Arnold Schoenberg

Biographie (tirée du site de ’'IRCAM)

Compositeur, pédagogue et théoricien autrichien, naturalisé
américain, né a Vienne le 13 septembre 1874 et mort a

Los Angeles le 13 juillet 1951.

Arnold Schoenberg, ainé de trois enfants, doit quitter le collége
a I’age de seize ans, a la mort de son pere, pour s’engager dans
la vie active. D’abord apprenti dans une banque jusqu’en 1895, =
il assumera ensuite diverses taches lui permettant de se
consacrer quasi exclusivement a la musique.

Marié en 1901 a Mathilde Zemlinsky (la sceur du compositeur)
dont il aura deux enfants, il épouse en 1924, un an apres la disparition de celle-ci, Gertrud
Kolisch qui restera a ses cotés jusqu’a la fin de sa vie. Trois enfants naitront dont I’ainée,
Nuria, épousera Luigi Nono en 1955.

Hormis quelques legons de contrepoint avec Alexander von Zemlinsky, il apprend et
comprend 1’essentiel de ’écriture musicale par la lecture des grandes ceuvres du passé et
dans I’interprétation d’un trés vaste répertoire de musique de chambre, essentiellement
comme violoniste mais aussi comme violoncelliste. Cette expérience, qui irriguera toute son
ceuvre, alimentera ainsi de nombreuses démonstrations dans ses grands traités (harmonie,
composition, esthétique).

Dés 1903, il enseigne I’harmonie et le contrepoint a Vienne (école privée d’Eugénie
Schwarzwald) ; I’activité de professeur restera au cceur de toute son existence, de Berlin
(1926, a I’Académie des Arts) a Los Angeles (UCLA jusqu’en 1944) et se prolongera a
travers des cours privés. Longtemps apres les premiers éleves Anton Webern et Alban Berg
(1904), avec lesquels se forme ce que I’histoire retiendra sous le nom de Seconde école de
Vienne, de nombreux autres créateurs suivront ses cours, dont Hanns Eisler (1919) et John
Cage en 1935 lors de séminaires d’été. Sa conscience aigu€ de la nécessité de transmettre un
savoir se concrétise, sur un plan strictement artistique, dans la fondation de la Société
d’Exécutions Musicales Privées (1918-1921) dont les activités furent suspendues pour des
raisons essentiellement financiéres.

En 1903, il rencontre Mahler a Vienne ; revenant sur les réserves qu’il avait formulées
jusqu’alors sur I’ceuvre de ce dernier, Schonberg lui vouera une admiration indéfectible
apres avoir entendu la Troisieme Symphonie. Le départ de Mahler pour les USA, en 1907
coincide, curieusement avec les premiers pas dans la grande traversée des années 1907-1909
ou la musique tonale basculera alors irréversiblement vers I’inconnu par la dissolution des
fonctions classiques de I’harmonie d’abord, puis, ce qui est plus crucial encore, celle des
reperes thématiques : Deuxiéme quatuor a cordes, Piéces pour piano op. 11, Livre des
Jardins suspendus op. 15, Pieces pour orchestre op. 16, monodrame Erwartung op. 17, ...

Lors de son séjour premier a Berlin (1901), Schoenberg rencontre Richard Strauss dont
I’influence marque le poéme symphonique Pelléas et Mélisande op. 5 ; le second (1911) le
fera croiser Ferruccio Busoni — défenseur de la nouvelle musique avec qui les rapports sont
plut6t bons — mais c¢’est avec Kandinsky (rencontré a Munich) qu’il échangera une longue et
précieuse correspondance (1911-1936). Apres les turbulences et leur relative accalmie
(Pierrot lunaire op. 21, Quatre chants op. 22) la période 1915-1923 voit un certain repli de
I’invention au profit de multiples transcriptions mais surtout, et en méme temps que la
réflexion sur la future composition avec douze sons, 1’essor d’une profonde pensée
religieuse qui gouvernera la création a venir depuis I’immense oratorio inachevé L 'Echelle
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de Jacob (1916) jusqu’aux Psaumes des derniéres années, en passant par Moise et Aaron
(1932) et Kol Nidre (1938). Durant cette période, le compositeur s’engage dans 1’avant-
garde viennoise en fondant I’ «Association d’auditions musicales privéesy, afin de faire
entendre les musiques contemporaines les plus avancées. Les concerts sont hebdomadaires,
les auditeurs doivent adhérer a 1’ Association. Chaque soirée est précédée d’une conférence
introductive. Les principes de ces concerts : fidéelité absolue des exécutions, auditions
répétées des mémes ceuvres et soustraction des concerts a I’influence corruptrice de la vie
musicale officielle, refus de la compétition commerciale, indifférence envers toutes les
formes d’échec ou de succes. De grands compositeurs participeront a ces concerts :
Debussy, Ravel, Bartok, Mahler, Stravinsky...

L’adoption de la technique sérielle (1923) s’inscrit ainsi a la fois dans la perspective d’un
authentique classicisme et dans celle d’une vision proprement messianique du role du
créateur qui domine largement la pure question de la syntaxe a laquelle Schoenberg se verra
si fréquemment confiné.

L’année 1933 est décisive : reconversion au judaisme (a Paris, le 25 octobre) abandonné en
1898 et départ définitif pour les USA (Boston puis, pour raisons de santé, la cte ouest) ; s’il
américanise aussitot 1’orthographe de son nom (le 6 devient oe) et écrit dorénavant
directement en anglais, il ne deviendra citoyen américain que le 11 avril 1941. Jusqu’a la fin,
ce sera le temps des relations fécondes, conflictuelles parfois, (avec Alma Mahler-Werfel,
Thomas Mann, Berthold Brecht, Hans Eisler et... Theodor W. Adorno dont les écrits et le
role dans la brouille avec Thomas Mann a propos du Docteur Faustus furent source de
rapports orageux). Quant au voisin Igor Stravinsky, la relation de respect mutuel reste
limitée aux propos que chacun s’adresse par I’intermédiaire dévoué du chef d’orchestre et
secretaire de Stravinsky, Robert Craft.

Au repli de I’invention de 1933 — essentiellement centrée sur des travaux didactiques
(canons) — succedent les années d’épanouissement du style ot parmi les puissantes ceuvres
tardives, certaines laissent affleurer I’idée de compatibilité avec un type nouveau de tonalité
(Deuxieme Symphonie de chambre op. 38, Ode a Napoléon op. 41, etc.).

Trop fatigué par de lourds et fréquents probléemes de santé, Schoenberg ne peut se rendre en
1949 a Darmstadt ou commence a s’élaborer la postérité du courant qu’il avait lui-méme
porté si haut.

L’évolution musicale
On distingue trois périodes distinctes chez Schoenberg. Ces trois périodes témoignent de son
évolution stylistique allant du post-romantisme mahlérien a I’invention de la série en 1921.

a) Le Postromantisme
Au début de sa carriere de compositeur, Schoenberg s’inscrit dans la droite lignée des
compositeurs germaniques de son époque, Mahler et Strauss, eux-mémes successeurs du
chromatisme wagnérien. Les structures musicales s’allongent, les effectifs orchestraux
grossissent. Deux piéces sont particulierement représentatives de cette époque :
- La Nuit Transfigurée (1899), sextuor a cordes sur un poeme de Richard Dehmel.
- Gurrelieder (1900-1913), pour 5 voix, cheeurs d’hommes et grand orchestre.

b) La période expressionniste : création de I’atonalité.
L’ expressionnisme est un courant artistique, principalement pictural et littéraire, qui
exprime « la projection d'une subjectivité qui tend a déformer la réalité pour inspirer au
spectateur une réaction émotionnelle. Les représentations sont souvent fondees sur des
visions angoissantes, déformant et stylisant la réalité pour atteindre la plus grande
intensite expressive. » (Source Wikipedia). L’expressionnisme est donc une evolution
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exacerbée du Romantisme qui mettait déja en avant les passions. L’une des toiles
expressionnistes les plus connues est Le Cri d’Edward Munch.

« C’est un peu ¢a l’expressionnisme : on déforme la réalité pour inspirer de |’émotion,
de l’angoisse, on joue sur l’expression extérieure d’un sentiment intérieur ». Vincent
Jolit, Harmonie, Harmonie. (Biographie romancée d’Arnold Schoenberg).

Au début de sa carriére, Schoenberg a longtemps hésité entre une carriére de peintre ou
de compositeur. La majeure partie de sa production picturale est expressionniste.

A partir de 1909, le langage de Schoenberg devient de plus en plus chromatique, a tel
point que le couple dominante/tonique, tension/détente devient obsolete. La consonnance
n’est plus recherchée, la dissonance n’est plus synonyme de résolution. Les pieces les
plus importantes sont :

Trois pieces pour piano opus 11 (1909)

Erwartung op.17 (1909), pour soprano et orchestre.

Die glicklliche Hand (La main heureuse) op.18 (1910), pour voix et orchestre.

Pierrot Lunaire op. 21 (1913) pour récitante et petit orchestre. (Cf. analyse de la piéce).
A partir de 1911, Schoenberg écrit plusieurs essais dans lesquels il expose ses idées sur
la composition musicale et particuliérement sur ’harmonie. Le plus important est le
Traité d’harmonie (1911), dans lequel il attaque 1’enseignement académique et remet en
cause les « lois de la nature » justifiant le systeme tonal. Pour lui, la tonalité n’est pas
une donnée de la nature, mais de I’histoire.

Il faut noter qu’une bonne partie des pieces créées a cette époque possede soit un texte,
soit un sous-texte sur lequel Schoenberg s’appuie pour composer. La musique
expressionniste cherche a illustrer en les exagérant les tourments de I’ame. Aussi, la
présence d’un texte permet de donner une base a ces illustrations. De plus, Schonberg
écrivant dans un langage totalement neuf et sans regle, la présence d’un texte lui permet
d’avoir une structure préétablie sur laquelle se pose sa musique. Comme souvent dans
I’histoire de la musique, les nouveautés apparaissent dans la musique & programme
plutét que dans la musique pure.

La série dodécaphonique

Le probleme rencontré avec la musique atonale, c’est la disparition des regles d’écriture
qui régissaient la tonalité (tension/détente, dissonance/consonance, sensible/tonique,
modulations, structures...) : écrire dans un langage sans grammaire, sans aucune regle
est inacceptable pour Schoenberg qui affirme s’inscrire dans la tradition de la musique
germanique.

« Personne ne s’est encore rendu compte que ma musique, vierge de toute influence
étrangere, est | ’'exemple vivant d un art qui peut s’opposer avec plein succés aux espoirs
latins et slaves d 'hégémonie, parce qu’il est un art essentiellement issu des traditions
allemandes. »

Dés ses partitions atonales de 1911, Schoenberg recherche un mode d’organisation ayant
les mémes fonctions de structure que celles de la musique tonale.

« Auparavant, I’harmonie n’avait pas uniquement servi comme source de beauté : chose
plus importante, elle permettait de distinguer les différents éléments formels ; ainsi, on
ne concevait pas qu 'une ceuvre piit se terminer autrement que sur une consonance ; les
introductions exigeaient d’autres successions d’accords que les divertissements ; un
pont modulant, une transition devaient recevoir une harmonisation différente de celle de
la codetta ; on ne pouvait moduler avec intelligence et logique qu’en tenant compte de
la signification fondamentale des harmonies. Or il devenait bien plus difficile de
satisfaire a tous ces imperatifs (...). En conséquence, il parut impossible de composer
des morceaux de structure compliquée ou de grande longueur. (...) Mais je découvris un
peu plus tard comment on pouvait construire des ceuvres plus développées adaptées a un
texte ou a un poeme. Il fallait traduire les différences de longueur et de forme des
multiples parties, les contrastes de caractére et d’ambiance, par des changements de
longueur et de forme, de nuances dynamiques et de tempo, de figuration et
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d’accentuation, d’instrumentation et d’orchestration. Des lors, les diverses parties de
[’ceuvre musicale se différencierent aussi clairement qu’elles [’avaient été auparavant
par les fonctions tonales et constructives de [’harmonie. »

L’invention de la série correspond donc a I’invention d’une nouvelle grammaire, d’une
nouvelle syntaxe adaptée a la composition qui a abandonné le langage tonal, les modes
majeur/mineur, la consonance, le couple tension/détente.

La premiére piece écrite dans ce langage est la Suite pour piano op. 25 de 1923 (cf.
Analyse de la piece).

Bien que sa musique date de plus d’un siecle, la complexité de son écriture et les
dissonances permanentes la font considérer par beaucoup de monde (méme
professionnel) comme étant encore de la musique contemporaine. Pourtant, les
structures, les genres, le lyrisme, le phrasé de la musique de Schoenberg sont
fondamentalement traditionnels, directement issus du style Romantique. Méme les
techniques d’écriture développees avec la série s’inspirent fondamentalement de
I’écriture contrapuntique de la Renaissance et portées au plus haut point de raffinement
par J.S.Bach qui est LE compositeur ayant le plus influencé les trois compositeurs de
I’Ecole de Vienne, Schoenberg, Berg et Webern.

Une nouvelle écriture
Comme nous I’avons vu, en s’éloignant de la tonalité, Schoenberg va développer toute
une palette de nouvelles techniques d’écriture propre a I’Ecole de Vienne.

- La Klangfarbenmelodie (mélodie de couleur (farben) de son (klang) = mélodie de
timbre). La Klangfarbenmelodie consiste a jouer une mélodie dispersée a plusieurs
instruments. Traditionnellement, la mélodie est jouée/chantée par un seul
instrument/une seule voix, ce qui I’unifie et permet de la percevoir comme une ligne
cohérente. La Klangfarbenmelodie brise cette unité de timbre pour diffracter la
mélodie.

Dans le troisieme mouvement des Cing pieces pour orchestre op.16 (1916) intitulé
Farben (couleurs), Schoenberg fait jouer un accord de 5 sons par 5 solistes. Au
moment ou un groupe cesse de jouer, un autre groupe reprend en tuilage
(imperceptiblement) le méme accord. Ce procédé est employé tout au long de la
piece.

Cette technique a également été utilisée par Webern dans son orchestration du
Ricercare de J.S.Bach tiré de I’Offrande Musicale.

- Le Sprechgesang (le chanté-parlé). Cette technique vocale développée
particulierement dans le Pierrot Lunaire consiste a chanter sur des hauteurs
approximatives, comme si la voix parlée était modulée par des hauteurs. Sur la
partition, les notes « parlées » (gesprochen) sont marquées de petites croix sur la
hampe. Notez dans I’exemple ci-dessous que « stillen » est chanté, le reste en
sprechgesang.

- - QO (gesungen) _ (gesprochen)
[>) - Y (3
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Cette technique permet de mettre le texte en valeur. Il faut se rappeler que le Pierrot
Lunaire n’a pas eté créé par une chanteuse lyrique mais par une diseuse de cabaret
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avec une mise en scéne. La théatralité devient primordiale et I’artifice du bel canto
disparait.

La Série. C’est I’invention la plus importante car elle aura un impact sur la
composition jusqu’a aujourd’hui, des compositeurs utilisant encore le principe de

série.

La série consiste a utiliser obligatoirement les douze notes de la gamme chromatique
dans un ordre donné, choisi par le compositeur (les notes étant numérotées de 1 a

12), avec I’obligation de jouer la série entiére avant de pouvoir rejouer I’une des 12
notes. Dans une série, les notes sont considérées comme des valeurs absolues et les

octaves ne sont pas prises en compte. Cette série peut étre transposée sur tous les %2

tons, et peut se présenter sous quatre formes :

©)

@)
©)
@)

La série droite (ou Originale) ;

La série Rétrograde (lue de la note 12 a la note 1) ;

La série Miroir (ou Inverse) dans laquelle les intervalles sont inverseés ;
La série Miroir-Rétrograde.

EXERCICES
Sur les portées ci-dessous, composez :

1.
2.

3.
4.
5

Une série ;

La transposer a la 4te juste supérieure (rappel : les octaves ne comptent pas,
VOUS pouvez octavier autant que vous voulez) ;

Ecrire le rétrograde de votre série transposee ;

Ecrire le miroir de votre série transposée ;

Ecrire le miroir rétrograde de votre série originale transposée a la 5te juste
inférieure.
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Ces techniques (rétrograde, miroir) sont directement inspirées de I’écriture
contrapuntique de la Renaissance et de Bach. On retrouvera d’ailleurs souvent le
monogramme B.A.C.H dans les compositions des trois viennois sous la forme Sib-
La-Do-Si (correspondant a BACH dans le systeme de notation anglosaxon, lui-méme
issu du Moyen-Age et de I’ Antiquité grecque).

Dans la musique dodécaphonique, toutes les notes ont le méme poids car il n’y a plus
de note plus importante que d’autres (comme la tonique et la dominante dans le
systeme tonal).

Si on peut considérer la série comme un theme (dans le sens que ce sera un objet
développé, varié, réutilisé...), ce n’est pas obligatoirement une mélodie. Pour
analyser une série, ce n’est donc pas les notes elles-mémes qu’il faut analyser, mais
les intervalles. Souvent, les compositeurs construisent leurs séries avec des schémas
intervalliques répetitifs, en miroir ou avec des structures significatives.

Exercice
Analysez la série ci-dessous, tirée du Concerto a la mémoire d’un ange d’Alban Berg.

[»)
e
" S >
¢ =
£
be § £ -
o e
: : :
(& g o —5d n
) ’\_/ N o

L’héritage de Schoenberg

a) Les éléves célébres : Berg et Webern ou la Deuxiéme Ecole de Vienne

Deés 1904, Schoenberg réunit autour de lui un petit nombre d’éléves, parmi lesquels
Alban Berg (1885-1935) et Anton Webern (1883-1945). Entre les trois, Berg sera le
plus traditionnaliste (on trouve des formes traditionnelles et beaucoup de références a
la tonalité qu’il n’a jamais totalement abandonnée) alors que Webern sera le plus
révolutionnaire, le plus avant-gardiste (détruisant méme le concept de mélodie et de
pulsation réguliere, préfigurant ainsi la tabula rasa prénée par Boulez dans les
années 50). Schoenberg se place esthétiquement entre ses deux éléves, se réclamant
de la tradition tout en affirmant vouloir faire évoluer le langage.

Il enseignera également aux Etats-Unis ou il aura son troisieme éleve célébre, le
compositeur americain John Cage.

b) Les « disciples » : Leibowitz et Adorno

Leibowitz (1913-1972) : musicologue, chef d’orchestre, compositeur. Introduction a
la musique de douze sons (1949). Leibowitz analyse 1’application des principes
sériels dans les partitions de Schoenberg et pratiquera 1’écriture sérielle dans ses
propres ceuvres.

Adorno (1903-1969) : philosophe et musicologue. Philosophie de la nouvelle
musique (1962). Ce sera I’un des grands théoriciens de I’avant-garde musicale des
années 50-60. Il développera notamment le concept de I’écoute active (avec sa
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classification des auditeurs) en considérant qu’un bon auditeur est celui qui
comprend toute la piece. Il parachéve la la conception beethovenienne de I’ceuvre
musicale devant étre cohérente, construite, intellectuelle.

c) L’Ecole de Darmstadt : Le sérialisme intégral

L’ceuvre de Schoenberg, considérée comme de I’art dégéneré par le régime nazi, est
redécouverte dés la fin de la deuxiéme guerre mondiale et immédiatement admirée et
reconnue comme la « nouvelle musique ». Cette redécouverte se fera dans le cadre
du festival de composition qui se déroulait en Allemagne, & Darmstadt a partir de
1949 (c’est pour relancer une politique culturelle en Allemagne qu’est crée ce
festival). Et méme si les ceuvres sérielles de Schoenberg, Berg et Webern sont
analysées et commentees, c’est la personnalité de Webern qui sera la plus importante
aux yeux de cette école.

Deux personnalités se dégagent : Boulez et Stockhausen.

Alors que I’écriture en série de Schoenberg ne concernait que la hauteur des sons,
Boulez et Stockhausen étendent a tous les parametres sonores le principe de
I’organisation sérielle : timbre, durée, dynamique, attaque (d’apres une premiére
piéce pour piano de Messiaen appelée Mode de Valeurs et d’intensités 1948 ;
Messiaen ne sera jamais un compositeur sériel, mais cette piece donnera I’idée a
Boulez et Stockhausen d’étendre la série a tous les parameétres.)

Cette technique d’écriture est appelée « Sérialisme intégral »

Boulez : Structures pour deux pianos 1952

Stockhausen : Klavierstiick Opus 11
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