mode particulier de flux, qui, pour revendiquer une certaine
continuité temporelle, n’en fait pas moins appel & des coupures qui participent activement de
sa formation. Le morceau techno peut étre per¢u comme un fragment d’un. flux virtuel (...)
des passages quelconques se succédent et se superposent, ne procédant qu’a des variations au
sein d’une continuité.

Toutes ces définitions, sont a elles seules, des styles propres avec leur histoire et leurs
compositeurs, auteurs et interprétes, et pourtant elles se retrouvent toutes aujourd’hui, sous la
méme et grande banniére des » Musiques actuelles amplifiées ».

D’ou la notion de métissage qui ressort et que sont en finalité ces musiques :

Un » tout » composé de multiples individualités et de divers styles musicaux en constante
évolution, recherche, déplacement et confrontation.

Il n’y a d’actuel aux musiques dites actuelles, que le regard que leur portent les institutions et
1’ état.

Ces exemples et ces parcours historiques de chacun des styles (qui ne sont par ailleurs, pas
exhaustifs), évoquent a quel point, pour certain, qu’ils n’ont rien d’actuels et qu’ils ont au
contraire des histoires qui remontent pour quelques un d’entre eux au XIXeme siecle.

'6 ¥ Laplantine& A.Nouss, page 433, Op.Cit.
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b) ’enseignement de la musique, et la notion de métissage.

Je me questionne sur la quantité¢ de styles et de savoirs que regroupe cette famille des
musiques actuelles.

Quel tronc commun faudrait il envisager pour que le parcours d’apprentissage musical, puisse
au cours de rencontres, permettre & I’éléve de s’enrichir, de découvrir plusieurs esthétiques et
de progressivement définir son projet ?

De nombreux points communs a toutes ces musiques, peuvent faire 1’objet de cours
collectifs et de ce fait étre des passerelles entre les esthétiques et les différents cours :

Le travail sur le son, sur D’écoute, sur les langages musicaux, sur le rythme et les
polyrythmies, sur la notion de groupe et de soliste, sur I’écris et I’oralité, sur les notions de
nuances, sur la place de la mélodie, sur I’accompagnement et la création, etc...

L’¢éleve serait au coeur de cette « étoile ». En plein cceur du processus de métissage car, il
aurait un temps, pour découvrir des styles musicaux divers et variés, faire des rencontres et se
confronter a celles-ci, élaborer son projet au fur et & mesure de sa pratique et de ses
découvertes. Puis 1’éléve aurait alors, un temps pour se spécialiser.

Dans la définition du métissage que proposent F.Laplantine et A. Nouss, il y a ces notions qui
me semblent é&tre parfaitement en lien avec ce que sont les musiques actuelles :

»Le métissage est une pensée, et d’abord une expérience, de la désappropriation, de I’absence
et de D’incertitude qui peut jaillir d’une rencontre. La condition métisse est tres souvent
douloureuse. On s’éloigne de ce que ’on était, on abandonne ce que I’on avait.

« On rompt avec la logique de triomphaliste de ’avoir qui suppose toujours des domestiques,
des pensionnaires, des gardiens mais surtout des propriétaires (...)

En effet le métissage apparait plus elliptique qu’emphatique, plus énigmatique que
transparent. Il s’invente dans le jeu du glissement, de plis, de replis, et de métaphores qui
appelle une approche plus latérale que frontale (...)

Le métissage, contraire de ’autisme, est ce qui nous arrache a la répétition méme, a la
reproduction du compact dans un cadre délimité. Il n’est pas ce qui s’emboite ou se soude. II
ne se donne pas dans la constance et la consistance mais s’élabore dans le décalage et
I’alternance.

On reconnait le métissage par un mouvement de tension, de vibration, d’oscillation qui se
manifeste 4 travers des formes provisoires se réorganisant autrement. »

Les musiques actuelles comme le métissage, sont en continuel mouvement de transformation,
et se réinventent au fur et & mesure des rencontres.

C’est pourquoi, il est difficile de les faire cohabiter, avec une musique encore trop souvent
figée dans des procédés, de lecture, de création, d’interprétation et d’enseignement.
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Regard sur des lieux identifiés « musiques actuelles amplifiées »

LE BRISE GLACE a Annecy :

C’est le lieux identifié « Musiques actuelles amplifiées » d’Annecy. Il se décline sous le titre
« d’association musiques amplifiées ».

Dirigé depuis peu par un nouveau directeur - Bertrand Furic - et une équipe administrative
changée avec ’arrivée d’une nouvelle administratrice - Laurence Mary -.

Cet endroit est logé dans les anciens locaux de la MJC des Marquisats, prés de I’école des
Beaux Arts.

I.>association « Musiques amplifiées » est créée en 1995, et rejoint le Brise glace en 1998 et
sera alors la structure juridique du Brise glace. Aujourd’hui elle compte plus de 1200
adhérents.

Ce grand bateau naviguant sur les flots des musiques actuelles amplifiées est une
SMAC (Scéne Musique Actuelle), membre de la FEDUROK.

Ce lieu propose aux musiciens, aux artistes et aux publics, des studios de répétition et
d’enregistrement, un centre de ressources musicales, deux salles de concert, une de 100 places
et une de 483 places.

Aujourd’hui plus de 240 groupes viennent répéter dans ces locaux et 40 concerts payants sont
programmés dans la grande salle, tout au long de I’année ainsi que 40 concerts gratuits
programmés eux, au club

Depuis novembre1998, le Brise glace a pour projet d’étre un lieu de diffusion, de pratiques,
d’échanges, de formation et plus généralement d’innovation culturelle et artistique.

Le Brise glace agit en cohérence avec les dispositifs et réseaux existants.

Ceci se traduit par des collaborations ou des initiatives au sein des réseaux locaux et
départementaux (opération: ¢’est ma tournée.), régionaux, (agence musique et danse Rhone
alpe), transfrontaliers (I’ officieux), et nationaux (fédurok).

Le Brise glace destine la formation artistique et musicale, aux publics scolaires, aux amateurs,
et aux professionnels ; elle prend la forme de stages, de rencontre et d’accompagnement.

Ce lieu est un endroit propice aux rencontres musicales et artistiques, et de ce fait favorise
largement la création de groupes de rock et autres styles.

Ces partenariats avec de nombreux réseaux et autres lieux de diffusion permettent une
programmation trés éclectique et originale ; Un public trés large peut se faire plaisir avec ces
propositions.
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De plus, I’accompagnement de groupe est totalement en lien avec cette volonté de rapprocher
les lieux d’enseignement et de diffusion.

Cette année 2005/2006 verra peut étre des professeurs du conservatoire intervenir au Brise
glace au prés de groupes qui en feraient la demande, et des groupes du Brise glace au
conservatoire a la recherche de clarinettistes, flGtistes et autres violonistes pour des concerts
improvisés.

LA REGIE 2C a Grenoble :

La régie 2c, est un projet centré sur I’accompagnement des pratiques dans le secteur des
musiques actuelles amplifiées.

La régie est dotée de la personnalité morale et de I’autonomie financiére créée par la ville de
Grenoble en juillet 2001. '

Ce dispositif novateur offre une large place a la formation et a I’accompagnement des
pratiques.

L’activité s’appuie sur deux équipements : La chaufferie, et le Ciel.

En étroite collaboration avec le CNR (Conservatoire Nationale de Région), la régie propose
également un projet spécifique de formation musicale destiné aux musiciens et aux groupes.

La Chaufferie :

Propose quatre studios de répétition (5 euro/heure), une scéne pour les répétitions montées et
Concerts, et une salle festive.

Un programme de formations :

Celui-ci tient compte de 1’évolution des musiques actuelles et des parcours des musiciens.
- Des modules de cours d’instruments et de pratique collective hebdomadaires au trimestre ou
a ’année.
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- Des cours de formation musicale et de musiques assistées par ordinateur au trimestre, ainsi
que des ateliers chanson permettant d’aborder le travail d’¢criture, de composition,
d’interprétation & partir des idées des participants.

Les modules courts d’un trimestre permettent de répondre aux besoins des musiciens qui ont
déja une pratique en groupe et des formations plus longues sont proposées aux musiciens
débutants et a ceux qui désirent bénéficier d’une formation plus intensive pendant une saison
entiére.

L’accompagnement :

L’accompagnement de groupe se fait sur une saison enticre. Les musiciens sont suivis par un
intervenant référent dans divers travaux du groupe (mise en place du set, préparation d’un
enregistrement).

Des rencontres ponctuelles avec des personnes extérieures permettront d’appréhender
globalement I’environnement professionnel d’un groupe.

La résidence :

La résidence s’adresse 4 des groupes confirmés ayant un répertoire constitué et souhaitant
travailler la mise en place de leur set en condition de scéne.

Elle peut s’accompagner d’un soutient artistique et/ou technique selon les objectifs du groupe,
par des intervenants formateurs de la Régie 2c. La résidence se conclut par un concert gratuit.

Le ciel :

Le ciel est le deuxiéme équipement de la Régie 2c¢, il est un lieu de résidence et de création.
Il propose un accompagnement personnalisé aux groupes en voie de professionnalisation.
Il y a tout d’abord I’écoute préalable d’un enregistrement du groupe.

S’il est retenu, il y a une rencontre et une visite des lieux, puis le groupe accepte de respecter
une convention d’objectifs qui précise les points suivants :

- Les moyens mis a disposition (local, salle, formation, techniciens)

- Les objectifs poursuivis par le groupe : création du répertoire, enregistrement, préparation
d’un live, stratégie de développement.

- Durée du soutient en fonction des objectifs du groupe.

- Les modalités d’évaluations.

Aujourd’hui le Ciel accompagne en résidence onze groupes.

J’ai eu la chance de faire partie de I’histoire de la Régie 2¢ pendant deux ans en tant
qu’intervenante formatrice au prés des groupes en résidence aux Ciel, ainsi qu’au pres de
groupes en résidence & la chaufferie. Je donnais également des cours de chant.
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Je remarque, que deux ans plus tard, la proposition de formation s’est affinée et répond encore
mieux aux demandes et aux besoins des musiciens amateurs et des débutants.

Que la programmation n’a de cesse de proposer des dates aux groupes locaux émergents, et
aux groupes d’autres régions afin de maintenir un désir de curiosité sur ce qui se fait « ici et
ailleursy et favoriser les rencontres entre les genres musicaux les plus divers, et les publics,
artistes et utilisateurs de ce lieux.

Cette Régie 2c est, aujourd’hui, I’outil idéal pour répondre aux besoins de formation dans le
domaine des musiques actuelles et des musiques en général.
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CONCLUSION

Les musiques actuelles sont, comme le métissage, le résultat inachevé de provocations, de
rencontres, d’affrontements et de confrontations d’individus, et de genres musicaux.

Elles nous poussent & nous remettre en question et a remeitre en question les systemes dans
lesquelles nous sommes.

Avujourd’hui il faut poser les pierres de la réforme de I’école de demain. Prendre en compte le
role social de ’école et »''dépasser les représentations forgées autour des oppositions
habituelles :

Savant/populaire, enseignement/apprentissage, musique/technique,institution/autodidaxie... »
Tl faut aussi repenser aux notions de compétences des musiciens appelés a travailler sur cette
réforme, ainsi que le role d’accompagnement des pratiques de toutes les esthétiques.

Pouvoir penser une école qui soit en constante évolution, afin d’éviter ’immobilisme et 1’état
stationnaire des modes de pensées et de fonctionnement.

Permetire a I’éleve d’aller de ’avant, se confronter avec d’autres, rencontrer d’autres
esthétiques et apprendre.

Envisager un devenir de sa rencontre avec l'autre et découvrir différentes fagons de voir,
d’autres fagons de faire et d’enseigner les musiques, la musique ?

7 Eddy Schepens , conclusion page260&261, des rencontres du 2&3mars 2005 au Cefedem de Lyon.
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ABSTRACT :

Aujourd’hui I’école de musique est en mutation.

La prise en compte des musiques actuelles dans les lieux d’enseignement nous incite a revoir
toutes les notions d’enseignement, d’accompagnement et d’esthétiques. C’est a travers la
notion du métissage, que ce mémoire développe I'impact des musiques actuelles amplifiées

dans les écoles de musiques et conservatoires.

Mots clefs :
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