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Livres

Molto espressivo
Betsy Jolas
L’Harmattan, Paris, 2000 (265 pages).

UNE EXPRESSION TRANQUILLE
Les textes de Betsy Jolas rassemblés par Alban
Ramaut témoignent de la sensibilité singuliere
d’une compositrice qui s’est toujours montrée
libre, et dont le parcours ne se rattache a aucune
école particuliére. Adoptant un ton de sincérite et
de simplicité qui en forment le trait distinctif, ils
sont parcourus par un souci qui est comme le
leitmotiv du livre: cerner ce qui résiste a I'analyse
rationnelle, percer le mystére de la musique, la
ou les catégories trop bien définies echouent.
Ainsi, les conférences prononcées a Berkeley en
1981 constituent le cceur du livre. Elles traitent
préciséement des questions d’expression, dans
une traversée de |'Histoire qui mene de Machaut
a I'époque contemporaine, en plusieurs étapes.
Elles culminent dans une réflexion a partir de la
célebre phrase de Stravinsky sur I'impuissance
de la musique a exprimer quoi que ce soit. Le
souci de Betsy Jolas, c’est justement de fonder

Kurt Weil ou la conquéte des masses.
Pascal Huynh
Actes Sud, Arles, 2000 (462 pages, 189 FF).

I’expression dans le travail de structuration musi-
cale; elle insiste plusieurs fois sur I'idée d’une fu-
sion entre I’émotion et I'intelligence — on pourrait
parler, a propos de ses réflexions comme de sa
musique, d’une intelligence du cceur. Le refus du
manichéisme qui regne encore si fort dans la
sphére musicale se retrouve dans I’évocation
colorée des cours de Milhaud et de Messiaen
qu’elle suivit au Conservatoire de Paris, avant de
leur succéder a tous deux comme professeur de
composition et d’analyse, ou dans les prises de
position vis-a-vis de la musique sérielle. Elle re-
léve ainsi cette stupide opposition entre la mu-
sique sérielle et la musique «normale», qui re-
pond, selon elle, au climat de guerre froide qui
prévalait apres la guerre: elle insiste sur la notion
d’«engagement», qui lie les enjeux esthétiques
aux enjeux politiques. Parlant de Debussy, elle
elit Pierre Boulez comme son plus fidele succes-

LA CONQUETE DES MASSES: CHIMERE OU REALITE?

La trajectoire de Kurt Weill a quelque chose
d’emblématique, et la parution de la premiére
biographie consacrée au compositeur en fran-
cais (!) apparait au moment méme ou la question
du rapport entre art «savant» et art de masse se
pose avec une nouvelle acuité. L'idée d’investir
les formes et les lieux de production d’un art
destiné non plus a des élites mais aux masses
elles-mémes, poursuivie par Weill de Berlin a
Broadway, correspond a un double impératif: la
liquidation du romantisme et du symbolisme
apres la Premiére Guerre au profit d’'un art
réaliste qui s’inscrit dans le mouvement général
du néo-classicisme, I'engagement politique qui
s’appuie sur la révolution technique dans le
domaine artistique. Il s’agit de retourner le
sentimentalisme petit-bourgeois en une forme
de conscience critique fondée sur Pironie, et
d’abandonner les formes de la musique absolue
ou celles de I'opéra traditionnel au profit de
formes nouvelles comme le théatre musical ou le
film. Il en résulte un mode de travail collectif que

Benjamin a souligné dans son célébre texte sur
«I’ceuvre d’art a I'époque de sa reproductibilité
technique». Mais il conduit aussi a prendre en
compte un parameétre nouveau dans la réception
meéme des ceuvres, en contradiction latente avec
le but politique avoué (celui d’une prise de
conscience): cette «attention flottante» dont parle
le philosophe, et qui suscita la perplexité critique
d’Adorno. Ce n’est pas seulement la figure de
I'artiste romantique chargé du sacerdoce spiri-
tuel arraché a I'Eglise dans I'Europe post-révolu-
tionnaire qui est ici liquidée, et avec elle celle
d’un art «<messager de l'indicible», mais aussi la
fonction autonome de I'ceuvre, qui crée son
propre monde et ses propres valeurs, comme
une forme de I'ldéal. La musique de Weill s’inscrit
dans un systéme de production qui lui dicte pour
une grande part son contenu et sa forme. C’est
bien sur cette base qu’il faut unifier les deux
images du compositeur: celle du collaborateur
de Brecht dans le Berlin de I’entre-deux guerres,
et celle du «Schnellamerikaner», selon la formule

seur: «J’ai souvent pensé que si Debussy dans
sa solitude avait di avoir, ne serait-ce qu’un seul
héritier, ce pouvait étre Pierre Boulez...» (p. 153).
Dans une préface un peu laborieuse, ot son nom
n’est d’ailleurs pas mentionné, Alban Ramaut
dit justement que les écrits de Betsy Jolas «pro-
posent une introduction au fait de composer»
(p. 23). Dans une note, il laisse entendre que les
manuscrits originaux ont été retouchés par
I'auteur, peut-étre dans le sens d’une révision
de certaines positions (qu’il aurait été juste, du
coup, de mentionner). En tous cas, il aurait di
corriger I'erreur faite au sujet de I'Omaggio a
Joyce de Berio, qui n’est pas fondé sur Finne-
gan’s Wake, comme [|'écrit Jolas, mais sur un
chapitre d’Ulysses (p. 210). Philippe Albéra

de Bloch citée par Pascal Huynh, qui s’integre
immédiatement aux conditions de production
artistique et au milieu américains. «L’Américain
instantané veut établir une rupture totale avec
I'autre bord. Il dédaigne méme de parler alle-
mand; sa haine de I'’Allemagne se mue en haine
propre» disait Bloch. Et Weill: «Je me sens com-
plétement américain et ne regarde pas derriere
moi. L’Amérique représente pour moi le dévelop-
pement de ce que j’ai accompli en Europe; et je
suis heureux que ce soit my country!» (citations
pages 323 et 343). La séduction exercée par les
ceuvres allemandes, et la méconnaissance pleine
de mépris pour les ceuvres américaines renvoient
a un méme paradigme. Au demeurant, on notera
avec objectivité que Weill s’est beaucoup répété,
et que les formules mélodiques ou rythmiques
qui ont fait son succés se retrouvent a de nom-
breux exemplaires, conformément d’ailleurs au
principe d’un art industriel qui renonce a I'aura
d’une écriture fondée sur la force de Iidée et
I’originalité du style.



Pascal Huynh retrace avec beaucoup de préci-
sion le parcours weillien, intégrant les commen-
taires sur les ceuvres au récit biographique lui-
méme (des commentaires qui restent trop
descriptifs par ailleurs). La lecture d’un ouvrage
bien documenté mais semble-t-il écrit rapide-
ment, ne serait-ce que pour coincider avec le
centenaire de la naissance du compositeur, ne
répond toutefois pas tout a fait a I’enjeu de son
titre. La question esquissée ici — la transforma-
tion de I'art dans son rapport aux masses — n’est
pas véritablement traitée. Weill n’est pas situé de
maniére tres profonde dans un contexte culturel
que Huynh avait en partie présenté dans son
précédent livre sur la musique sous la Répu-
blique de Weimar (voir Dissonance n° 60). Au-
dela de la meilleure connaissance d’un composi-
teur qui realise I'ambition de la «conquéte des
masses» par son succes loin au-dela des
spheres de la musique classique (mais il faudrait
aussi signaler sa récupération par les institutions
mémes qu’il combattait), la trajectoire de Weill
renvoie a une question tres actuelle. Le débat
plus ou moins latent entre les tenants de la mo-
dernité et leur contempteurs (les Barricco et
autres Comte-Sponville), celui d’une évolution
musicale qui s’inscrit dans la continuité «pro-
gressiste» de la tradition européenne et d’un
changement radical vers la simplification et I'effi-
cacité «sociale» (a travers des figures comme
Adams, Glass et autres) a ses racines dans la po-
sition radicale de Kurt Weill. La structure des

Monsieur de Saint-George, le négre des Lumiéres
Alain Guédé
Actes Sud, Arles, 1999 (312 pages, 149 FF).

BENI DES DIEUX

Les études de Conservatoire ne laissent guere de
trace, chez les étudiants, de la musique du
Chevalier Saint-George, compositeur, violoniste
et escrimeur du plus haut talent, qui domina la
scene parisienne dans une époque troublée par
la Révolution, mais entra dans un long purgatoire
apreés sa mort. L’homme qui naquit en 1939 a
Basse-Terre était le résultat de I'union entre un
noble frangais, un planteur parti faire fortune
dans les Caraibes, et une esclave d’origine séné-
galaise, amenée avec tant d’autres dans ces iles
lointaines pour fournir de la main d’ceuvre docile
et gratuite. Le récit d’Alain Guédé ne s’embar-
rasse pas d’exigences musicologiques: c’est
moins I'ceuvre et le style du compositeur, traités
sur un mode journalistique, que sa biographie
qui fait 'objet du livre. Il faut dire que celle-ci est
exceptionnelle: ce métis qui séduit la noblesse
par ses multiples talents, mais aussi par sa beau-
té, tout en devant renoncer a tout lien affectif du-
rable & cause de la couleur de sa peau — Guédé
laisse entendre que la mélancolie qu’il exprime
dans ses ceuvres provient en bonne part d’une

songs, relevée autrefois par Adorno comme
faussement simple, le principe du théatre épique,
avec son fameux «effet de distanciation», doivent
encore étre confrontés a la critique schoenber-
gienne que le compositeur a concentrée dans sa
propre comédie Von heute auf morgen et dans
son texte sur le «style et I'idée», qu’on retrouve,
sous une autre forme, dans I'opéra de Berg Lulu.
Force est toutefois de constater que cette pé-
riode de la production de Kurt Weill, intégrée a
I’histoire de la musique «savante», débouche sur
des piéces et des mélodies qui appartiennent
presque davantage a la sphere de la musique de
divertissement ou de la chanson (période pari-
sienne), puis a celle de la comédie musicale
américaine. A cet égard, la parution d’un disque
regroupant les airs de Marie galante et de di-
verses chansons du début des années trente est
éloquente: la distance est ténue avec I'art de la
chanson frangaise de I’époque et avec des mu-
siques d’ambiance au réle social limité (disque
assai MU 750, avec la chanteuse Loes Luca
et un ensemble dirigé par Giorgio Bernasconi,
comportant des documents d’archives avec les
grands chanteurs francais d’avant-guerre). Elliott
Carter, qui s’émerveillait dans ses critiques de la
faculté d’adaptation de Weill au style populiste
ameéricain lié a la politique de Roosevelt, parlera
rapidement de I'exigence d’une musique «du-
rable», écrite a I’écart des contraintes mar-
chandes, que Huynh résume a propos de Weill
dans I'impératif selon lequel il «fallait créer des

telle impossibilité - fut d’abord I’éléve de Leclair
et de Gossec avant de jouer un réle de premier
plan a la téte du «Concert des Amateurs», puis
de la «Société de concerts de la Loge Olym-
pique», considérés comme les meilleurs de I'Eu-
rope. Sa virtuosité comme violoniste n’a d’égal
que sa rapidité aux armes, qui lui vaut le titre de
meilleur escrimeur francgais. Auteur de quatuors,
de concertos pour violons, et aussi d’opéras et
d’airs, il se pose en rival de Mozart, commande
et créé les Symphonies parisiennes de Haydn,
anime la vie musicale avec une énergie remar-
quable, se distingue par son intelligence, sa civi-
lité et sa générosité; logé dans I'un des plus
somptueux hétels particuliers de la Rive Gauche,
il devient méme le directeur de I'Opéra Royal. A
plusieurs reprises, il voyage a Londres, ou il se pré-
sente a la fois comme musicien et comme escri-
meur de haut niveau. Cavalier émérite, il créera
un régiment de Noirs et de métis, la Iégion Saint-
George, pour défendre la Révolution sur son
front nord, dans la région de Lille (parmi les mille
soldats recrutés, il y aura le pere d’Alexandre

mélodies aptes a emporter les suffrages du
public», ce qu’lra Gerschwin confirmait par ces
mots: «savoir dire "je t’aime” en trente-deux me-
sures» (p. 311). La question de la mélodie est
toujours au cceur des problémes d’une écriture
musicale nouvelle; I'art de Kurt Weill, en privilé-
giant cette dimension sur toutes les autres, dans
un sens traditionnel (la mélodie accompagnée,
sur un rythme régulier) offrait une moindre résis-
tance aux diverses récupérations dont il a été
I’objet, de son vivant comme apres sa mort. Et
I’'utopie d’une fusion entre le théatre d’idées et le
théatre de divertissement, qui fonde le projet es-
thétique du compositeur (sur la base d’un rejet
de la musique absolue) a débouché sur des am-
biguités problématiques. Il faudrait en ce sens
comparer la trajectoire de Weill avec celle de
Hindemith, qu’elle croisa un temps a Baden-
Baden: dans un cas, I'esthétique du divertisse-
ment semble I'emporter; dans 'autre, il y a retour
a la musique absolue sous une forme acadé-
mique. Neues vom Tage (qu’on ne joue jamais)
est bien davantage «composé» que L'Opéra de
quat’sous (qu’on joue beaucoup). Mais les deux
voies menent a des impasses esthétiques pa-
tentes. Faut-il penser qu’en des temps ou I'art
a pour mission de dessiner les formes de la ré-
sistance et de l'utopie, des temps auxquels
méme les prophéties sur la «fin de I'histoire» ne
semblent pas pouvoir mettre fin, les synthéses
ne sont que des chimeres? Philippe Albéra

Dumas...).
plexes, et d’'une certaine méfiance, malgré son

Victime de jeux de pouvoir com-

habileté a déjouer les intrigues, il passera dix-huit
mois dans une prison a Houdainville, avant de re-
trouver sa place dans le monde musical parisien,
a l'intérieur du cercle de la famille d’Orléans. Se-
lon Guédé, c’est le rétablissement de I'esclavage
par Napoléon, trois ans apres la mort de Saint-
George en 1799, qui précipite cet homme éton-
nant dans les ténébres de I'histoire. Celui que
I’on nommait le «Voltaire» ou le «Watteau» de la
musique meérite de sortir d’'un oubli de deux
siecles, malgré les travaux publiés au début des
années vingt par Lionel de La Laurencie (a la
grande époque de la musicologie frangaise...).
Ce livre introductif, écrit d’'une plume plaisante,
et qui s’attache beaucoup au contexte histo-
rique, donne envie de mieux connaitre ’homme
brillant et hors du commun qu’était Joseph
Boulogne, dit Chevalier Saint-George; il peut en-
trainer un regain d’intérét pour la musique du
compositeur, ici reléguée a I'arriere-plan. C’est
son principal mérite. Philippe Albera
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Igor Strawinsky: Poétique musicale sous forme de six lecons

Edition établie, présentée et annotée par Myriam Soumagnac.

Paris: Flammarion, coll. Harmoniques, 2000, 189 pp. (avec illustrations), 130 FF.

POETIQUE A QUATRE MAINS
Rééditée pour la troisieme et derniére fois en
1952, la Poétique musicale d’lgor Strawinsky
meéritait bien un nouveau rhabillage éditorial.
Pour la collection «Inharmoniques» de Flamma-
rion, Myriam Soumagnac a réédité un texte
dont on voudrait bien écrire qu’il est fondamental
pour I'esthétique musicale de Strawinsky — et
donc du XX¢ siecle... — n’était-ce la réputation
quelque peu entachée de I'ouvrage, depuis que
I’on sait qu’aucune phrase n’est sortie de la
plume du compositeur.

En 1939, Strawinsky doit mettre au point six
conférences dans le cadre des prestigieuses
Charles Eliot Norton lectures de I'Université de
Harvard, Massachusetts. Il sait que son frangais
écrit n’est pas parfait; il connait Roland-Manuel
de longue date, apprécie son érudition et le godt
qu’il partage avec lui pour des compositeurs
alors plutét décriés comme Bizet, Gounod et
Glinka. Quoi de plus naturel que de faire appel a
lui pour l'aider a rédiger ses conférences?
Celles-ci seront prononcées le 18 octobre de
cette méme année, et connaitront trois éditions
successives: la premiere par Harvard University
Press en 1942 (reprise en bilingue en 1970); la
deuxieme en 1945 chez I'éditeur parisien Janin
mais amputée de la cinquieéme lecon intitulée
«Les avatars de la musique russe», dont le ton fut
jugé trop provocateur par les éditeurs, et I'édition

de 1952 qui restitue l'intégralité des six lecons
(Plon, coll. «<Le bon Plaisir»).

Myriam Soumagnac aurait-elle choisi d’editer
cette Poeétique avec pour auteurs les noms
apposés de Strawinsky et de Roland-Manuel, le
«negre» de I'affaire, voire de Pierre Souvtchinsky,
autre pére spirituel de I'ouvrage, notamment en
ce qui concerne la réflexion sur le temps musical,
que personne aujourd’hui n’en aurait été tres
choqué. Pourtant, c’est une fois de plus le nom
de Strawinsky qui régne en seul maitre sur la
page de titre. Et pour cela, Soumagnac avance
ses arguments dans une préface somme toute
convaincante et bien étoffée par des témoi-
gnages, ceux de Claude Roland-Manuel, fils du
«rédacteur» de la Poétique, et de documents,
pour la plupart inédits: extraits de lettres a
Strawinsky (Fondation Sacher) et de lettres de
Strawinsky a Roland-Manuel communiquées a
I’éditeur par Claude Roland-Manuel.

«Doit-on considérer cet ouvrage comme authen-
tique, dans la mesure ou I'on sait que pas un mot
n’en a été écrit par Strawinsky? Il semble que le
monde musical ne se soit pas vraiment posé la
question» se demandait en 1982 Boucourechliev
dans son Strawinsky. Oui, répond Soumagnac, la
Poétique est malgré tout authentique, et cela
méme si Strawinsky n’en a pas rédigé une seule
ligne; oui, Roland-Manuel a fait office de trans-

Causeries sur la musique. Entretiens avec des compositeurs.

Danielle Cohen-Levinas
L'ltinéraire, I’'Harmattan, 1999 (355 pages, 180 FF)

A DEUX VOIX

Les Causeries sur la musique qui viennent de pa-
raitre dans la collection «Dialogues» dirigée par
Danielle Cohen-Levinas sont une série d’entre-
tiens (18 au total) avec des compositeurs pour
la plupart francais. L'ouvrage est constitué
d’une récollection d’entretiens (tous menés par
D. Cohen-Levinas), effectués soit dans le cadre
de I'IRCAM, soit dans le cadre de la revue
La regle du jeu, ce qui explique que certains
compositeurs (Manoury, Levinas) font I'objet de
plusieurs entretiens. Le panorama de ces Cause-
ries, méme s'il rassemble des compositeurs
venus d’horizons divers («de toutes tendances
esthétiques et explorant une transversalité de
générations») tels Aperghis, Stroppa, Grisey,
Ferrari ou Xenakis, n’est pas (et n’entend pas
étre) exhaustif. Les entretiens ne sont pas tous
égaux (50 pages pour Dusapin contre 2 pour
Aperghis). Les réponses sont ainsi volubiles, en
particulier lorsque les auteurs, a partir de ques-
tions relativement générales, partent sur un cer-
tain nombre d’idées précises (Fausto Rominelli),
ou restent au contraire relativement laconiques

(Aperghis). Ceci ne favorise pas forcément les
comparaisons (I’ouvrage semble avoir voulu évi-
ter I’élaboration de trop stricts paralléles), mais il
est intéressant tout de méme de voir comment
d’un auteur a l'autre la formulation d’un méme
constat (relatif au «malaise concernant le statut,
la forme et la place du concert de musique
contemporaine») est susceptible de caractérisa-
tions fort différentes (I'indifférence d’Aperghis, les
craintes de Ferrari, les expériences de GCrisey,
I'impératif autoritaire de Manoury).

Les titres des entretiens laissent deviner que les
compositeurs ont choisi d’aborder des centres
d’intérét qui leur sont propres: le lecteur est invité
a rentrer dans le monde («le débat») proposé
par chaque compositeur plutét que d’interpo-
ler entre différentes positions. Le déroulement
méme des entretiens laissé a la relative apprécia-
tion des auteurs permet d’aborder des théma-
tiques qui visiblement leur sont chéres. C’est
notamment le cas pour Michael Jarrell dont les
propos s’orientent rapidement vers les rapports
personnels qu’il entretient avec le domaine de la

cripteur-arrangeur-rédacteur de ses conversa-
tions souvent tres informelles avec le composi-
teur — en témoignent les brouillons, dont une
vingtaine de feuillets sont reproduits en fin d’ou-
vrage. Oui, Strawinsky a sans doute joué avec le
feu en abandonnant I'essentiel de sa pensée 3
un «ordonnateur» extérieur, dénaturant ainsi son
essence méme, a savoir sa forme. Une réponse
qui n’en est pas une, dans la mesure ou Sou-
magnac, elle-méme disciple de Roland-Manuel,
estime que ce dernier n’a, malgré le travestisse-
ment d’une écriture étrangére, en rien trahi la
pensée du créateur, donnant ainsi raison au mot
de Souvtchinsky pour qui les livres de Strawinsky
resteront a jamais des objets «étranges, compo-
sites, baroques, voués a I'appreéciation, au juge-
ment, a une certaine méfiance méme [...] des
chercheurs de vérité». Jacqueline Waeber-Diaz

Signalons que dans la méme collection, Flamma-
rion republie les Mémoires de Berlioz, déja appa-
rues dans deux formats antérieurs (dont celui
du livre de poche en GF), en un seul volume. Ou-
vrage dont il est inutile de dire 'importance pour
la connaissance du compositeur et celle de la
musique de son époque, et dont la lecture, grace
a un style brillant, est extrémement agréable.

Hector Berlioz: Mémoires, éditées par Pierre
Citron, Paris, Flammarion, 2000, 631 p. 149 F

peinture. D’autres entretiens sont musicalement
plus techniques. La proportion de compositeurs
représentés ayant travaillé dans le contexte de
'IRCAM laisse émerger une série de considéra-
tions sur certains outils technologiques et in-
formatiques et leur valeur d’usage, contrastant
avec le ton assez personnel et anecdotique de
certains entretiens (Dusapin). Bonnet, Saariaho
ou Stroppa affichent une décision rigoureuse
(faisant appel a la caution de Locke) et soucieuse
de didactique dans leur maniere de répondre aux
questions.

Le lecteur peut s’interroger sur ce qu’il est en
droit d’attendre en marge des ceuvres des pro-
pos d’un compositeur. Il est vrai que I'attente
d’une expression personnelle ne doit pas réduire
I’intervention du musicien au simple exercice
d’un commentaire particulierement avisé de
ses piéces, méme si certains compositeurs sé
prétent volontiers au jeu (Saariaho). Le propos
s’applique donc davantage ici aux sujets géné-
raux, tels la maniére d’aborder I'opéra (Dazz,
Paris) ou les institutions (Manoury). Conjugués au



présent, ces entretiens ont donc la valeur de
témoignages relativement libres, et malgré le
large éventail de compositeurs représentés, ils
ne font pas apparaitre de clivage entre les géné-
rations. Au contraire, les entretiens de Grisey
ou Xenakis s’inscrivent en sympathie avec les
travaux de compositeurs plus jeunes, s’accor-
dant sur la conjonction d’une exploitation des
techniques informatiques et des opportunités
laissées par un domaine de la représentation
qui semble subsumer des questions naguére de-
volues a la spatialité.

Pierre Monteux
Jean-Philippe Mousnier
L’Harmattan, Paris, 2000 (335 pages).

L’ART DE BIEN CONDUIRE

Signalons chez le méme éditeur (toujours proli-
fique) cette monographie de Pierre Monteux par
Jean-Philippe Mousnier, riche de documents et
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Stroppa avance que I'idée de gestion de la syn-
these sonore (Saariaho) marque la fin d’une pé-
riode de déconstruction strictement analytique
du timbre pratiquée par I’école spectrale dans les
années 80. L'utilisation de logiciels qui générent
une nouvelle logique de représentation et de re-
lations (Bonnet) semble aussi assurer une transi-
tion vivante et continue de cet héritage (Levinas).
C’est un peu le paradoxe (sinon I'objectif) de cet
ouvrage de nous présenter des compositeurs en
situation moins concurrentielle que synergique
et dans le méme temps relativement débarrassés

de compilations diverses (notamment des entre-
tiens inédits), qui s’attache notamment a une
analyse de I'art d’un chef d’orchestre qui a mar-
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Mythos Cage Claus-Steffen Mahnkopf (Hg.) Wolke Verlag Hofheim 1999, 271 S.

Das Bach-Lexikon. Michael Heinemann (Hg.) Laaber-Verlag, Laaber 2000, 623 S.

Bach Handbuch. Konrad Kiister (Hg.) Bérenreiter, Kassel und J. B. Metzler, Weimar und Stuttgart 2000, 997 S.

de positions théoriques, chaque compositeur
agissant comme si la parole lui était donnée, et
non comme s’il devait se présenter. Absous de
polémiques, le ton de I'ouvrage se trouve apaisé.
C’est aussi ce qui préside au regroupement taxi-
nomique lache des entretiens censé favoriser
I’<immersion du lecteur dans un monde d’idées
et d’élaboration a découvrir et a connaitre»
(Cohen-Levinas). Thomas Sylvand

qué son époque, et dont les enregistrements
demeurent des références. Philippe Albéra

«Ins Ungewisse hinauf...» Johannes Brahms und Max Klinger im Zwiespalt von Kunst und Kommunikation Jan Brachmann Bérenreiter-Verlag, Kassel 1999, 254 S.

Soviel Musik war nie. Von Mozart zum digitalen Sound. Eine musikalische Kulturgeschichte Klaus Peter Richter Luchterhand Literaturverlag, Miinchen 1997, 236 S.

Hans Pfitzner. Leben - Werk - Dokumente Johann Peter Vogel Atlantis Musikbuch-Verlag, Ziirich / Mainz 1999, 356 S.

Paul Sacher. Musiker und Mazen. Aufzeichnungen und Notizen zu Leben und Werk Jiirg Erni Schwabe, Basel 1999, 215 S.

Komponisten des 20. Jahrhunderts Martin Demmler reclam, Stuttgart 1999

58/59



	Livres

