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L'allemande 

Danse à quatre temps, généralement le premier mouvement d'une suite. 

L'antienne 

Un des éléments les plus anciens de la liturgie catholique. Refrain repris par un chœur avant un psaume ou un cantique mais qui peut parfois atteindre la dimension d'une oeuvre indépendante telle que le Salve Regina. 


La bagatelle 

Pièce d'un genre facile, de style léger et généralement destinée au piano. 

La ballade 

Pièce romantique qui peut comporter des solos, chœurs  et orchestres mais qui peut aussi être jouée sur un piano (Chopin). 

Le ballet 

Pièce musicale destinée à harmoniser un spectacle de danse et de musique. Il s'agit généralement d'une suite de numéros composés en collaboration avec le chorégraphe du spectacle. Les compositeurs russes dont Tchaïkovski, Prokofiev, Stravinsky ont particulièrement brillé dans ce domaine. 

La bourrée 

Danse traditionnelle à deux ou à trois temps, selon l'origine, qui est employée dans les suites.


La cantate 

Issue du mot latin "cantare"qui signifie chanter. Les premières cantates ne sont que des airs à une ou plusieurs voix accompagnés d'instruments et qui alternent avec des récitatifs. Le terme est vague et peut recouvrir des oeuvres diverses. Avant le XVIIIème siècle, la cantate peut être destinée au concert ou à l'église. Bach composera des cantates religieuses mais aussi profanes. 

A partir du XVIIIème siècle, dans le domaine sacré, la cantate d'église de type luthérien a pour vocation la méditation et écarte tout élément dramatique ou épique. Elle est articulée autour de "chorals" chantés évidemment par des ensembles. Ce n’est ni plus ni moins qu'une prédication musicale. Dans l'église anglicane la cantate est parfois appelée "anthem" (Haendel). Depuis le début du XIXème siècle, le terme est appliqué à presque toutes les oeuvres chorales. 

Le cantique 

Chant d'actions de grâce ou d'imploration qui s'appuie sur la forme des psaumes bibliques. Les cantiques de l'ancien testament sont au nombre de quatorze et de trois pour le nouveau testament (Benedictus, Magnificat, Nunc dimitis). Au IIIème siècle s'est ajouté le Gloria in excelsis. 

Le capriccio 

Signifie "caprice". C’est une pièce généralement virtuose pour un instrument au début. Au XIXème siècle, ce terme a pu aussi désigner une pièce orchestrale brillante et pleine de fantaisie.

La cassation 

Suite de marches destinée à être jouée en plein air. Très utilisée au XVIIIème siècle, en particulier par Mozart et Haydn. 

La chaconne 

Danse à trois temps d'origine espagnole. Des variations se développent sur une ligne de basse. 

Le choral 

Le terme « choral » évoquait en Allemagne un chant liturgique à l'unisson. Martin Luther fixa un catalogue de cantiques populaires fondés sur l'évangile pour faire participer le peuple. Ces chorals sont employés dans les cantates allemandes. 

La comédie ballet 

Pièce dans laquelle sont combinés le théâtre, la musique et la danse.

Le concerto 

C'est une composition de caractère symphonique dans laquelle un instrument soliste dialogue avec l'orchestre. Le concerto est donc une pièce musicale destinée à faire briller un soliste (piano, violon, clarinette, violoncelle ou divers autres instruments). Les grands concertos romantiques pour piano, violon, violoncelle constituent un passage obligé pour tous les solistes et représentent une part importante des concerts. 

Concerto vient du latin "concertare" qui signifie rivaliser. Le mot date d'environ 1580. Au début concerto signifiait plutôt concert. Bach a nommé une pièce pour piano seul "concerto italien". Le concerto est un dialogue musical entre un orchestre symphonique et un soliste virtuose. A l'origine, un petit groupe de musiciens formaient le concertino et s'opposaient à un orchestre plus important qui était appelé le ripieno. Ce type de concerto s'appelle le concerto grosso. Le ripieno et le concertino jouent à tour de rôle. Lorsqu'ils jouent ensemble cela s'appelle le tutti. Le concertino a été réduit à un seul soliste virtuose à l'époque baroque. (Corelli, Vivaldi, Haendel, Bach...). Avec Mozart, le dialogue avec l'orchestre prend un tour véritablement lyrique et parfois même dramatique. 

Tous les grands compositeurs classiques et romantiques se sont essayés au concerto à l'exception de Schubert. Le répertoire est immense. Ce sont des morceaux souvent très difficiles à interpréter. Le soliste a la possibilité de laisser libre cours à sa virtuosité dans une ou plusieurs cadences prévues par le compositeur durant le concerto. A l'époque baroque et classique, les cadences étaient improvisées ce qui explique qu'elles ne sont pas écrites totalement dans quelques concertos de Mozart. 
Plus tard, les romantiques les ont écrites complètement pour éviter que leur oeuvre ne soit dénaturée par un mauvais soliste. 

Le concerto est le plus souvent de forme sonate mais il comporte généralement trois mouvements (rapide-lent-rapide) au lieu des quatre utilisés dans une symphonie. Le menuet ou scherzo n'est pas utilisé. 

L'évolution et la puissance des instruments modernes ont permis aux compositeurs romantiques d'écrire des oeuvres où les solistes couvrent l'orchestre et obtiennent des effets impressionnants. Le concerto est, avec la symphonie, le répertoire le plus apprécié du public mélomane.

La courante 

Danse italienne rapide à trois temps. Elle est utilisée dans la suite et très répandue sous Louis XIV. 


Le double concerto 

Concerto pour deux instruments. Brahms a écrit un double concerto pour violon et violoncelle. 

Le drame lyrique 

Se distingue de l'opéra par l'unité créée entre les éléments symphonique et dramatique de la pièce. C'est un genre très employé par Wagner. 



L'étude 

Pièce musicale destinée principalement au piano. De structure et de caractère variables, elle a pour but l'étude d'une forme précise de composition ou d'expression. 



La fantaisie 

Pièce musicale de forme assez libre et proche de l'improvisation. Ce sont essentiellement les pianistes qui emploieront ce terme (Chopin, Schumann...).

La fugue 

La fugue est une forme de composition dont le thème passe dans plusieurs voix et tonalités et semble sans cesse "fuir". La fugue est la suite logique du contrepoint qui est l'art de conduire simultanément plusieurs lignes mélodiques. Le thème de la fugue est toujours exposé jamais développé. Le maître absolu en sera Jean Sébastien Bach qui la portera à son apogée. La fugue est une merveilleuse école d'apprentissage de la composition car elle allie technique, improvisation et théorie musicale. 



La gigue 

Danse à pas rapides d'origine anglaise. Elle sert généralement de mouvement final aux suites. 



L'humoresque 

Pièce de piano d'esprit enjoué dont le terme est employé pour la première fois par Schumann. 



L'impromptu 

Composition pour piano de style improvisé. Chopin et Schubert en ont composé de très inspirés. 



La leçon de ténèbres 

C'est une musique écrite pour être jouée les jours saints. Les ténèbres signifient que les chandelles étaient éteintes lorsqu'on la jouait. 

Le lied (les lieder) 

Ce mot est allemand et signifie "chant". Il s'agit en principe d'une pièce vocale à base de poème soutenue par un accompagnement soit instrumental soit orchestral. Ce mot est passé dans le langage classique français vers 1840.

Les lieder peuvent être strophiques c'est à dire que la musique se répète à chaque strophe ou "durchkomponiert" qui signifie que la musique change au fur et à mesure de l'évolution du poème et des sentiments exprimés. 

Les principaux compositeurs ayant utilisé cette forme sont Schubert, maître incontesté du lied, Schumann, Brahms et Wolf. Mahler a écrit des cycles de lieder accompagnés orchestralement comme les Kindertotenlieder (Chants pour les enfants morts), Des Knabenwunderhorn (L'Enfant au cor merveilleux) de même que Richard Strauss avec Les Quatre derniers lieder. 



Le madrigal 

Pièce de musique vocale à deux ou trois voix d'origine italienne. Une ligne vocale différente est consacrée à chaque vers du tercet et est reprise à la strophe suivante. Par la suite, le nombre de voix a augmenté pour aller jusqu'à cinq. Monteverdi est un grand maître du madrigal et en a écrit plusieurs livres. 

Le magnificat 

Cantique tiré de l'évangile selon Saint Luc. Chant d'actions de grâce lorsque Marie apprend de l'ange qu'elle mettra au monde le Messie. 

La marche 

Pièce musicale au rythme régulier et qui tente d'imiter le pas de l'homme.

La mazurka 

Danse paysanne polonaise à trois temps qui fut introduite au XVIIème siècle. Chopin les a beaucoup utilisées dans ses compositions.

Le menuet 

Danse à trois temps d'origine française qui fut introduite à la cour de Louis XIV. Elle est incluse dans la suite. Il devint ensuite le troisième mouvement des sonates et des symphonies sous Haydn et Mozart jusqu'à ce que le scherzo le remplace progressivement. C'est une danse qui a connu un engouement considérable. 

La messe ou missa 

La messe chantée fut d'abord écrite en plain-chant. Avec la polyphonie, de nombreux compositeurs écrivirent des pièces représentant les différentes parties de la messe : Kyrie, Gloria, Credo, Sanctus, Agnus Dei. Bach, Mozart, Beethoven, Schubert... se sont illustrés en composant des messes.

Le miserere 

Nom donné à la musique écrite pour accompagner le psaume de David. 

Le moment musical 

Pièce pour piano écrite par Schubert et de forme libre. 

Le motet 

Pièce musicale pour accompagner des textes choisis et qui sont généralement d'origine religieuse. 


Le nocturne 

Pièce qui était prévue à l'origine pour être jouée la nuit, en plein air. Chopin et Debussy ont été des spécialistes du nocturne. 



L'opéra 

L'opéra naît vers la fin du XVIème siècle en Italie. C'est la forme la plus connue de la musique classique. Il est parti à la conquête de l'Europe pour un succès jamais démenti. La création musicale semble y avoir connu une sorte de perfection. Aujourd'hui, l'opéra, pièce littéraire mise en musique, est toujours la forme musicale la plus répandue. 

Il faut attendre le début du XVIIème siècle avec Monteverdi pour que celui-ci conquière ses lettres de noblesse. L'Orfeo est créé le 24 février 1607. C'est le premier âge d'or italien. C'est un Florentin de naissance qui va diffuser et populariser l'opéra en France : Jean-Baptiste Lully (1632-1687). Son opéra est fondé sur une pièce de théâtre plus que sur un livret. Il dominera complètement ses rivaux dans ce domaine. Le genre opéra-ballet aura ensuite beaucoup de succès. Il s’y alterne airs, ensembles, chœurs et danses. Au début du XVIIIème siècle, l'école napolitaine créera l'opera seria (opéra sérieux) généralement bâti sur une intrigue mythologique ou historique. Il est généralement composé de trois actes précédés d'une ouverture instrumentale appelée parfois sinfonia. L'opera seria va lui-même donner naissance à l'opera buffa. Les mélodies deviennent plus simples et populaires. Les récitatifs, c'est à dire les parties parlées, sont plus concises et jouent sur les effets comiques ou burlesques. Le premier grand chef d'œuvre de l'opera buffa sera « La Servante maîtresse » de Pergolèse. Gluck apportera des nouveautés en prônant la qualité des livrets, supports d'une musique énergique et touchante. Il orientera l'ouverture vers une introduction directe au drame et non plus une oeuvre décorative. Mozart, à la fin du XVIIIème siècle, bouleversera l'histoire de l'opéra en y créant ses plus grands chefs-d'œuvre dans tous les genres (seria, buffa, allemand...) 

L'opéra connaîtra lui aussi sa période romantique avec l'opéra allemand. Le père en est Carl Maria Von Weber avec le Freischütz qui obtiendra un succès sans précédent. Le deuxième âge d'or italien aura lieu avec une multitude de compositeurs qui auront à cœur de favoriser le bel canto. Ce sont Rossini, Bellini, Donizetti puis, plus tard, Verdi, Puccini, etc.

L'opérette 

Petit opéra d'un genre léger comprenant des chansons et des danses. Offenbach en est le grand spécialiste. 

L'oratorio 

Définir précisément l'oratorio est une gageure. Tiré du mot « oratoire », c'est une espèce d'opéra spirituel dont l'histoire est prise dans l'écriture sainte ou tirée de la vie d'un saint ou de la morale... Les paroles sont presque toujours en latin. Il est né en Italie au début du XVIIème siècle. L'oratorio est très répandu pendant la période baroque et classique. Il peut utiliser toutes sortes de formes allant de parties solistes à des chœurs avec instruments. L'oratorio restera longtemps proche de la cantate puis cette musique va se dramatiser de plus en plus et introduire la notion de narrateur. On peut dire que l'oratorio se distingue de la cantate par des chœurs et un orchestre plus fournis et par un dramatisme et une ampleur plus importants. Haendel est l'un des grands maîtres de l'oratorio avec notamment Le Messie. 

L'ouverture 

Au XVIIème siècle, en France, le morceau introduisant un opéra, un ballet voire un oratorio était appelé « ouverture ». En Italie, ce même morceau portait le nom de sinfonia ou toccata. L'ouverture était conçue pour donner le ton de la représentation qui suivait. Parfois certains thèmes de l'opéra étaient présentés dans l'ouverture, comme par exemple dans Don Giovanni de Mozart. Certaines, principalement dans l'opéra comique, ne sont qu'un pot-pourri des airs principaux de l'opéra. 

A partir du XIXème siècle, certains compositeurs choisirent des thèmes ne pouvant être représentés à la scène et écrivirent des ouvertures en tant que pièces de concert indépendantes. Les dernières ouvertures intéressantes furent composées par Brahms (Ouverture académique, Ouverture tragique).


La passacaille 

Pièce généralement instrumentale comprenant une partie de basse sur laquelle sont jouées des variations sur une mesure à trois temps. Une formidable passacaille pour orchestre a été écrite par Brahms dans le dernier mouvement de sa 4ème symphonie. 

Le poème symphonique 

C'est Liszt qui donna le premier ce nom à certaines pièces symphoniques composées sur un thème bien défini. Les poèmes symphoniques sont de la musique à programme et constituent une des expressions de la musique romantique. 

Cette pièce est fondée sur une idée extramusicale, littéraire le plus souvent, mais sa structure n'est pas guidée par cette idée. Il s'agit plutôt d'une impression laissée par la pièce littéraire. Le poème inspire la musique. 

De nombreux compositeurs en ont écrit tels Smetana (Richard III, Hakon Jarl, Ma Vlast, cycle de poèmes symphoniques sur la patrie tchèque), Borodine (Dans les steppes de l'Asie centrale), Janacek (Taras Boulba), Dukas (L'Apprenti sorcier), Saint-Saëns (La danse macabre)... Cependant, cette forme a tendance à disparaître depuis le début du XXème siècle. 



La rhapsodie 

C'est une composition libre en un seul mouvement où se juxtaposent des thèmes d'inspiration populaire. Brahms et Liszt en ont composé. 

Le repons 

L'un des trois genres musicaux liturgiques avec l'antienne et l'hymne. Il se chante à l'office, généralement après une lecture chantée.

Le requiem 

Dans la liturgie romaine, les différentes messes portent le nom de l'introït (introduction). La messe des funérailles porte donc le nom de requiem. Ce type de messe doit son succès auprès des compositeurs à la qualité dramatique de ses textes. Le texte de cette messe comporte les parties suivantes : 

1 - Introït
2 - Kyrie
3 - Séquence : texte ajouté au texte originel et très dramatique. Il comporte le dies irae, tuba mirum...
4 - Offertoire (domine jesu christi...)
5 - Sanctus
6 - Agnus Dei
7 - Communion (lux aeterna...)
8 - Absoute (libera me...) 

La romance 

Poème lyrique traitant d'une histoire d'amour. C'est une mise en musique d'un poème. 



La saltarelle 

Danse italienne très rapide d'allure sautillante. 

La sarabande 

Danse lente et noble d'origine espagnole de mesure ternaire.

Le scherzo 

Mot signifiant "plaisanterie". Beethoven fut le premier à remplacer le menuet, dans ses sonates et symphonies, par un scherzo.

La sicilienne 

Danse italienne lente.

La sonate 

Le sens de ce terme est très ambigu malgré son usage de plusieurs siècles. A l'origine, le mot « sonate » désignait une pièce instrumentale destinée à être jouée par des instruments à cordes. Elle s'opposait à la « cantate » destinée à être chantée. Par la suite, elle devint une sorte de principe de composition musicale, un schéma devant servir à la composition d'œuvres très diverses. On parla donc de forme sonate. Une symphonie est une « sonate pour orchestre » car la symphonie classique respecte la forme sonate. Depuis Scarlatti, la sonate est écrite pour des instruments à clavier. 

La forme sonate s'est développée au XVIIIème siècle et a profité de l'apport de nombreux musiciens. La notion de sonate est liée à la notion de musique pure en ce sens qu'elle se passe de références extramusicales, telle que la littérature (période romantique). Elle a fini par adopter un cadre rigide auquel le musicien de la période classique ne devait pas déroger. 

La sonate d'école, c'est à dire la sonate "modèle", est en trois mouvements. Le premier mouvement est vif et construit à partir de deux thèmes musicaux qui, pour résumer, sont exposés puis développés avec transitions, reprises... Il ne sert à rien de rentrer dans les détails qui sont assez obscurs pour les néophytes. C'est essentiellement ce premier mouvement qui est caractéristique de la forme sonate. Il est très codifié. Le deuxième mouvement n'obéit pas à des règles aussi strictes. Il est lent. C'est une forme également traditionnelle A B A ou A est un premier thème et B un deuxième thème musical qui est tout à fait libre. Quant au troisième mouvement, vif ou très rapide, la coutume est d'adopter une forme "rondo" c'est à dire une alternance d'un motif principal, repris comme un refrain, et de plusieurs divertissements ou développements. Il ne manque pas d'exemples chez Mozart, Haydn, Beethoven... qui ont dérogé à ces règles surtout dans le troisième mouvement. Un quatrième mouvement est même parfois ajouté (menuet ou scherzo...) entre les deuxième et troisième mouvements. 

Aujourd'hui, lorsqu’on emploie le mot sonate, il s'agit d'une pièce écrite pour un instrument seul (sonate pour piano, sonate pour violoncelle...) ou éventuellement accompagné par un autre instrument (sonate pour violon très souvent accompagné d'un piano par exemple). 

La forme sonate a imprégné toute la période classique et romantique.

La sonatine 

Petite sonate brève de caractère léger et de technique facile. 

Le stabat mater 

Pièce sacrée composée sur un texte latin écrit au XIIème siècle par un moine franciscain. Le texte commence par Stabat mater dolorosa... d'où le nom de ce morceau. Il glorifie la douleur de Marie au pied de la croix, comporte plusieurs strophes et a inspiré de très nombreux musiciens. Le premier Stabat mater célèbre est celui de Pergolèse au XVIIIème siècle. 

La suite 

Groupe de pièces sans forme précise avec l'emploi d'une tonalité unique pour toutes les pièces et qui possède une similarité de style. Dès le XVème siècle, on assemble la Pavane, danse lente, à la Gaillarde, danse rapide. Un troisième mouvement Sarabande ou Prélude y est ensuite adjoint. Bientôt, la Gaillarde et la Pavane sont remplacées par l'Allemande et la Courante. De nouvelles danses font leur apparition, comme la Gigue, qui a beaucoup de succès. Froberger en Allemagne établit le premier un plan de la suite qui sera suivi par Bach. L'ordre en était le suivant : tout d'abord l'Allemande, mouvement lent, puis une Courante, d'origine française, puis une Sarabande, danse majestueuse, suit une Gigue anglaise. Cependant le compositeur était libre d'y intercaler quelques danses de son choix (Musettes, Bourrées, Gavottes...). Généralement la Gigue terminait la suite. Un prélude ou praeludium servait d'introduction à la suite. 

C'est encore Bach qui développa la suite à son apogée. Les six suites pour violoncelle sont très célèbres. 

Durant le XIXème et XXème siècle, la suite existe toujours. La suite Holberg de Grieg en est un exemple. De nos jours, on appelle surtout suite une série de morceaux extraits d'un ballet comme Roméo et Juliette de Prokofiev ou l'Arlésienne de Bizet, d'un opéra comme Carmen du même Bizet. Cette forme permet de créer une version de concert d'une oeuvre.

La symphonie 

Très tôt, la symphonie est associée à la musique instrumentale. Peu à peu, le terme désigne un genre d'écriture, une forme particulière d'œuvre pour orchestre rigoureusement définie. La symphonie sera codifiée peu à peu et deviendra une variante de la « forme sonate » surtout dans son premier mouvement. Les premières symphonies avaient le plus souvent cette structure à trois mouvements mais Joseph Haydn, Mozart et Beethoven la porteront à son apogée et y ajouteront un quatrième mouvement de danse qu'ils intercaleront en 2ème ou 3ème position (que Beethoven transformera d'ailleurs en scherzo). Le deuxième mouvement est généralement lent et on y trouve souvent de remarquables mélodies. Le mouvement final se rapproche du premier et présente également une « forme sonate ». Par la suite, sa forme s'éloignera de plus en plus du modèle classique au point d'en faire éclater les structures. 

Une partition symphonique assigne à chaque instrument de l'orchestre un rôle exact. Le compositeur peut donc exprimer tout son talent et donner un certain coloris à sa partition. L'orchestre symphonique classique comportait une trentaine de musiciens. Les symphonies plus récentes exigent environ cent vingt musiciens. 

La symphonie est le pendant instrumental des opéras. Elle est, pour le musicien, le signe de la maîtrise technique et même de la réussite sociale. A partir de Beethoven, rares seront les compositeurs à en écrire plus de neuf alors que Haydn a pu en composer cent quatre. 

De nos jours, la symphonie désigne toute grande oeuvre instrumentale.


La tarentelle 

Danse d'origine italienne rapide et de rythme ternaire. 

Le Te Deum 

Hymne chanté comme action de grâces qui comporte trois parties de caractère solennel. Charpentier, Berlioz, Bruckner en ont composé. 

La toccata 

C'est un terme utilisé depuis la fin du XVIème siècle pour désigner une oeuvre destinée à être "touchée" (du latin toccare) sur un instrument à clavier. C'est une sorte de prélude ou d'introduction aux cérémonies religieuses, aux défilés ou pour assurer des transitions entre diverses parties d'une cérémonie religieuse. Elle est typiquement instrumentale et surtout écrite pour l'orgue voire le clavecin. La toccata a un caractère vif et joyeux. Bach écrira des toccatas encore très célèbres. Cette forme subira un oubli de plus d'un siècle et demi avant d'être réutilisée. 



Les vêpres 

Les vêpres sont l'office de fin d'après-midi dans la chronologie des heures de la journée liturgique. Lecture chantée d'une suite de cinq psaumes encadrés de leurs antiennes, suivis d’un capitule et du Magnificat.
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