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COMPOSITEURS

Alexandre Scriabine (1872-1915) est un 
compositeur russe pour qui la musique possédait 
une dimension mystique. Influencé par la théosophie, 
il pensait que les sons pouvaient éveiller l’esprit et 
conduire l’humanité vers un état supérieur. Cette 
idée l’a poussé à inventer un langage musical très 
personnel, souvent éloigné des règles traditionnelles. 
Il rêvait d’une œuvre totale mêlant musique, couleurs 
et sensations spirituelles. Des pièces comme 
Prométhée ou Le Poème du feu témoignent de cette 
vision, intégrant même un dispositif lumineux pour 
projeter des couleurs en lien avec les sons. Scriabine 
est ainsi devenu l’une des figures les plus étonnantes 
et visionnaires de la musique du XXᵉ siècle.

Thierry Escaich (né en 1965) est un compositeur, 
organiste et improvisateur français. Héritier de 
la grande tradition de l’orgue français, il mêle 
dans son écriture énergie rythmique, couleurs 
orchestrales riches et expressivité intense. 
Son langage musical, souvent très physique, 
s’appuie sur la répétition, la transformation des 
motifs et une tension dramatique marquée. 
Il compose aussi bien pour orgue, orchestre, musique 
de chambre que pour la voix, et poursuit une carrière 
internationale d’interprète. 

Leoš Janáček (1854-1928) est un compositeur 
tchèque dont la musique s’inspire directement 
des rythmes et intonations de la langue parlée. 
Attentif aux mélodies populaires de Moravie, 
il développe un style très personnel, vivant et 
incisif, profondément enraciné dans sa culture. 
Ses œuvres, comme Jenůfa ou La Petite Renarde 
rusée, sont marquées par une grande sensibilité 
aux émotions humaines et à la nature. Sa musique 
est à la fois simple en apparence et d’une intensité 

dramatique remarquable.

Olivier Messiaen (1908-1992) est un compositeur 
et organiste français dont la foi catholique occupe 
une place centrale dans la création musicale. 
Il conçoit la musique comme une célébration 
spirituelle, cherchant à traduire l’émerveillement, la 
contemplation et le sacré. Son langage harmonique 
très reconnaissable utilise des modes spéciaux, des 
rythmes complexes et l’imitation du chant des oiseaux, 
qu’il considérait comme la musique « la plus pure ». 
Des œuvres comme le Quatuor pour la fin du Temps 
ou la Turangalîla-Symphonie témoignent de cette 
vision mystique et lumineuse, où la musique devient 

un espace de révélation intérieure.



Scriabine, Sonate n°9 «Messe Noire»

Composée en 1912, la Sonate n°9 op. 68 du compositeur 
russe Alexandre Scriabine témoigne de l’apogée d’un langage 
pianistique singulier. En référence à son univers dissonant 
omniprésent créant un « contact avec le satanique » (selon les 
mots du compositeur), la sonate tiendrait son surnom « Messe 
Noire » du pianiste Alexeï Podgaetsky, pensée comme un pendant 
à la Sonate n° 7 (« Messe Blanche »). Scriabine y déploie un 
univers marqué par le mysticisme* et le symbolisme religieux. 
En 1912, dans un empire russe en conflit et en crise, Scriabine 
finit sa carrière dans une vie modeste où le gouvernement prive 
son peuple de moyens au profit de l’armée. Sa musique reflète 
une tension nerveuse extrême et un état de transe créative, 
montrant la lutte interne du compositeur dans sa quête d’absolu, 
entre ombre et lumière.
Dans cette œuvre, le tempo semble implacable et imperturbable. 
La tension s’installe par la superposition de notes dissonantes et 
nous emmène dans un tourbillon diabolique à travers les rythmes 
asymétriques juxtaposés, nerveux, angoissants. Aux côtés d’un 
grand nombre d’intervalles de neuvièmes mineures, intervalles 
des plus dissonants en harmonie, apparaissent des accords 
lumineux, mais l’instabilité de l’œuvre reste omniprésente. 
Scriabine conclut sur une seconde partie plus mélodique et 
presque réconciliée. La fin de l’œuvre manifeste un sentiment 
d’accélération avant le retour du thème et du tempo initiaux, 
conférant un faux-semblant de stabilité à la pièce. 

Mysticisme musical de Scriabine
Scriabine s’est toujours intéressé à la 
théosophie, au symbolisme et à une 

vision spirituelle totale de l’art. Pour lui, 
la musique est un acte sacré, permettant 

une exploration mystique du négatif et 
des abysses de l’âme. Elle devient un rite 
ésotérique, notamment à travers l’accord 
mystique, qui confère un caractère flottant 

et intemporel, comme un état de conscience 
suspendue. Cet accord, sans résolution 

harmonique, instaure une tension spirituelle 
permanente, reflet de la quête d’élévation 

qui habite toute son œuvre.

Sur le plan stylistique, les tensions harmoniques nous plongent 
dans l’ambiance cauchemardesque souhaitée par Scriabine. Tel 
un combat intérieur entre lumière et ténèbres, la musique oscille 
entre registres extrêmes, chaos et équilibre, par les dissonances 
et les changements de nuances. La partie plus mélodique 
semble ouvrir une brèche vers l’harmonie, avant de nous laisser 
suspendus dans l’espérance fragile d’une lumière au bout du 
tunnel.



Escaich, Les Litanies de l’ombre

Thierry Escaich (né en 1965) est une figure majeure de la musique 
contemporaine française. Compositeur, organiste et professeur au 
Conservatoire National Supérieur de Musique et de Danse de Paris, 
il est membre de l’Académie des Beaux-Arts et titulaire depuis 2024 
du grand-orgue de Notre-Dame de Paris.
Influencé par Ravel ou Dutilleux, il s’inscrit également dans l’héritage 
d’Olivier Messiaen. Son style peut être qualifié de néo-tonal (nouvelle 
approche de la tonalité) et de postmoderne (esthétique pluraliste 
jouant sur le rapport avec l’avant-garde).

« Comme compositeur et organiste, je me reconnais héritier 
de Franck, Tournemire et Messiaen. Mais cela ne signifie pas que 

ma musique sonne comme la leur [...]. »
Les Litanies de l’ombre est une de ses rares compositions pour 
piano seul de son œuvre, forte de plus de cent pièces. Créée tôt 
dans sa carrière, la pièce est créée à l’occasion du concours de fin 
d’année de 1991 du Conservatoire National Supérieur de Musique et 
de Danse de Paris. Pensée comme une incantation, l’œuvre explore 
la continuité du son à travers une densité de textures pianistiques, 
proches de l’écriture pour orgue. L’œuvre est construite sur deux 
vastes progressions ascendantes. La première, irrégulière et sans 
cesse renouvelée, et la seconde, plus continue nous conduisant 
à une apothéose. Escaich intègre ici des mélodies d’inspirations 
grégoriennes et des structures polymodales*, créant une ambiance 
instable, aux harmonies mouvantes et aux rythmes changeants 
évoquant l’écriture par juxtaposition de Stravinsky.

Par l’utilisation prolongée de la pédale et par cette superposition 
de plusieurs plans sonores, nous retrouvons l’attrait d’Escaich pour 
l’orgue. Porteuse d’un langage néo-tonal et polymodal, développant 
un grand nombre de thèmes intensément variés, que le compositeur 
qualifie de «personnages thématiques»*, la pièce progresse comme 
un flux continu, ponctué de références liturgiques, parfois dissimulées 
dans la texture musicale, extrêmement dense. L’introduction et la 
conclusion nous laissent entendre un glas encadrant la pièce dans 
l’univers des ombres.

Polymodalité
Langage combinant plusieurs 
modes musicaux. Un mode 

musical consiste à organiser les 
notes entre elles sur une échelle 

spécifique. À la différence de 
la gamme tonale, il n’y pas de 

véritable hiérarchie dans 
leur relation.

Personnage thématique
Expression formalisée par Thierry 

Escaich, le «personnage thématique» 
renvoie à l’idée de thème en tant 
que matière compositionnelle se 

mouvant au sein d’une œuvre. Ce 
«personnage» est d’importance 

capitale dans le processus 
compositionnel chez Thierry Escaich, 

guidant l’évolution de la narration. 
Cette idée provient directement de 
l’analyse du Sacre du printemps 
de Stravinsky par Messiaen qui 
y a repéré des «personnages 

rythmiques».



Janáček, Dans les brumes

La production pianistique de Leoš Janáček occupe une place 
importante dans son œuvre, révélant les aspects essentiels de son 
univers : expressivité et thèmes traditionnels tchèques. Dans les 
brumes est considérée comme l’une des plus hautes expressions 
de sa personnalité. À l’époque de sa composition, en 1912, Janáček 
traverse une période de recherche de validation artistique difficile, 
sa notoriété peinant à atteindre Prague. Il souffre en outre d’une 
profonde dépression due à la mort de ses enfants. Dans les brumes, 
par l’utilisation de formes libres complexes et denses, semble illustrer 
ces dérèglements psychologiques. La liberté absolue trouvée dans 
l’enchaînement des accords (spletna*) ainsi que leurs couleurs 
et leurs timbres pouvant rappeler les Intermezzi de Brahms ou les 
Préludes de Debussy. 
Dans les brumes, est une œuvre unifiée par les contrastes. En effet, 
les quatre pièces qui la constituent sont toutes structurées en trois 
parties : la première s’articule toujours à travers la présentation d’une 
idée que la deuxième vient contredire. La dernière partie, souvent 
plus courte, sert de reprise synthétique. Il revient donc à chacun de 
trouver la métaphore de l’idée et son antinomie : lumière et ténèbres, 
force et éclat, mélodie et harmonie, polyphonie et homophonie…

La première pièce, instaurant un caractère mélancolique, est 
construite autour d’un premier motif mélodique, évoquant un 
instrument à cordes, auquel vient s’opposer l’écriture harmonique 
chorale du second motif. La deuxième pièce, d’une nostalgie 
enfantine, est constituée de deux motifs principaux qui sont repris 
jusqu’à épuisement. La troisième pièce, plus lumineuse, présente 
de nombreux points communs avec la première, tel que l’opposition 
entre mélodie et harmonie. La dernière, à travers la superposition de 
motifs précédemment entendus, semble synthétiser l’œuvre.
Dans les brumes explore donc l’opposition sous toutes ses formes. 
L’ombre et la lumière occupent une place fondamentale, en lien avec 
l’univers pictural de l’impressionnisme, qui est ici développé dans un 
style personnel unique.

Janáček, également théoricien de la
musique et souhaitant rompre avec la

tradition romantique, propose le concept
psychologique et compositionnel de

« Spletna », propre à ses œuvres. Cette
technique de « tuilage » d’éléments

musicaux (mélodiques, harmoniques,
rythmiques) permet la création de

timbres uniques grâce
à leurs chevauchements

et entremêlements.

Spletna



Scriabine, Sonate n°7 «Messe Blanche»

La Sonate n° 7 nommée « Messe Blanche » par Scriabine, a été 
publiée dans les dernières années de sa vie, en 1912. L’œuvre 
mêle un discours solennel et riche, à travers une écriture pianistique 
virtuose, en partie héritée de Liszt et de Chopin. Le compositeur 
fait entendre une exploration de tout le clavier, avec une attention 
particulière accordée au registre grave. 
La structure de forme-sonate adoptée par l’œuvre perpétue la tradition 
du XIXe siècle, à savoir l’exposition d’un matériau thématique, son 
développement et sa réexposition. Pour autant, le compositeur se 
détache de ces codes, en proposant dans un second temps, un 
nouveau développement menant vers un climax, l’apogée de l’œuvre. 
Chez Scriabine, les proportions et la symétrie sont une obsession 
dans sa façon de concevoir, jusqu’à sa mélodie qui comporte des 
échelles octotoniques*. Il explique ainsi son concept de symétrie : 

« On peut concevoir le monde comme un système de 
correspondances, immobile à chaque instant donné, et comme un 
système se transformant inlassablement dans le temps et dès lors

en mouvement en tous ses points. » 

Symétrie rigoureuse dans la 
construction de la gamme, marquant 
une rupture avec l’harmonie tonale 
du XIXe siècle. Ce langage s’illustre 

dans l’œuvre mélodiquement et 
harmoniquement.

Octotonisme

Ainsi, les Sonates n°7 et n°9, constituant des œuvres majeures de 
Scriabine, peuvent être comprises comme des messes mystiques 
instrumentales, où le piano est l’artisan d’une expérience de révélation 
sonore et où chaque accord, chaque résonance, semblent participer 
à un rituel.



Messiaen, Vingt Regards sur l’Enfant-Jésus : 
« Première Communion de la Vierge » (XI)

et « Noël » (XIII)

Les Vingt Regards sur l’Enfant Jésus ont été composés par 
Olivier Messiaen à Paris entre mars et septembre 1944, pendant 
l’Occupation. Un contraste saisissant se dessine entre l’obscurité du 
contexte, et l’éclat mystique et l’ardeur du sujet de l’œuvre : Messiaen 
trouverait refuge dans sa foi catholique et son art. Les Vingt Regards 
embrassent cet acte de transcendance face à la douleur humaine. 
Messiaen dédie l’œuvre à Yvonne Loriod, sa future épouse, qui crée 
l’œuvre en 1945. 
Les Vingt Regards comportent plusieurs thèmes récurrents, dont  le 
«Thème de Dieu», que l’on peut entendre à la main gauche dans le 
regard XI intitulé «Première Communion de la Vierge». 

Sous-titre de Messiaen : « Nous sommes ici entre l’Annonciation et la 
Nativité : c’est la première et la plus grande de toutes les communions. 
Marie adore Jésus en elle : mon Dieu, mon Fils, mon Magnificat ! mon 

amour sans bruit de paroles… »
Les motifs qui accompagnent le thème de Dieu scintillent comme 
des gouttelettes tombant de la voûte de la « grotte oraclienne », 
évoquée ailleurs par le compositeur. Cette ambiance à la fois céleste 
et souterraine se conclut par une lente arche mélodique. Ensuite, 
des arpèges accompagnent des séries de pulsations de plus en plus 
longues dans le grave mimant les battements de cœur de l’enfant 
qui prend vie. La pièce s’achève sur le retour du thème principal 
plus transparent, comme si la musique céleste qui accompagnait le 
Seigneur quittait le domaine perceptible.

Le deuxième regard joué, «Noël» (n° XIII), contraste avec la rythmique 
et la douceur de l’œuvre précédente, en imitant des instruments 
percussifs. Dès l’ouverture de la pièce résonnent les effets de carillon 
(les «cloches de Noël», selon Messiaen) alternant entre le médium 
et le grave, puis un motif que l’auteur décrit comme provenant d’un 
xylophone imaginaire. Puis, un troisième motif est introduit, encore 
plus léger que le précédent. Les carillons et xylophones initiaux font 
une irruption finale qui conclut la pièce avec fracas.

Synesthésie de Messiaen
La synesthésie correspond à une 
famille de troubles sensoriels qui 
associent une sensation réelle à 

un ressenti illusoire dans une autre 
partie du corps. Olivier Messiaen 

était atteint de synopsie, une forme 
de synesthésie qui lie l'ouïe et la 
vision en associant des sons et 

des hauteurs à des couleurs 
et des formes.

Syncrétisme
Le langage de Messiaen se 

situe au croisement d’influences 
musicales disparates. On y 

trouve l’influence et l’imitation 
du chant grégorien, des 

rythmes hindous, des modes à 
transposition limitée 

ou encore des chants 
d’oiseaux.
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