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Messe pour le temps présent 


        Pierre Henry











Ballet Béjart
La « Messe pour le temps présent » est une suite de danses, fruit de la collaboration de trois hommes : Pierre Henry, Michel Colombier et Maurice Béjart. Sa composition fait suite à une commande de Maurice Béjart, pour une création chorégraphique lors du festival d'Avignon de 1967.

Remarque : Une suite de danses est une composition musicale formée de diverses pièces placées dans un ordre précis, et alternant des danses vives et des danses plus lentes.

Présentation des auteurs
· Pierre Henry (1927 ‐ ) a composé les parties électroacoustiques de l’œuvre. C’est un musicien français et un compositeur connu pour ses travaux en musique concrète. Il a profondément marqué la création musicale à travers ses recherches sur la manipulation des sons. Rejetant la notion de note, il préfère parler de son, se considérant lui‐même comme un faiseur de sons. 

Remarque : La musique électroacoustique est apparue dans les années 1950, c’est une synthèse entre la musique concrète et la musique électronique.

· Michel Colombier (1939 ‐ 2004) a écrit les parties instrumentales de la « Messe pour le temps présent ». Musicien talentueux, il est connu pour ses musiques de films ("Une chambre en ville", "L'arme à gauche", "Les assassins de l'ordre ", etc.) ainsi que pour avoir été l'arrangeur des grands noms de la chanson (Aznavour, Barbara, Gainsbourg, Madonna).

· Maurice Béjart (1927‐2007) a été l'un des danseurs et, surtout, chorégraphes les plus populaires dans le monde. Il a rendu la danse accessible à un large public par des représentations dans des lieux non conventionnels (palais des sports, stades...).

Analyse de l’œuvre « Messe pour le temps présent »
L’œuvre se compose de 5 parties : « Prologue », « Psyché rock », « Jericho Jerk », « Teen Tonic » et « Too Fortiche ». Pour la partie narrative, la « Messe pour le temps présent » fait appel à des comptines enfantines ainsi qu'à des textes religieux et philosophiques (Bouddha, Salomon et Nietzsche). La partie musicale est composée de cloches, percussions, cithares et de musique électronique. Cette pièce fut un succès tout autant du point de vue musical, chorégraphique, que du point de vue commercial. Pierre Henry connu ainsi le succès auprès d'un public plus large que celui restreint de la musique concrète.

Psyché rock

Le morceau le plus célèbre de cette suite de danses est « Psyché Rock ». Créé en 1967 par Pierre Henry et Michel Colombier, il est interprété par le groupe Yper‐sound et s'inscrit dans le mouvement musical de musique concrète. A travers cette œuvre, Pierre Henry présente une nouvelle manière de composer la musique, en brisant les règles académiques de composition et en mélangeant les genres (classiques, rock, électro).
Ce morceau est construit en superposant 3 masses sonores différentes : 

1‐ les instruments acoustiques : on entend des cloches, un trombone et des flûtes.

2‐ les instruments amplifiés : un groupe de rock, composé d’une basse, batterie et guitare électrique avec effet de distorsion. La basse joue un ostinato de 4 notes : mi, la, si, la durant tout le morceau.

Rappel : Un ostinato est une courte formule répétée dans un morceau.

3‐ les bruitages se superposent à l’ensemble : on parle d’objets sonores que l’on peut identifier en utilisant les paramètres de durée, intensité / nuances, direction (vers l’aigu, vers le grave, statique), et de texture.

Remarque : La texture sonore est le résultat de la superposition de différents instruments ou voix qui jouent en même temps, créant ainsi un son clair ou dense. Les mélodies, les rythmes et les timbres peuvent être combinés pour créer différentes textures sonores.

Structure : 

	


Influences et réutilisations

L'air de « Psyché rock » est inspiré du morceau de Rhythm’n’blues « Louie Louie », célèbre standard de rock écrit par Richard Berry (1956) et rendu célèbre par les Kingsmen en 1963. « Psyché rock » a été repris dans de nombreux films, dessins animés (Matt Groening l’a adapté pour le générique de la série Futurama) ou spots publicitaires (par exemple la publicité pour Mobicarte) et devint également un tube en discothèque. Il a également été remixé par des artistes tels que Fatboy Slim ou Stereolab, qui ont ainsi « repopularisé » le morceau original en le faisant connaitre auprès des nouvelles générations. « Psyché rock » connu un immense succès, inattendu et prolongé, et influença même des groupes de musique électronique, comme les français de Daft Punk.

Analyse du clip vidéo de psyché rock

Le clip vidéo de « Psyché rock » est une métaphore de la vie : le cycle de la vie est symbolisé par l’animation des différents composants électroniques (naissance, ère des dinosaures, l’humanité, l’ère industrielle, la surpopulation, l’émigration).

Version remixée par Fatboy Slim

Dans la version remixée de Fatboy Slim on distingue deux parties au caractère bien différent :

· une première partie non pulsée au caractère plutôt inquiétant, sinistre, aux allures de western

· une seconde partie avec une pulsation bien marquée, très entraînante, plutôt futuriste et drôle

Mise en parallèle avec les autres disciplines

Cette nouvelle façon de composer la musique se retrouve également dans les autres disciplines artistiques : en littérature, Georges Perec écrit en 1969 le roman « La disparition » qui ne comporte pas une seule fois la lettre « e ». En s’imposant des contraintes d’écriture ‐ cette figure de style s’appelle un lipogramme ‐ Perec voulait stimuler l’imagination du lecteur. Il mêle ainsi la forme et le fond puisque la disparition de la lettre « e » est également liée à l’intrigue, avec la disparition du personnage principal Anton Voyl.
En sculpture, Jean Tinguely crée des œuvres  en employant des matériaux de récupération  à qui il redonne vie en les détournant de leur sens originel, comme le fait Pierre Schaeffer dans la musique concrète. Son œuvre la plus célèbre « Eurêka », exposée à Zurich en Suisse, reprend cette thématique pour étonner le public.

