eta Pandit, Kamal Sabri,
gWVijay Venkat, 0. S. Arun
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Baithak
Un salon pourla musique classique de I'Inde

Musique hindustani

24 et 25 septembre 20h,

26 septembre 18h

Meeta Pandit, chant hindustani
Shailendra Mishra, tabla

Bharat Bhushan Goswami, sarangi
Manmohan Nayak, pakhawaj
Abha Pandit, tanpura

27 au 29 septembre 20h
Kamal Sabri, sarangi
Shubh Maharaj, tabla
Suhail Yusuf Khan, sarangi
Rafig Khan Langa, khartal
Aslam Khan, tanpura

Musique carnatique

30septembre au 2 octobre 20h
Vijay Venkat,

fl(ite (30 septembre et 2 octobre),
vichitra-veena (1* octobre)

C.N. Chandrashekhar, violon
K.R.Ganesh, mridangam
Lakshmi Inala, tanpura

3 octobre 18h, 4 et 5 octobre 20h
0.S.Arun, chant carnatique

Karaikal Venkatasubramanian, violon
Venkat Subramanian, mridangam
Harihara Subramanian, ghatam
Ferdinan Alfones, tanpura

Entretiens avec les artistes : Jérémie Szpirglas



nracontequelesseptnotesdelamusiqueclassiqueindiennedont

les principes figurent dans les Veda (les écrits fondateurs - Sama

Veda) ont pour origine les chants d’oiseaux et les cris d’animaux
-paon, grenouille, éléphant, cheval, catakal'oiseau mythique -, Sa,Re, Ga,
Ma, Pa, Dha, Ni.
Lamusique hindustaniestcaractéristiquede'lndeduNord, elle s’est deve-
loppéesous 'influence des Moghols etdela culturearabe et perse, tandis
que la musique carnatique, née au XIVe siecle, appartient a la culture de
I'Inde du Sud. Elle prend son nom de la province du Karnataka. Les deux
styles ont en commun le systeme des modes (raga) et des rythmes (tala).

Un baithak | Le salon de musique | par Ashok Vajpeyi

Historiquement, musique et danse classiques indiennes sont nées et n'ont longtemps été jouées que dans les temples et les
palais royaux. 'intimité qu’offraient ces lieux enclos et révérés répond a leur grandeur divine ou royale : a I'architecture
imposante et intimidante des temples et palais s’opposait une atmosphére vive et chaleureuse.

Le terme « baithak » (du sanscrit:assis ensemble) suggere un lieu, un salon, ol se réunissent quelques personnes seulement.
Cetespacerestreintgarantitlaproximitéentredesartistesetuneaudience,etcréeentreeux unerelation étroite et constante,
une interaction intime et mutuellement enrichissante. Aussi, le baithak est-il idéal pour la musique classique de I'Inde.
’esthétiqueindienne traditionnelle, quia toujours cours aujourd’hui dans ses formes classiques, veut que seuls soientadmis
dans le cercle du baithak les initiés, les semblables, les Sahridaya: ces étres sensibles, susceptibles d’apprécier un art raffiné,
pourraient, de parleursinclinations,apprécierla musique dans toutes ses nuances et couleurs. Les baithak se faisant de plus
en plus rares, et les espaces dédiés — auditoriums et autres salles d’'une grande neutralité - de plus en plus vastes, le public,
assisbienloin,nepeutplus percevoirtoutes lesexquisessubtilitéset finesornementationsdelamusique. Ladémocratisation
des arts classiques en Inde a eu un effet a double tranchant: si les formes classiques sont aujourd’hui plus accessibles que
jamais au plus grand nombre, la richesse de leur esthétique s’en voit érodée d’autant.

La musique, dans la tradition classique indienne, s’adresse a Dieu, aux multiples divinités qu’il incarne, ou au pouvoir, au
mécene. La proximité physique dans les temples ou les palais permettaital’artiste d’évaluer le plaisirqu’il communiquait aux
destinataires de son art. Rasa, le plaisir esthétique, se doit d’étre convoqué, vécu et savouré, collectivement.
Onobserveaujourd’huienindequelquestentatives pourreveniradesespacesintimesd’écouteetencouragerlaréémergence
del’aged’ordelarasikata(l’esthétiquesavourée collectivement), réaffirmantainsisonrole,untempsdélaissé,danslaperception
de I'art musical et réhabilitant la grandeur de la musique et de la danse classiques.

Ashok Vajpeyi est poéte.
Il préside a New Delhil’Académie Lalit Kala



MEETA PANDIT

£L memeen présence du
guru, on est face a soi-méme
lorsqu’on travaille b}

etite-filledulégendaire PadmaBhus-

hanKrishnarao Shankar Pandit, émi-
nente personnalité de la musique
classiquedel’IndeduNordauXXesiecle,
et fille de Laxman Krishnarao Pandit,
Meeta Pandit chante principalementle
style Khayal.Elle adonné des concerts
avec des formations occidentales et
indiennesenInde,enEurope, aux Etats-
Unis. Boursiére du gouvernement fran-
caisen2003,ellepasseuneannéeaParis
ou elle enseigne, comme elle le fait
aujourd’hui en Inde.
Meeta Panditest titulaire de prix natio-
nauxenInde,comme le“Sangeet Natak
Akademi-Ustad Bismillah Khan Yuva
Puraskar”,“IndiraGandhiPriyadarshini
Award”, “The Golden Voice of India”. La
télévision indienne a produit en 2005
“Meeta-LinkingaTradition with Today”.
www.meetapandit.com

La relation entre maftre et disciple, la
guru-shishyaparampara, estune grande
traditionde transmissiondusavoir, partie
intégrante de la musique classique
indienne.Votreapprentissages’est-il fait
suivant cette tradition millénaire?
Toutafait.Jaieulachancedenaitredans
une famille de grands musiciens, voire
de musiciens légendaires. Etre des I'en-
fancebercéedanslesbrasde géantstels
que mon grand-pére, Padma Bhushan
Krishnarao ShankarPandit,oumon pére,
Laxman Krishnarao Pandit, n’est pas
donné a tout le monde. A la maison, la
musique faisait partiede notrequotidien.
Touty touchait, de pres ou de loin - que
cesoitlesconversationspendantlesrepas
oulesmomentsdeloisirs.Lamusique fai-
saitainsipartieintégrante de mon déve-
loppement personneletintime plusque
demon éducation..)’aidonccommencé
tres jeune (en plus de mascolarité). Au
début, ma mere m’aidait, m’inculquant
ladisciplinenécessaireal’apprentissage
quotidien. Et chaque jour, apres I’école,
mon perem’enseignaitlescompositions
etlesragas.

Noussommes évidemmentallésaGwalior
(Etatdu Madhya Pradesh)poury retrouver
mon grand-pére - qui était le doyen de
la scene musicale hindustani, 'une des
figureslesplusimportantesduXXxesiecle
—etpourquejepuisserecevoirsonensei-
gnement. Notre différence d’age était
conséquente:quand j’avais 15ans, il en
avaitpresque cent. Maisil fut,etestencore
pour moi aujourd’hui, une source d’ins-
piration. Mon pére et mon grand-pere
sont mes deux gurus.

A leur suite, vous représentez donc la
prestigieuse école de Gwalior...

La place de Gwalior dans I'histoire de la
musique hindustani est centrale -onl'a
considérée commelacapitale culturelle
de I'Inde. De méme que Benares est un
hautlieudepélerinage pourlesHindous,
Gwalior est le haut lieu des musiciens.
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Cest la qu’un artiste vient chercher la
reconnaissance. Ecole incroyablement
dynamiqueconsidéréecommelecreuset
des différentes Gharanas, Gwalior a
accueilli et nourri de nombreux styles
musicaux quiont ensuite pu se popula-
riser trés largement.
Lefondateurde’Ecolede Gwalior, leRaja
Mansingh Tomar(1486-1516),estaussile
créateur du style Dhrupad. Il a écrit le
Mankautuhal, traité musical fondateur,
et popularisé le Dhrupad en utilisant le
dialecte hindi Brijbhasha pour écrire les
paroles des chants. Gwalior fut aussi la
patrie de Miyan Tansen (environ 1493-
1589), dont on dit qu’il fut le plus grand
musicien de tous les temps.

La tradition de mécénat a Gwalior était
telle que tous les artistes voulaient s’y
installer - méme apreés la dynastie de
Tomar, sous le régime des Scindia, qui
firent de Gwalior leur capitale.

Apreés le Dhrupad vint le style Khayal -
initié par Nathan Peer Baksh, que I'on
considere comme le créateur du style
Khayal de Gwalior -, et Gwaliorajouéla
encore unréle déterminant dans le pas-
sage du Dhrupad vers le Khayal, grace
aux grands maitres Ustad Hassu Khan,
Haddu Khan, Nathu Khan. Avec eux, le
style Khayal s’est développé et a atteint
des sommets.

Outrelesstyles Dhrupad etKhayal, Gwa-
lior est célebre pour les tappa, tarana,
ashtapadis(cesfameuxhymnescomposés
de huit vers que I'on doit a Jayadeva),
thumri et d’autres. L’école de chant de
Gwaliors’estenrichieetimposéeau point
d’étreaujourd’hui,danstoutesadiversite,
le courantdominant de la musique clas-
sique du nord de I'Inde.

Nous,lafamille Panditde Gwalior,avons
eulachanceexceptionnelled’apprendre
aupres de ces grands maltres - qui n’en-
seignaientd’ailleursque pourtransmettre
aceux qu’ils enjugeaient dignes, et qui
n‘acceptaientjamaisde paiementcarils
n‘accordaient aucune valeur a l'argent.
Nous leur devons tout et n'avons pour
eux que gratitude, respect et dévotion.
Ilsnousonttransmislestrésorsquesont
leurtresrichecataloguedebandishainsi
que les méthodes de la délinéation du
ragaselonlescompositionsetlesdivers
gayaki (styles de chants).

Pensez-vous la tradition guru-shishya
parampara encore vivante aujourd’hui,
en dehors des familles musiciennes
comme lavotre?

Oui.Et,lorsqu’ils’agitde se consacrer plei-
nementalart, c’estlaseulefacondefaire.
Il existe bien sir des écoles de musique,
mais elles ne peuvent pas former des
musiciensdehautniveau.Pourcela,ilest

nécessaire de passer par la formation
spécifique que I'on ne peut obtenir que
d’un guru.

Celadit,sil’enseignementsefaitentéte
atéteavecleguru,lapratiquesefaitseul
faceasoi-méme-mémeenprésencedu
guru, on est face a soi-méme lorsqu’on
travaille -, et c’est la, comme dans tout
processus de création, que la créativité
serévele, s’exprimeatraverslechant, et
faitdu disciple un artiste a partentiére.

La musique classique indienne, qui était
destinée aux temples, puis aux cours
royales, est aujourd’hui sortie de ces
contextes privilégiés pour se produire
dans des salles de concert toujours plus
vastes. Cela nécessite-t-il des ajuste-
ments dans les techniques vocale et
instrumentale ? Qu’en est-il de I'ampli-
fication, devenue presque une regle au-
jourd’hui?

A ce sujet, je dois parler de mon grand-
peére. A son époque, on nutilisait pas
encoredemicros,etilapourtantchanté
pourdes publics de plusvingt mille per-
sonnes ! U'endurance, les capacités
vocales,lasadhana (discipline) que cela
nécessite,dépassentl’entendement.. Et
en déployant tout son art, en usant de
touslesmodesvocaux,detousles gayaki
a sa disposition. Méme et surtout le
fameuxashtaang gayaki,pourlequel ma
familleestsirenommée-ashtaangsigni-
fie huit, c’est un style dit « octuple ». On
yfaitsurtoutusagede behlawa,de meend-
soot,gamaket murki-khatka(quisontles
ornements caractéristiquesalabasedu
styleDhrupad),d’alap-behlawaetde bol-
alap (chanter 'alap avec les paroles), de
taan (trille excessivement rapide) et de
bol-taan(chanterletaanaveclesparoles),
etdelayakari(le layakariest unjeu avec
le tempo : ony donne une plus grande
liberté au musicien qui tient le rythme,
quidevientmaftredujeu).C’estfascinant.
Pour revenir a votre question : avec la
construction, depuis I'indépendance de
I’Inde (1947), de nombreuses salles de
concertetauditoriums, pres de 95% des
concerts de musique classique se font
avec amplification, méme dans certains
baithak aux dimensions pourtant
modestes.

Et méme moi, héritiere de la longue tra-
ditiondechantde Gwalior,onnemepro-
posequetrésrarementdesconcertssans
micro. ’Ecole de Gwalior met pourtant
uneemphase particulieresurlavoix, ses
qualitésnaturellesetsapureté, pourpar-
courirtroisoctavesenaakar(voixouverte,



pleineetflitée)toutenexprimantle raf-
finement d’'une composition.
Cetteamplificationchange notremaniere
dejouer,dechanter,inconsciemmentou
non. Avec un micro qui peut capter le
moindre fredonnement,le moindre soupir,
lamoindrearticulationvocale,jenechan-
teraissansdoute pasaussifortquesans,
lorsqu’il fautcomposeravec’acoustique
du lieu. Je pourrais chanter plus douce-
ment mes ornements les plus délicats.
Grdce a I'amplification, au choix et au
positionnementdes micros,alabalance
etalaréverbération,on peutaussicamou-
fler certains défauts dejeu:silavoixest
trop haute, parexemple,on peutinsister
sur les basses, ou ajouter de la réverbé-
ration. L'absence d’ amplification exige
une écoute plus attentive entre nous.
Aujourd’hui,s’adaptant de faitaux diffé-
rents moyens d’amplification, les tech-
niques vocales et instrumentales que le
disciple apprend de son guru sont bien
différentes de ce qu’elles furent autre-
fois.

Ainsi,quand se présente une merveilleuse
opportunité de chanter sans micro,
commeleproposeleFestivald’Automne
a Paris, je m’y prépare avec impatience.

Qu’en est-il de la dimension spirituelle
de la musique, a la source méme de la
musique classique indienne : le fait de
sortir des temples I’en a-t-il privée?
Quandlamusiqueestsortiedestemples
pour entrer dans les palais, elle n’était
déjaplusexclusivementspirituelle. Méme
dans les temples, le public a contenter
n’était pas limité au seul divin. De nom-
breux bandish (compositions) étaient
aussidédiésauxroisouauxprinces, pour
le plaisir du maltre des lieux.

La musique classique indienne, comme
la plupart des beaux-arts, n‘atteint ses
sommets que soutenue par un mécene
quil’apprécie. Pour trouver ce mécene, il
faut exposer son talent - ce n’est donc
pasunartexclusivementréservéaladévo-
tion, il peut également étre chargé de
plaisiretde romantisme. De nos jours, il
S‘agit certes d’un public plus large, mais
celanechangerien-cepublicestnotre
meécene.
Sil’onconsideretoutefoislanaturedela
musique, on constate combien elle doit
aladévotion religieuse, et combien elle
est tournée vers le Tout Puissant. Si je
chanteunairromantique, dontlesparoles
sontunpoemed’amourdestinéauNayak
(Pamant), il restera toujours au cceur de
la musique un aspectdivin.

Vous chantezaParisdansuneancienne
chapelle transformée en salon de
musique, ol les concerts pourrontdurer
entredeuxheurestrenteettrois heures.
Jouez-voussouventdansdescadresinti-
mistes ? Vos concerts ont-ils souvent
cette durée?
Jechanterégulierementdanslecadrede
baithak, mais, honnétement, la plupart
desconcertsde plusdedeux heuresque
je donne ont lieu a I’étranger. A chaque
concert de ma grande tournée en Amé-
rique du Nord, j’ai chanté deux heures
trenteou trois heures.Eninde,j’ailesen-
timent que la durée d’écoute s’est terri-
blement réduite.
Ledésintérétdesjeunesgénérationspour
notre musique classique est sans doute
en cause. l’attachement aux arts clas-
siques - du moins en ce qui concerne la
musique hindustani - ne s’est pas déve-
loppéautantquel’expansiondelapopu-
lationindienneaurait pulelaisserespérer.
Les organisateurs ne demandent donc
souvent que des concerts courts.
Pourunesoirée présentantsouventtrois
artistesl’unapresl'autre,lamoyenne par
artisteestentrecinquanteetcinquante-
cingminutes, une heure maximum.Ona
a peine le temps d’exprimer quoi que ce
soit. En d’autres occasions, on nous
accorde jusqu’a une heure quinze et il
fauts’ytenir,lepublicn’apprécierait pas
qu’on empiete surle temps du musicien
suivant.

Mais je voudrais tout de méme rappeler
un fait que je tiens de mon grand-pére :
autrefois, lorsque les rencontres entre
artistes étaientextrémement fréquentes,
et faisaient se succéder géants et
légendes, I'un apres l'autre, le temps
moyen de jeu par artiste n’était pas tres
long non plus. Il ne faut pas une heure
d’écoute pourreconnaitre le talent d’un
musicien:lamaitrise etla connaissance
de I'art s’entendent dans les premiéres
cing minutes d’un concert.

Pourriez-vousdécrirele groupede musi-
ciens qui vous accompagne?

'accompagnementdebasedelamusique
vocalehindustanicomprend toutd’abord
un tabla, instrument a percussion com-
posé de deux flts, le bayan et la dayan
(gaucheetdroite). Le son est produit par
le puddi(une peau decheévretendue,sur
laquelleesttisséeuneautre peau coupée
enson centre). On 'accorde en fonction
delagammechoisieetony batdifférents
taal(rythmes).llestlabaserythmiquede
I’ensemble. Le joueur de tabla qui m’ac-

compagne est Shailendra Mishra, qui
représente les Gharanas de Benares et
de Farrukhabad.
Ilyaunsarangi,instrumentacordesfrot-
tées.Ilest’lombrequisuitmavoixlorsque
jechante, et, lorsque je ne chante pas, il
occupe I'espace laissé ouvert. De méme,
lorsque le joueur de tabla se lance dans
un solo, pour montrer sa virtuosité, le
sarangi devient alors le garant du laya
(rythme). Lesarangipeutparfois étre rem-
placé oudoublé parunharmonium, mais
je préfere le sarangi, plus proche de la
voixhumaine.Letalentdusarangisteest
essentiel-laotunbonsarangistesublime
unchant,un mauvais peutcompletement
ledétruire.BharatBhushan Goswami,de
Mathura, m’accompagne a Paris.

J'ai ajouté un pakhawaj, carj'aime parti-
culiérement sa sonorité grave et puis-
sante, qui met en valeur certaines
compositionsquejechante.Le pakhawaj
est un instrument a percussion bi-face,
surtout associé au style Dhrupad.
N’oublions pas la tanpura. C’est un luth
aquatrecordes,lacaisseestunecalebasse
etlelong mancheesten bois; c’est I'ins-
trument d’accompagnement de la
musiquevocale parexcellence,celuiavec
lequel on travaille quotidiennement. Il
fournitlebourdonquisoutientlavoixet
estaccordé en Pa-Sa-Sa-SA(Sol-Do-
Do-Dograve).Lamusicienne quitientla
tanpura est Abha Pandit, ma mere.

Quel impact ont la mondialisation et la
modernisationdel’Indesurlamusique?
La modernisation de I'lInde est en lien
directavecl’'ouverturedu paysaumonde
occidental, etavec I'’émigration massive
delapopulation.Onobserveaujourd’hui
unemode inverse:desémigrésrentrant
au pays.

L'un des effets de cette modernisation
concerne le divertissement : ’étendue
des choix qui s’offrent a nous, est hallu-
cinant : spectacles, concerts, cinémas,
sanscompterlessoixantechainesde télé-
vision, internet et les lecteurs mp3.
Aujourd’hui,noussommesimmergésdans
unocéandedivertissements.Lebonsens
dira bien sdrque le client estroi:si une
petite musique de trois minutes, tirée
d’un film de Bollywood, sur laquelle on
peutdanser, convient, pourquoiirait-on
écouteruneheuredemusiqueclassique
?Sans compter qu’il faut la comprendre
IUneformeartistique aussiraffinée que
la musique classique indienne (ou la
musiqueclassiqueoccidentale)exigenon
seulement une oreille fine et entrainée,



maisaussidelacuriositéetdelavolonté.
Pourmoi,dansmonenvironnement fami-
lial, toutaéeté parfait, naturel ! Mais pour
lesautres?Cestundéfiinéditpournous.
Quand j’étais jeune, je ne pouvais que
constater’abime quiséparait monenvi-
ronnement familial de mon environne-
mentscolaire.Aucun de mes camarades
de classe,aucun de mes professeurs, ne
comprenaitmapassion, mavocationpour
la musique. Si je leur disais un jour que
jen’avais pas pu faire mes devoirscarun
grand ma’itre était venu diner la veille a
la maison, inutile de vous dire que mon
excuse était mal recue. Les enseignants
n‘avaientaucuneidéedecequ’étaitmon
héritage, de ce que représentait ma
famille,et necomprenaientdonc pascom-
bien il était naturel pour moi de m’inté-
resser ala musique.
Jobserveaussiceladans'emploidutemps
demesdisciples:sijeleurdisdetravailler
quatre heures par jour pendant leurs
vacances d’été, ils me répondent qu’ils
nenaurontpasletemps.Et,quandonne
peut leur demander quatre heures par
jour,mémedurantlesvacances,que peut-
on demander durant I'année scolaire ?
Une demie-heure? Celasuffit-ila former
un artiste convenable ? La réponse est
évidemment non.

Combien de talents potentiels ont ainsi
souffertdedevoirmettreleursambitions
musicales au second plan quand le sys-
téme scolaire ne reconnaissait pas leur
art?Cardenosjours,lamusiqueneconsti-
tue pas un plan de carriere. Nombreux
sont mes anciens camarades et mes
anciens professeurs qui, aujourd’hui,
ayantlumonnomdansdesjournauxou
vumaphotodansunmagazine,ontcom-
mencé a s’intéresser a la musique - ils
viennentm'écouterenconcert,medisent
«noussommes tres fiers de vous ». Com-
bienaurais-jedonné pourqu’ils manifes-
tent ainsi leur fierté et leur soutien a
I'époqueotjenavaisleplusbesoin,quand
j'étais jeune?

Comment envisagez-vous l'avenir de la
musique classique indienne?
Jetrouvequelquesraisonsdenepasm’in-
quiéter.D’abord, je pensequ’ontrouvera
toujoursdes personnesprétesas’y consa-
crer - comme cela a toujours été le cas.
Ces artistes-la, qui y auront trouvé leur
vocation,soitdufaitd’unenvironnement
familial,soit pareux-mémes,saurontpro-
gresser et transmettre.

Ensuite, jesuistresagréablementsurprise,
lors de mes tournées en Europe ou en

Amérique, de la passion manifestée par
toute une nouvelle génération d’audi-
teurs, qui sont en général des Indiens
émigrésdelapremiereoudeuxieme géné-
ration, et qui trouvent dans la musique
et dansles concerts que nous donnons,
un lien avec leurs racines.

Commentpensez-vousqueleformatdes
concerts va évoluer?
Cestundébatque nousavons fréquem-
mentaveclesorganisateursde festivals.
Pourquoi raccourcissent-ils ainsi notre
temps de jeu ? Qui peut dire ce que ¢a
donnera dans cinquante ans ? Cest la
poule et I'ceuf : si les organisateurs de
concert continuent de nous demander
unemoyenned’une heure parartiste, I'ar-
tistes’y plieraetd’icidixavingtans, les
concertslongsseront, plusencorequ’au-
jourd’hui, ’exception. En Inde tout du
moins..Carjailesentimentque horsde
I’'Inde,laduréedesconcertsresterarela-
tivement satisfaisante.

Comment voyez-vous votre carriere
future?

En plus de mon activité principale de
musicienne, j’essaie de comprendre et
decomblercetabimeinquiétantetgran-
dissant qui sépare les artistes du grand
public. Pourcela, jefaisdepuisquelques
tempsalatélévisionunechronique d’éveil
a la musique classique indienne. Parce
gu’elleenacomprislesenjeux,lachaine
m’a donné un module de sept minutes
au sein de la matinale du samedi - qui
estdegrandeaudience.Lediscoursyest
simpleetléger, destinéauxnon-inités. Je
faisparexemplevoirunclipdechansons
populairess’inspirantderagas tradition-
nels-chansonsdanslesquellesn'importe
quelauditeurpeutseretrouver -, puisje
parle un peu du raga, et, pour finir, je
chante une petite composition qui le
reprend.Cenesontqueseptminutesau
sein d’'une émission d’une heure, mais
noussommes parvenusaéveillerun grand
intérét - pour preuve les montagnes de
lettres que I'on recoit, de toute I'Inde et
méme des endroits trés reculés.

J’ai également produit une série d’émis-
sions,intitulée SwarShringar, consacrées
a la sensibilisation musicale que World
SpaceRadioadiffuséesursachaineRadio
Gandharva. L’émission a fait le tour du
monde.

Enfin, je suisen cemomentconsultante
pour le Centre National des Arts Indira
GandhiaDelhi,oujedirigeunetresvaste
entreprise d’archives audiovisuelles. Je

rassembleetarchivelesenregistrements
detouslesgrands maitresdelamusique
hindustani encore vivants, dans les
domainesdes musiquesvocaleetinstru-
mentale, dont il est essentiel de garder
une trace.

Biographies des musiciens
accompagnant Meeta Pandit

Bharat Bhushan Goswami, sarangi

PanditBharatBhushan Goswamiestune
grande figure de la musique hindustani
d’aujourd’hui.llestle petit-filsdu Pandit
Anmol Chand Goswami. Apres le chant
apprisauprésdeson grand-pere(chants
dévotionnels Haveli liés au temple de
RadhaRaniaBarsana),ils’esttournévers
le sarangi avec le Pandit Kanhaiya Lal Ji
de Mathura. Ses maitres seront ensuite
Hanuman Prasad Mishra de I’Ecole de
Bénares, puis Rajan Mishra et Sajan
Mishra.Denosjours,iljoueensolisteou
bien en accompagnateur, en Inde et a
I’étranger. Il participe aux programmes
prestigieux de All India Radio; il a regu
aBhopalle Prix Ustad Abdul Latif Khan.

Shailendra Mishra, tabla

Shailendra Mishrareprésentelesécoles
demusiquedeBénarésetde Farukhabad.
Dipldmé en musique et artiste reconnu
parlesradiosettélévisionseninde, Shai-
lendra Mishra est un soliste dont les
talentsmultiplesluiont permisdejouer
auxcotésd’ensemblesdejazz, de game-
lans, d’accompagner la musique carna-
tique ou d’autres styles. Il est un joueur
de tablas reconnu comme un musicien
de premier ordre en Inde.

Manmohan Nayak, pakhawayj

ManmohanNayakestundiscipleduPan-
dit Dalchand Sharma, de I’Ecole de
musique de Nathdwara (Rajasthan). 1l a
participé a de nombreuses tournées
comme soliste ou accompagnateur et
estlauréatdenombreusesrécompenses,
entre autres le Prix Taal Mani.

Abha Pandit, tanpura

Abha Panditacommencé tres jeune ses
étudesdemusique.Elleajouéauxcotés
desonmari,Laxman Krishnarao Pandit;
elle a enseigné et formé de nombreux
éléves, y compris ses enfants et en par-
ticulier sa fille Meeta.
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KAMAL SABRI

11 Guru-shishya parampara: un sys-

teme de transmission et de pratique

quin’arien de commun avec le mode
de pensée occidental JI

Kamal Sabri est le fils du célébre et
révéréjoueurdesarangiUstad Sabri
Khan;ilestI’héritierd’'unelignéedesept
générations de musiciens. Devenu vir-
tuose de grande réputation apres avoir
suivil’enseignementdesonpéredesses
cingans,ilreprésenteaujourd’huil’Ecole
musicale (SeniaGharana)de Rampuréta-
blie parsesancétres. Kamal Sabrifaitsa
premiére tournée avec son pére a I'dge
dequatorzeans,joueauQueen Elizabeth
Hall a Londres et débute une carriere
internationale. Il participe aux “Vingt-
quatre heures du raga” a la Cité de la
musiqueetsesconcertssontenregistrés
parlesradioseuropéennes.Kamal Sabri
joue avec des musiciens comme Zakir
Hussain, Fateh Ali Khan, et aussi, dans
unstylede fusion music avec Jan Garba-
rek, Massive Attack ; il compose égale-
ment des musiques pour le cinéma
occidental, pour les films de Bollywood
ou pour des documentaires et a publié
de nombreux CDs.

www.sarangi.co.uk

Votre formation s’est-elle déroulée
conformémentalatradition guru-shishya
parampara?

Traditionnellement, le disciple nouait
un lien autour de son poignet en signe
de son engagement aupres du guru. La
relationspirituelle, presque fusionnelle,
s’établissaitensuite entre le maftre et le
disciple.Quant a moi, j’ai commencé la
musique a cing ans, avec mon pere, le
grand maitredusarangi Ustad SabriKhan.
I m’a éduqué dans la grande tradition
desgurus. |l m’aappris les bandish et les
techniques instrumentales qu’il tenait
lui-méme de son pére - je représente la
septieme génération de sarangistes de
la famille.

Ce mode d’enseignement est courant
dansles famillesde musicienscommela
mienne, qui ont a cceur de pérenniser
cette tradition. On le trouve également
souvent al'intérieur du pays.

Quecomprendl’apprentissagedusaran-
gisteet, plus généralement, du musicien?
Le guru vous enseigne des le plus jeune
age les ragas les plus courants - le raga
bhairav(unragadumatin),leragamultani
(de 'aprés-midi), le raga yaman (du soir)
-ainsiquelesbandish(compositions)les
plusemblématiquesdesagharana. Cest
la base des connaissances, la formation
initiale.

Dans la musique carnatique, au Sud,
comme dans la musique hindustani (a
laquelle jappartiens ainsi que mon ins-
trument, le sarangi) au Nord, le raga est
fondamental-mémesi,danslamusique
carnatique,ladéterminationtemporelle
desragasestinterprétéedemanierebeau-
coup moins scrupuleuse que chez nous.
Chaque raga est en effet destiné a une
périodetemporelledéterminée,en dehors
delaquelleonnepeutpaslejouer:ilfaut
étrealabonnesaison,etalabonneheure
delajournée.llyaunragaapproprié pour
chaque instant, et un instant approprié
pour chaque raga.

S'ajoutent a la théorie des exercices de
tenue de I'instrument et de I’'archet, des
exercicesde placementdesdoigtssurle



manche et les cordes ; et on commence
as’exercersurdescombinaisonsdenotes.

Commentprend-onsalibertévis-a-visdu
maitre ?
Jesuisissud’unelonguelignéedejoueurs
desarangi,ilétaitdonctrésimportantde
prendre le relais. Je suis le troisieme de
quatre freres et j'ai eu le grand honneur
d’étre choisi par mon pére pour jouer du
sarangi et pérenniser cette tradition du
sarangi au sein de notre famille. L’ainé,
Ghulam Sarvar Sabri, joue du tabla et vit
aujourd’hui en Angleterre. Le deuxieme
estjamal Sabri.lln'apaschoisilamusique:
ilestcomptableetvita Dubai Mon frére
cadet,Gulfam,jouedutablaetinterpréte
les chants soufis.
Ilatoujoursétéessentiel pourmoide me
faire reconnaitre comme le digne fils de
mon pere,le grand SabriKhan. Etrele fils
d’ungrand musiciendécuplelesattentes
dupublicavotre égard:ilss’'attendenta
Ce que vous soyez au moins aussi extra-
ordinaire que le maitre.

Lesgrandesfamillesde musicienscomme
lavotre sont-elles nombreuses?
Tresnombreuses,oui.C’estune tradition
millénaire de la musique classique
indienne. Les grandes familles de musi-
ciensjouissent d’'un grand respect de la
part du peuple indien.

Les mafitres passent leur savoir a leurs
enfantsetdisciples.llyabiensirdes mal-
tresdontlesenfantsnesontpasmusiciens,
ou dont les enfants ne sont pas assez
talentueux, mais leurs disciples se char-
gent alors de reprendre le flambeau, et
de faire vivre la gharana de leur guru.
Notre famille est certainement la plus
renommée et la plus prestigieuse du
sarangi. Nous sommes la seule famille a
avoirtroismusiciensde trois générations
différentesquise produisentun peu par-
tout dans le monde : mon peére, le grand
maltre,moi-méme,etaprésentmon neveu,
Suhail, excellent joueur de sarangi éga-
lement.Nousavonsenregistré unCDinti-
tulé SabriFamilyavec les trois générations.

Les modes de représentations de la
musique ont évolué. La musique et sa
pratique changent-elles, elles aussi?

Cetteévolutioninfluencenonseulement
lamusique, maiselle transformele musi-
cienlui-méme. De spirituel - chanterala
gloire de Dieu -, le role du musicien est
devenuunroéledecourtisan. Enmusique
comme ailleurs, il faut bien gagner son
pain, nourrir sa famille, souvent nom-

breuse Etquandfinalementilfallutjouer
pour le grand public, le réle de musicien
demandeencoreplusd’ouvertured’esprit
et de souplesse technique. Un vrai défi!
Chanter pour un prince est certes tres
prestigieux mais jouer devant un public
noninitié-luidonnerl'occasiondedécou-
vrir et de comprendre la musique - est
une grande responsabilité et un devoir
pour un musicien.

Nous devons aussi divertir, ce qui peut
soitenrichirlaperformance,soitl’appau-
vrir si 'on sort du systéme traditionnel.

L’amplification est devenue une régle
aujourd’hui:celachange-t-illamusique?
Silamplificationdevientpafoisindispen-
sable, elle doit toutefois étre en mesure
de sublimer le son - qui a des propriétés
magiques et peut soulager les maux, soi-
gnerlesmaladies— plutétquedelediluer
ouledénaturer Elledoitenaugmenterle

| ]

volumetoutenrespectantsontimbre.L’in-
génieurdusonjoueunroleessentieldans
lesconcerts.lldoittrouver,aveclemusicien,
un équilibre et une alchimie positive, en
travaillantavecunmatériel sonoreetdans
une mise en espace appropriés.

Pensez-vousquelefaitquevouspuissiez
enregistrer et diffuser votre musique a
unequelconqueinfluencesursonformat
et son esthétique?
Non,jenecroispas.Chezunbonmusicien,
on n’entendra dans les enregistrements
quecequ’ilajoué.Jen’ensuis pasa100%
s{r, mais, a mon sens, comme pour I'am-
plification, 'enregistrement peut avoir
un impact tres positif tout comme des
effets désastreux. Pour des raisons pra-
tiques,ilfautenregistrer,etvendre, pour
sefaireentendre, maisécouterunconcert
ou un CDsontdeux expériences tres dif-
férentes.
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Qu’en est-il de la dimension spirituelle
de la musique, a la source méme de la
musique classique indienne : le fait de
sortir des temples I’en a-t-il privé?
Absolumentpas!Cesttoujoursladimen-
sion premiere de la musique. Quand on
estsursceneonjoue pour Dieu. Mais, en
méme temps, il s’agit de plaire au public
qui a fait 'effort de venir. Il faut établir,
au travers ou au moyen de cette dimen-
sionspirituelleetsacrée,uneatmosphere
particulierequifasseoublier'auditorium
au public. Cest la magie de la musique
detransportersonauditoire:iln’estplus
surterre, il s'imaginedansun ailleurs ou
il serait heureux et laisserait derriére |ui
les tracas quotidiens.

Lorsque la musique était destinée aux
divinitésouauxrois, il était trésimportant
pour le musicien d’étre en contact avec
son public, pourrépondreau mieuxases
attentes. Est-ceencorelecasaujourd’hui,
alorsquelamusique estsouventprésen-
tée dans des grands auditoriums?

interactionaveclepublicestessentielle.
Etjouerpourunpublicrestreintou pour
unelargeaudiencedevientalorsuneexpé-
rience et un plaisir tres différents, pour
le musicien comme pour l'auditeur. En
petit comité, une véritable intimité nait
entre eux. Tandis que dans une grande
salle,lacommunication entre 'auditeur
etle musicien passera davantage par le
son et la musique. Le cadre influe forte-
mentsurlamusique, puisqu’il influe sur
imagination, a 'ceuvre des qu’on ferme
lesyeuxetquecommence leconcert. ) ai
d’ailleurs constaté la préférence des
publicsfrancaispourcegenredeconcert
- quipermetune plus grande proximité
avec lesinstruments et la musique.

En quoi le baithak rappelle-t-il le cadre
traditionnel des concerts dans les tem-
ples?
Danslestemples,lecadreétaittressimple:
lemusicienfaisaitfacealastatueetjouait
pour elle. Aujourd’hui, les statues sont
simplement devenues mouvantes, elles
peuvent aller et venir. On a bien s(r un
parterre devant nous, mais on joue tou-
jourspour Dieu.Pourun musicien,chaque
personnepossedeune partdedivin. jouer
pour un public, le rendre heureux, faire
entrer son dme en résonance avec la
sienne, C’est aussijouer pour Dieu.

Je me produis encore dans des temples,
mais toujours avec un public. Je ne joue
paspour Dieuexclusivement-saufquand
je joue pour moi-méme, seul dans une

piece, fermant les yeux et me laissant
aller.

Avez-vous souvent l'occasion de vous
produiredansdelongsconcerts,de deux
a trois heures, comme ceux de Paris a
'automne?
Fortd’'unegrandeconnaissanceetd’une
expérience conséquente, je m'adapte et
je peux jouer cing minutes comme cing
heures. Mais, pourbienjouerunraga,’ex-
plorereten présentertoutessesfacettes,
ilfautaumoinsunebonneheure,del’alap
aujor,suividugatetenfindujhala(lecli-
max) - chaque instantdu raga nous pré-
sente un visage différent.
Unconcertlonglaisseletempspourpré-
senter d’autres aspects de la musique
classiqueindienne,commelethumripar
exemple.
Cependant,unconcertnedurepasnéces-
sairement quatre heures. La plupart du
temps, ca dure une heure, une heure et
demie. Ce n’est que si le public apprécie
gu’onpeutpousserverslestroisouquatre
heures. Si on ne joue qu’une heure, on
s’efforcedefaireaumieux:onsélectionne
unraga et on en présente toutes les
nuances,dumieuxqgu’onpeut,enrespec-
tant les contraintes horaires.

Pourriez-vous décrire le sarangi et son
histoire, que, en tant que Sabri, vous
connaissez sans doute mieux que qui-
conque?

Le sarangia un role essentiel dans la
musiqueindienne.lls'appelaitauparavant
«sorangi», ou«saurangi», cequisignifie
«linstrumentauxcentainesdecouleurs ».
Lesarangiestaussilinstrumentquis’ap-
procheleplusdelavoixhumaine Entant
qu’instrumentaccompagnateurdelavoix
etduchant,onleretrouve dansdenom-
breux styles, du dhrupad a la musique
plus légere de ghazal ou des chansons
pluspopulaires,enpassantparleKhayal,
Kajri, Chaiti, Thumri, Dadra, Tappa, Hori,
Bhajan, Qawwali.

Ilexiste plusieurshypothésesquantases
origines. La plus vraisemblable - et qui
apparaitdéjadansdeuxouvragesduXIile
siecleintitulés Sangeet Ratnakar et San-
geet Parijat-luidonneraitcommelointain
aleuluninstrumentappelé pinakiniveena.
Cette veena n'avait qu’une seule corde
nouéeauxdeuxextrémitésd’unbambou.
On la frottait avec un archet fait d’une
méche de crin de cheval tendue sur une
baguette.Uinstrumenttelgu’onleconnait
aujourd’huiaété misau point parHyder
Baksh, célebre musicien originaire de la

ville de Panipat au Haryana. Il possede
troiscordes principales,en boyaudeche-
vreet trente-cingaquarantecordessym-
pathiques qu’on ne joue pas, et qui ne
servent qu’a la résonance.
Lesarangistedoits’asseoirentailleursur
lesoletposerl’instrumentsursesgenoux.
De la main droite, on frotte archet sur
’une des cordes, et, pour produire les
notes glissantes de la mélodie, on fait
glisserlescuticulesdesonglesdelamain
gauchesurlacordeenvibration. Le cuti-
culealabasedel'ongle est particuliére-
mentsensible-jeneconnaisaucunautre
instrument qui se joue ainsi.
Ontrouveradeplusamplesinformations
sur le sarangi sur mon site internet
(www.sarangi.co.uk)etdansunlivreque
j’ai écrit, publié prochainement.

L'instrument est-il populaire? Combien
y a-t-il de sarangistes en Inde ?

Nous ne sommes pas nombreux. On le
considerecommeuninstrumentdifficile
etilexigeunrudetravail pourle maitriser.
Beaucoupdesarangistesdeviennentainsi
accompagnateurs de groupe de danse.

Enseignez-vous vous-méme? Comment
envisagez-vous I’avenir pour votre ins-
trument?

J’enseigne, naturellement. Je transmets
la tradition a qui vient étudier avec moi
etjepenselesarangipromisaunbelave-
nir. Iljouitd’'unintérét croissanten Inde
etdanslemonde,delapartdesauditeurs
commedemusiciensquidésirentenjouer.

Comment composez-vous le groupe de
musiciens qui entourentvotre sarangi?
Ilyadeuxsarangistes,quisontd’ailleurs
mesétudiants, pourm’accompagner.un
autre de mes disciples joue du tabla. Et
un cinquieme musicien joue du khartal.
Lekhartalestuninstrumentapercussion
en bois, avec de petites cymbales, peu
courant dans la musique classique
indienne - il tiendra lui aussi le tala.

Commentsedérouleundevosconcerts?
Leconcerts’ouvresurunlongalap-intro-
ductionauragaquicommence trésdou-
cement. J'enchaine alors sur un rythme
que je développe, sans le tabla, sur mon
sarangi,enaccélérant.Vientensuiteune
composition reposant sur 'un des taal
de la musique classique indienne. Puis,
tousensemble,quelquesjugalbandi,sorte
de jeu de questions/réponses entre les
musiciens,suivisd’'unecomposition plus
rapidedansdiverstalaetd’'uneimprovi-



sation, jusqu’a la conclusion.

Je pense jouer ensuite quelques pieces
semi-classiques.Et,sile publiclesouhaite,
je joueraiencore, dans différents styles.
Tout celademeurantdans le cadre dela
musiqueclassiqueindienne,ausenstra-
ditionnel du terme.

Chez le musicien, quelle est la part du
compositeur et quelle est celle de I'in-
terprete?

Le canevas est pré-composeé. Je ne fais
que créer une nouvelle version. Ainsi de
mesragamadhuvantioubhairav,appris
demon pére, transmisde guruadisciple,
etqueje transmets a mon tour.
Onpeuttoujourscomposerdenouveaux
bandishsurcesragas.Cestexcessivement
compliqué,card’innombrables éléments
complexesentrentalorsenjeu.Composer
unepiececlassiquenécessiteunegrande
connaissance et compréhension du sys-
teme desragas, sesreglesetlimitations.
Cela demande d’é¢tudier longuement ce
qui existe déja - ne serait-ce que pour
trouver une combinaison de notes qui
soit inédite - ainsi qu’une profonde
réflexion quant au coeur du raga, a ses
différentes parties et déclinaisons.

Etes-vousintéressé parle métissage Occi-
dent/Orient?

La musique classique indienne se fait
internationaleaujourd’hui.Etdes publics
detousleshorizonsveulentfusionnerla
musiqueclassiqueindienneetleurpropre
musique. Cela a ses bons cotés, mais, a
mon sens, notre musique ne devrait pas
serviraca,lesystémedesragasnedevrait
pas étre mis au service d’une « fusion
music » Tout simplement parce que le
ragaest beaucoup plusriche et profond
que toute musique qu’on pourrait, et
méme que je pourrais, écrire ainsi. Cest
une musique millénaire. Le mieux serait
d’inventer un nouveau systeme de com-
position, construit sur I'association des
deux modes de pensées.
Jaimeenrevanchecescompositeursqui
s’inspirentdelamusique,se nourrissent
d’ellepourproduireleurs ceuvres. Je peux
tres bien m’inspirer de la musique occi-
dentale, sans pour autant jouer de la
musiqueoccidentalesurmonsarangi.je
peux établir un pont entre nos deux
musiques, mais je ne peux absolument
pas jouer unraga en accord avec une
gammeoccidentale,non plusqu’un musi-
cien occidental ne pourrait tenir la dis-
tance s’il voulait jouer un raga - il serait
sanscesseattiréparlagamme,alorsque

lanotionderagadépassecelledel’échelle
de sons.

La présence coloniale anglaise n'aurait
donceuaucuneinfluencesurlamusique
classique indienne?

Jenecrois pas, en effet.La musique clas-
sique indienne est plusieurs fois millé-
naire, elle possede un systeme de
transmission et de pratique qui n’a rien
decommunaveclemodede penséeocci-
dental. Peut-étre la présence anglaise a-
t-ellerendu les musiciens plus sensibles
au décorum.. Mais pas plus.

Quelimpactont,avotresens,lamondia-
lisationetlamodernisationdel’Inde sur
la musique?

Lesmusiciensdeviennentdesstars. Mais
la musique n’est en rien affectée. On ne
peuteneffetpasjouerleragabhairavde
maniere « moderne », ¢ca n’a pas de sens.
Sil'on veut jouer le raga bhairav, il faut
jouer les compositions en entier et res-
pecter les regles et modes de jeu de ce
systemefaconné parnotre tradition. Cest
ainsi que se révele et se pérennise I'au-
thenticitédemusiqueclassiqueindienne.

Biographies des musiciens
accompagnant Kamal Sabri

Shubh Maharaj, tabla
Néen1987dansunefamillede musiciens,
Shubh Maharajest le petit-fils du maitre
dutablaPtKishan Maharaj. Vijay Shankar,
sonpere,estundanseurdekathakréputé.
Desl’enfance,songrand-péereluienseigne
letabla.Apartirde1993,Shubhapprend
selon latradition de mafitre adisciple et
donne son premier concert en 2000, a
I’age de douze ans. Depuis, il joue dans
les grandes villes indiennes et dans les
festivals.

Suhail Yusuf Khan, sarangi

Suhail Yusuf Khan est issu de la Senia
Gharana de Rampur. Dans sa famille, il
représente la huitieme génération de
sarangistes;ilapourgrand-pérelecélebre
joueurdesarangiUstad SabriKhandont
ilarecu l’enseignement; il est le neveu
de Kamal Sabri. Lauréat de nombreux
prix, en particulier Médaille d’or de All
IndiaRadio en 2004, Suhailjouedusarangi
depuis I'age de quatre ans.

Rafiq Khan Langa, khartal
Appartenantala famille Langa, musiciens
du Rajasthan, c’est auprées de son pere
Ustad Rehmat Khan Langa que Rafiq ap-
prend a jouer du khartal. Des dix ans, il
commence a jouer en public. A quinze
ans, il atteint un niveau professionel et
fait ses premieres tournées internatio-
nales. Il recoit plusieurs récompenses et
participe activement aux concerts du
groupe de percussion The Band of India.
Ilaaccompagné au khartal le Iégendaire
danseur de kathak Birju Maharaj, la dan-
seuse d’0Odissi Sonal Mansingh; il ajoué
avec Anoushka Shankar et beaucoup
d’autres.

Aslam Khan, tanpura

Aslam Khan estlefilsd’unsarangiste de
Hyderabad, Saeed Ur Rehman. Son
apprentissages’estfaitselonlatradition
guru-shishya paramparaaupresde Ustad
Sabri Khan et de Kamal Sabri. En 2005, il
aétélauréatdelaSahityaKalaParishad.
Depuis plusieurs années, il participe a
des tournées internationales, souvent
aupres de Kamal Sabri.
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VIJAY VENKAT

e gu’on qualifie de moderne

auj

ourd’hui sera tradition demain.

Ainsi la tradition n’est jamais figée,
elle se renouvelle sans cesse & &

ijayVenkatestnéen1982danslesud

del'Inde,a Madras dans une famille
musicienne. Son pére |. R. Rama Mohan
est son premier guru.
Dipldméen philosophieetenanthropo-
logie qu’il a étudiées a I'Université de
Madras, il joue avecautant de facilité et
de talent du violon, de la flGite ou de la
vichitra-veena. Vijay Venkat demeure
trésattachéalatraditionetauxprincipes
de la musique carnatique et a sa spiri-
tualité.llachéveactuellementdes études
aLlondres.
www.vijayvenkat.com

Diriez-vous que votre formation s’est
déroulée conformément a la tradition
guru-shishya parampara?

Autrefois, la tradition voulait que le dis-
ciple, s’il se destinait véritablement a
I'exercice de son art, vive chez son guru.
Enplusdesonapprentissage,il travaillait
pour lui, se chargeant des travaux de la
maisonnée. Le guru était comme un
parent,voireun Dieu.Cetenseignement
d’extréme proximité permettaitau maitre
desuivredepreslesprogresdesonéleve
etformaitd’excellentsartistes.Ledisciple
s'imprégnaitde toutcequele guruavait
a lui offrir.

Mon parcours n’a pas été exactement
celui-la, méme s’il en a gardé certains
aspects. Je suis né dans une famille de
musiciensaMadras(Chennai),grand cen-
tremusicaldusuddel’iInde.Monpremier
gurunefutautrequemonpere,l.R.Rama
Mohan, joueur émérite de mridangam.
Ila été, et demeure pour moi un mentor
qui me prodigue encouragements et
conseils.

Mon deuxieme guru a été N.Ch. Krishna-
macharyulu de Vijayawada, qui m’avait
prisenaffection et passaittouslesjours
cheznous,apresavoirterminéson travail
aAllIndiaRadio, pour me faire travailler.
C’était un excellent guru, érudit, univer-
sitaire, grand connaisseurdu sanscritet
de la musicologie. A Chennai - ou la tra-
ditionguru-shishyaparamparaestamon
sens appauvrie et I’'enseignement plus
mercantilequ’ailleurs-je menaisunevie
bienremplie et trés réglée, mais dont le
rythmes’écartaitquelque peudesusages.
Mon pére m’afait pratiquerde nombreux
instruments (guitare, shehnai, ainsi que
des percussions, comme le tabla) et je
prenais une a deux lecons par semaine,
chez chacun de mes maitres.J’ai ensuite
commence a travailler le violon, aupres
de Dwaram Venkata Satyanarayana et
Dwaram Mangathayar.

Jeune, je jouais beaucoup au tennis - a
unniveau professionnel - etj’ainégligé
la musique pendant cing ou six ans. 'y
suispleinementrevenuenchoisissantle



violon,lafl(te(quejaiappriseauprésde
T.S.Sankaran, éleve du grand maftre de
laflite, feu T.R. Mahalingam) et la vichi-
tra-veena (que j’ai commencée en auto-
didacte).
Jaivouluconsidérerlestroisinstruments
aégalité sans négliger 'un au profit des
autres.Jelesaidoncétudiésaveclaméme
exigence pouratteindre leméme niveau
d’excellence.Je pense étreleseulmusicien
dusud del'lnde quisache ainsijouer de
troisinstruments,enoutretrésdifférents
de nature:uninstrumentavent,unins-
trument a archet et un instrument a
cordes pincées.

Vous dites la tradition guru-shishya
paramparaendésuétudeaChennai:est-
elle toujours vivante ailleurs ?
Cettetraditionestbeaucoup plusvivante
dans le Nord - on y voit encore un peu
partout des disciples allant vivre chez
leur guru. Dans le Sud, elle est presque
inexistante - peut-étre reste-t-il encore
unoudeuxguruspourlapratiquer.Nous
ne prenons plus aujourd’hui le temps
nécessaire pour ce long processus.

Biendesgurusn’enseignentaujourd’hui
que pour I'argent - qui prend le pas sur
latransmissiondusavoir.Et,acaused’un
besoin bien légitime de gagner leur vie,
certainsartistescommencentaenseigner
avantméme d’avoir terminé leur propre
apprentissage. Cequientraine nécessai-
rement une baisse du niveau général.
Cettemercantilisationestsansdouteliée
alapopularisationdelapratique musicale.
La musique classique indienne attire
aujourd’hui de plus en plus de monde -
cedontonnepeutbiensfrqueseréjouir
-, mais cela s’laccompagne d’un effet
secondairefacheux:laqualité moyenne
de cette pratique dégringole. Fort heu-
reusement,ilyaencoredesartistesd’un
niveau exceptionnel.

Lamusiqueclassiqueindienneaévolué,
neserait-ceque parlacroissancedeson
publicetles mutations de ses modes de
représentation. Sortie des temples et
palais, elle se joue aujourd’hui dans de
vastessallesdeconcert,avecunsystéme
d’amplification. Cette évolution a-t-elle
influé sur les modes de jeu?

La musique classique indienne est par
essence ésotérique et spirituelle. Elle
tient de la philosophie, de la sagesse et
serapporteauxdieuxetalaspiritualité.
Onlajouaitparlepassédanslestemples
mais, plus tard, sesvertus curatives-un
«bon»son, ou une «bonne » mélodie,
soigne et soulage les malades - et les
merveilleuses parolesde seschantsont
attiré un public toujours plus large.
D’abord liée au culte, la musique s’est
peuapeuinvitéedanslespalaisetcours
royales. Des compétitions entre musi-
ciensdediversétatsyétaientorganisées
et les princes distribuaient des prix. La
musique devint vite un art performatif
- et les musiciens commencerent a se
produire pour le grand public. Mais en
Inde, on joue encore souvent dans les
temples,commeonjouedansleséglises
en Europe..

Ma technique ne change pas selon les
lieux.Jepréfereletimbrenaturel del’ins-
trumentetjeneveux enaucune maniere,
le modifier. Parfois, j'use de techniques
ou de styles de jeu spécifiques pour
m’adapterauneacoustique particuliere
oual’atmosphered’un lieu particulier -
mais ces changements sont minimes et
n'affectent nila musique nile timbre.
La vichitra-veena, par exemple, est un
instrumentexcessivementdélicatetdif-
ficile - nous sommes une poignée a en
jouer.Certainsontcommenceé, pour mieux
se faire entendre, a utiliser des pickups
(microsdecontact).Pasmoi.Celadénature
ce timbre que jai tant cherché.

Le musicien doit &tre en mesure de per-
cevoirlaréactiondesonpublicetjauger
le plaisir qu’il prend. Le pouvez-vous
encoreaujourd’hui,dans ces auditoriums
toujours plus vastes?
Oui.Mémes’ilsjouent pourun large public,
mémes’ilsvoyagentde parlemonde,les
musiciensauthentiquesseronttoujours
fideles a eux-mémes, donc a I’écoute de
leur public. En Inde, dans les grandes
salles, on a préservé certains principes
du salon de musique. Dans les lumiéres
par exemple: le public n’est pas plongé
dans 'obscurité comme en Europe. On
peutainsivoirlesauditeurs,reconnaitre
parmieuxconnaissancesetamis.lln’ya
pasdefrontiére;lesréactionsetleplaisir
selisentsurlesvisages.Saufquandladis-
tance est trop grande, bien s(r, ce qui
arrive souvent.

L’appréciation du public est essentielle
-etsicelui-ciestconnaisseur(rasika), la
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musiquey gagneenqualité. Aveclapopu-
larisation de la musique, et la diversifi-
cationdu public,lamusique garde-t-elle
sa qualité et son authenticité?

La musique elle-méme ne change pas.
Seul change peut-étre le degré de classi-
cisme que I'on mettra en ceuvre dans le
développement du raga. Un public de
connaisseurs,quisaits’immergertotale-
mentdanslamusique,sauraparexemple
appréciercertainsragas pluscompliqués.
Je joue ainsi une musique trés savante
pourceuxquisaventlareconnaitre, mais
je sais aussi satisfaire les néophytes.

Lamusiqueest-elle toujours spirituelle,
sortie du temple?

Toujours ! Méme si I’on peut avoir I'im-
pression que la musique classique
indienneestdevenuecesdernierstemps
unartnonplustournéversledivin, mais
vers’humainetversunlargepublic,rien
n’a changé. Nous considérons en Inde
chaqueétrehumaincommeun fragment
du divin : jouer pour une femme ou un
homme et jouer pour les dieux revient
doncau méme.
Lamusiqueelle-mémeatraitaudivin:si
onestpénétrédemusique,onestpénétré
de divinité. Quand on chante, ou quand
onjoue, on estenvahipar I’émotion, par
lesensdestextes.Nousreproduisonsles
sons suprémes du Cosmos dans le but
d’unir le monde autour d’'une émotion
particuliere. C'est un geste profond, phi-
losophique.Un geste généreuxde partage,
demusique, de pensées,de prieres, pour
répandre le bonheur autour de nous. La
musique est capable de toutes les émo-
tions,al’imagedel’homme.Chaqueraga
est comme un étre humain, il véhicule
sespropresémotions.Aumusiciendeles
exprimer.

Jouez-vous souvent dans un cadre inti-
miste comme celui du baithak?

J’ai ’habitude de jouer dans différents
cadres qui s’y apparentent (comme de
petitstemples), ot les spectateurs peuvent
entrer et sortir a leur guise. Je constate
seulement que je donne davantage de
concerts dans de grandes salles, ou les
microphonessontlarégle Jouerdansun
baithak,sansamplification,estun plaisir
rare que j'attends avec impatience.

Vos concerts parisiens dureront entre
deuxheurestrenteettroisheures.Avez-
vous souvent I'occasion de donner des
concerts de cette longueur?

Le Festival d’Automne veut en effet pré-

senter ces concerts dans la tradition
indienne. Pourtant, méme en Inde, j’ai
rarement 'occasion de donner des
concerts de trois heures. La durée d’un
concertaujourd’huiest plusproched’une
heuretrente-avecparfoisdeuxconcerts
danslajournée.Nousdonnonsaussides
concertsalaradio-endirectouenregis-
trés. lls ne durent généralement qu’une
heure,cequisignifiequ’onnejoueqgu’une
ou deux compositions.

La musique, elle, n’en souffre pas : les
concertscourtspeuventétretrésintenses.
Trente minutes ou quatre heures, on
s'adapte Onessaiederendrel’expérience
agréableatous,danstouteslesconditions.
Celadit,jouerlonguement, troisouquatre
heures,estunvraibonheur pourmoi.faime
cesmoments,carjepeuxy étremoi-méme,
prendre du temps pour chaque composi-
tion. Je peux méme jouer pendant plus
longtemps sans probléme, et avec beau-
coup de plaisir - si le public le souhaite!
Concernantmesconcerts parisiens,je me
suistoutefoisun peuinquiétédelaréac-
tion du public-mais 'on m’aassuré que
le public pourrait circuler, aller prendre
unthédanslehall,sedétendreetrevenir.
Cela a balayé mes inquiétudes.

Pourriez-vousdécrirele groupe de musi-
ciensquivousaccompagne?Quelgenre
d’équilibre recherchez-vous dans votre
ensemble?

Pour cesconcerts parisiens, nous serons
cing. Deux percussionnistes pourle sup-
portrythmiquedel’ensemble;l'unjouant
dumridangam, Fautredukanjira. Lorsque
le percussionniste principal (au mridan-
gam)prend une pause, lesecond percus-
sionniste, appelé upa-pakkavadyam,
prendlerelaisaveclekanjira(instrument
a peau, tenu de la main gauche et joué
de la droite).

Unviolonistem’accompagne également.
Engénéral,lorsdemesconcertsdevichi-
tra-veena, je préfere ne pas avoir d’ac-
compagnement de violon. La veena est
uninstrument délicat et mélodique qui
n’a pas besoin de ce soutien. Mais le vio-
loniste quivientaParisest'undesrares
violonistes suffisamment sensibles et
talentueux pour laisser la veena sonner
commeelleledoit.llyauraenfinunjoueur
de tanpura.

Pourriez-vous nous décrire la vichitra-
veena et la flite que vous jouez?

Lavichitra-veenaestconsidéréecomme
'undesplusanciensspécimensdeveena
- ces instruments a cordes pincées

typiques de lamusique carnatique - qui
se distingue notamment par I'absence
defrette U'instrumentlui-mémeremonte
alantiquité -son nom méme de «vichi-
tra-veena » est trés ancien. Pendant un
temps, elle fut quasiment oubliée.
Lorsqu’elle est réapparue, il y a soixante
ousoixante-dixans,onl’ad’abord appelée
« gottuvadhyam », car on en jouait a
I'époqueavecune piecedebois,le«gottu»,
quel’onappuyaitsurlescordes.Certains,
comme Ravikiran, 'appellent aussi chi-
tra-veena.

L'absence de frette qui rend la justesse
périlleuseendécourage plusd’un.Laveena
mesure présd’unmetredelongetil faut,
pourajusterlahauteurdelanote, trouver
immédiatement le placement et peser
surlacorde,avecsuffisammentdepoids.
Cesttresexigeantphysiquementet’ap-
prentissage en est trés éprouvant.
Laflite que jejoue est en bambou. Cest
uninstrument couramment utilisé en
musique classique indienne, au Nord
comme au Sud. Au Nord, elle est percée
de six trous, pour huit au Sud. Une diffé-
rencesignificative.Nousavonsbesoinde
cesdeuxtroussupplémentairespourréa-
lisernosgamaka, ces figuresornementales
qui permettent de passer d’une note a
l'autreetnousaidentareproduirelecarac-
teresivocaldelamusique.Notremusique
est a 80% improvisée. Ses figures sont
régies pardesregles de grammaire com-
plexes quivarientselon le raga.

Nous n’avons en Inde aucune musique
exclusivementinstrumentale,commeen
Occident:notremusiqueesttouteentiere
pensée pourlechantetnotrejeuinstru-
mental toutentiertournéverslavocalité.
Quandjejoue,jessaie derendre le relief
desparolesetlesentimentquis’endégage.
Ceuxquiconnaissentletextedoiventpou-
voir quasiment chanter les paroles.

Violon, flQte, vichitra-veena, comment
choisissez-vous celui que vous utilise-
rez?

Toutdépend des volontés de I'organisa-
teur du concert. Je joue toutes les com-
positions sur tous les instruments. [l n’y
a pour moi aucune différence, aucune
préférence. Et, si certains considerent
parfois le violon comme un instrument
plus«sobrex,laflitecommeplus«mélan-
coligue » ou « sentimentale », je ne le
pensepas:onpeuttirerdechacundeces
instruments toutlespectredesémotions,
aveclaméme force.On peutexprimer la
tristesseaveclamémeintensitéauviolon,
alaflite oualaveena.



Lamusiqueclassiqueindienneaadopté
le violon, instrument occidental s’il en
est, et certainscompositeursoccidentaux
se sont appropriés des éléments de la
musiqueindienne.Y a-t-iluneempreinte
de la musique occidentale?

A ce sujet, je dois vous parler du grand
maitreduviolon Dwaram Venkataswamy
Naidu (mort en 1964). J'appartiens a son
«école»carjaisuivil’enseignement de
son fils et de sa fille. Il jouait aussi mer-
veilleusement la musique classique
indienne que la musique classique occi-
dentale. Lorsd’undesesséjoursenInde,
Yehudi Menuhin est venu I'écouter. Il a
étésiimpressionné,sisurprisderencon-
trerunviolonistedecettequalitéqu’ilI’a
invité a venir se produire en Occident -
cequi,finalement, nes’est pasfait. |l pos-
sédaitunfantastique éventailtechnique
(d’archetetdedoigtés)issudesdeuxtra-
ditions, qu’il mettait indifféremment au
service de la musique occidentale et de
la musique indienne.

Je nel’ai jamais rencontré, si ce n’est au
traversdesesenfantsetdequelquesenre-
gistrements, mais il a toujours été une
grande source d’inspiration, au méme
titrequeT.R.Mahalingamenfl(te,le mal-
tredemon mailtre,ouencorelevioloniste
ltzhak Perlman.

Ecouteretconnaitre d’autres musigues,
commelamusiqueoccidentale(classique
etjazz) enrichitlacréativité d’unartiste
etsaconnaissanceduson. Mais je pense
que la maniére dont nous pratiquons la
musique classique indienne n'aque tres
peuchangéaucontactdelacultureeuro-
péenne.Ou pasplusqu’auparavant:méme
dans’ancienne Inde, quand la présence
etl'influence de I'Occident n’étaient pas
aussi grandes qu’aujourd’hui, les musi-
ciens se sont appropriés d’autres tech-
niques pour les mettre au service de la
musiqueclassiqueindienne,sansboule-
verser foncierement sa nature.
Quantauxcompositionselles-mémes, les
grands artistes sont toujours a I’écoute
des systémes autres que le leur, C’est ce
qui fait leur grandeur. Si 'on remonte a
la grande trinité de nos compositeurs,
Thyagaraja, Muthuswami Dikshitar et
Shyama Shastri qui vivaient dans une
Inde alors colonie britannique, on
constate qu’ils ont certainement retiré
quelque chose de cette présence occi-
dentale. lls nous ont laissé quelques kir-
tanam, ces priéreschantées,quisemblent
composéesdans une tonalité majeure -
comme une meélodie occidentale!

Quelimpactont,avotresens,lamondia-
lisationetlamodernisationdel’Indesur
la musique?

Aucun!Mémesil’on parle de films et de
Bollywood, laréponse est simple.

Le cinéma, quant a lui, pille la musique
classique indienne - tout comme la
musique occidentale, le pop, le rock.

Vous venez de terminer, a Londres, un
Masters de musique -ainsiqu’un projet
derecherchesurlacomposition, 'impro-
visation et la performance en jazz - et
vous pratiquez également le jazz:votre
formation classique vous sert-elle dans
le cadre de ces pratiques?
Non,surtoutpas. Jeveuxjustementm'écar-
terdemaformationclassique.Nombreux
sontlesmusicienspratiquantla«fusion»
quin’ontaucuneformation classique occi-
dentale et qui puisentala place dans les
ragas etautres compositions classiques.
Je me refuse absolument a cela. Il faut
créerson propresysteme,sesproprescom-
positions,etne pasdénaturerlesceuvres
du passé.
Cestd’ailleurstropfaciledefairecegenre
defusion«indienne». Monjazzfusionres-
sembledavantageadujazzoccidental.Si
des éléments de musique classique
indienneviennents’yglisser—etcelapeut
seproduire-,c’estamoninsu,etsurtout,
¢ca ne sonne nullement comme de la
musique classique indienne.

Comment voyez-vous I’avenir de votre
musique?

Ilyauratoujoursdes musiciens pours’ins-
crire dans la tradition et la préserver.
Méme en Occident, certains s’y mettent.
Lesamateursdenotremusique sontnom-
breux. Je suis s(r qu’elle survivra.

Vous sembleztresattachéalatradition
etauxvaleursspirituelles,etnéanmoins
votre discours est bien d’aujourd’hui.
Comment conciliez-vous les deux?

Les valeurs que m’ont communiquées
mesgurusm’aident, toutcommeladimen-
sion spirituelle et philosophique de la
musique.Avecun peuderecul,onconstate
que rien n’est moderne ou traditionnel.
Toute habitude, répétée suffisamment
longtemps, devient tradition pour les
générations suivantes. Ce qu’on qualifie
de moderne aujourd’hui sera tradition
demain. Ainsi la tradition n’est jamais
figée, elle se renouvelle sans cesse. Tant
que les valeurs essentielles sont préser-
vées, toutes les évolutions, par ailleurs
inévitables, ont du bon.

Biographies des musiciens
accompagnant Vijay Venkat

C. N. Chandrashekhar, violon

Cest aupres de son pere, C. A. Narayan,
lui-méme disciple de T. Chowdiah de
MysoreetdeR. R. Keshavamurthy, etde
sameéreC. Bhagirathi,queC. N. Chandra-
shekhar a appris la musique.
Ilatravaillé ensuite avecles violonistes
de Madras M. S. Anantharaman et M. S.
Gopalakrishnan de Parur (Kerala).
Pratiquantaussilamusique hindustani,
vocale et instrumentale, il a également
travaillé pourlamusiquecarnatiqueavec
P.S.Narayanswamy.

Il participe a de nombreuses tournées
internationales, collabore aux pro-
grammes de All India Radio & television
a Bangalore (Karnataka).

K. R. Ganesh, mridangam

K.R.Ganeshaaprisajouerdumridangam
avecson pere, Kumbakonam M. Rajappa
lyer,danslatraditiondeTanjore. Samére,
Smt Nagarathnam, a participé elle aussi
ason éducation musicale. A seize ans, il
gagne le Premier Prix du concours de All
India Radio. Aujourd’hui, il accompagne
en tournée les plus grands musiciens de
I'Inde. Au sein de I'association Layodaya
deChennai,ilenseignelartdu mridangam.

I. R. Rama Mohan, kanjira

Dans la famille de Rama Mohan, Jaya
Lakshmi, sa mere, jouait du violon dans
latradition Dwaram.Rama Mohan com-
mence ajouer du mridangam aupres de
KolandaVenkataRaju, célebre musicien
d’Andra Pradesh. Il suit ensuite I'ensei-
gnementdeS. V. S. NarayananetdeRama-
nathapuram C.S. Murugabhoopathy.
Depuis quarante ans, il accompagne les
artistes au mridangam et au kanjira, en
tournée ou pour les concerts a All India
Radio. Il estle perede Vijay Venkat et de
Lakshmi Inala.

Lakshmi Inala, tanpura

La fille de I. R. Rama Mohan a appris a
jouerduviolonetdelaflitedesl’enfance,
aupresdes maitresde Madras. Elleaccom-
pagne son frére en tournée.
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O.S. ARUN

€€ carla musique n’est pas
seulement dans les notes, ou dans
'alphabet, elle est dans la maniere
de chanter ou de jouer 33

0. S. Arun apprend la musique avec
son pére, Vidwan 0. V. Subramaniam
avant d’obtenir ses diplomes (Alankar
Purna)del’Ecole Gandharva Mahavidya-
laya puis de I’'Université de la Musique
et des Beaux-Arts de Delhi. En 1984, il
débutesacarriérede musicien, développe
un immense répertoire, maftrise les
musiques hindustanietcarnatique,inter-
préte des ragas classiques comme des
chants dévotionnels ; il acquiert une
grande popularité,dansson paysd’abord
puis a I’étranger. Il a chanté pour les
Nations-Unies,al’occasiondelajournée
desDroitsdel’lhomme.Sic’esten concert
qu’il se produitle plussouvent, il aaussi
accompagné des récitals de danse et
composédesmusiquesdefilm.O. S. Arun
esttitulairedetresnombreux prix.Actif
dansle domaine de I’enseignement, il a
fondéaMadras’'association Alpanapour
la formation des jeunes talents.
www.osarun.com

Votre formation s’est-elle faite confor-
mément a la tradition guru-shishya
parampara?

Oui. Je viens d’une famille musicienne.
Lamusique étaitomniprésente a la mai-
son, je I'avais constamment dans l'oreille.
J’'entendais mes parents jouer et chanter,
j’entendais les lecons données par mon
pére a ses éleves. Ce fut donc une évi-
dence pour moi, je n‘ai jamais songeé a
une autre carriere. Mon pere, Vidwan
0.V.Subramaniam, qui appartenait a la
grande école de musique carnatique de
Thanjavur (Tanjore, Tamil Nadu), fut mon
premier professeur.

Plus tard, au terme de ma scolarité, j’ai
Suivi un cursus en musique carnatique
a I'Université de Delhi, jusqu’a mon di-
plome, Sangeetha Shiromani. Au cours
de mon apprentissage, jai suivi I'ensei-
gnement de maitres comme T. I. Subra-
maniam (tabla), Dr Radha Chalam, puis
ChalapathiBallu,a Chennai(Madras). Ba-
lamuralikrishna me conseille encore au-
jourd’hui

Enréalité, je nai jamais cessé d’appren-
dre, d’approfondir mes connaissances
musicales et d’agrandir mon répertoire.
Je n’hésite pas a aller écouter des musi-
ciens, méme plus jeunes que moi, pour
apprendre d’eux.

En quoi cette tradition guru-shishya pa-
rampara est-elle si essentielle dans la
transmission?

Toutsimplement parce que, dans la mu-
sique classique indienne et particulie-
rement dansla musique carnatique, il y
a une grande part non écrite : le mano-
dharma - un aspect improvisé que la
musique carnatique partage dans une
certaine mesure avec d'autres musiques,
comme le jazz, par exemple.

Le guru est notre inspiration, notre guide;
ilnous enseigne le cadre au sein duquel
nous improviserons durant toute notre
vie. La musique carnatique s’élabore au-
tour desragas - considérés comme «mu-
sique absolue»,au sensou on I'entendrait
d’un concept, ou d’une vision. Le raga
est entierement déterming, il est noté,



etonnes’écartejamais de sa grammaire
propre. Mais a chaque fois qu’on le
chante, il change. De nouvelles variations,
de nouvelles modulations,apparaissent
dans son exposition. Cette polymorphie
des ragas explique aussi pourquoi ils
existent toujours: nous créons constam-
ment de nouvelles combinaisons, de
nouvelles approches.

Cette tradition de transmission est-elle
encore bien vivante aujourd’hui ?

Ouietnon.Ellesepratique, maisplusavec
cette ferveurpresquereligieuse d’autre-
fois. Aujourd’hui, on peut apprendre de
diverses manieres, partéléphone, Internet,
Skype. Mais rien ne remplace les lecons
en téte-a-téte, rien ne vaut la relation
qu’on développe avec un guru. Surtout
lorsqu’il s’agit des gamaka. Eléments
essentiels du manodharma, cette part
improvisée de la musique, les gamaka
sontvéritablementpropresalamusique
carnatique-onnetrouveriendeteldans
aucun autre systeme. Les gamaka sont
ces ornements dont on pare les notes
longues, qui jouent sur des micro-inter-
valles et des oscillations d’une grande
finesse. On ne peut vraiment les décrire
par les mots, ni les noter de quelque
maniere (seulement par des détails

comme : par le haut, ou par le bas), ni
mémeles fixer(onn’ensaisitjamaistoute
la subtilité), il faut en faire I'expérience
(il chante).

Vous parlez la de musique carnatique,
mais vous pratiquez aussi la musique
hindustani de I'Inde du Nord...

Sima culture familiale est “carnatique”,
jesuisneaunorddel’inde,dansuneville
tres cosmopolite; j’ai été en contact
constantavecdes genresdemusiquetrés
variés.

Lamusiquecarnatique constituelabase
de ma formation et de ma personnalité
musicale. C'est une sibelle architecture.
Jesuisconvaincuquelorsqu’onlamaftrise,
que 'on comprend sa notation, le place-
mentduswara-leplacementdechaque
note-,silonenconnaitlathéorieetqu’on
la pratique assidiment - et sil’on garde
évidemment/’espritouvert -, ilestensuite
aisédes’adapteratouslesautresgenres
musicaux. C'est en tout cas mon expé-
rience:j’aijouéavecdifférents musiciens,
detousleshorizons-hindustani,jazz et
autres—- etlaconnaissancedelamusique
carnatique m’a énormément aidé.
Jeprendscequejaimeleplusdanschacun
dessystemesetmel'approprie:lesshruti
de la musique hindustani, par exemple,

qui sont absolument superbes, et nont
rien de commun avec les incroyables
gamaka carnatiques...

Y a-t-ild’autresartistes quivontainside
’'un a ’autre, comme vous ?

Oui, un certain nombre d’artistes prati-
quent les différents styles et le passage
de I'un a l’autre n’est pas difficile, si 'on
comprend chaque systeme dans sa spé-
cificité. Cela dit, apprendre une forme
artistique, quelle qu’elle soit, n’est pas
choseaisée-lamaltrisenevientqu’avec
'accumulation de connaissance et d’ex-
périence.Unartisteestainsien constante
évolution. Et, sije considere mes 26 ans
de carriere, j’ai conscience de ce qui a
constituélemusicienquejesuisdevenu.

Quelles sont les différences fondamen-
tales entre les deux systémes ?

Surle papier, c’est la méme musique, ou
presque. Mémesragas, mémesnotes,avec
parfois des terminologies différentes
(commeenOccident,lesnomsdesnotes
varientd’unelangueal’autre). Lesysteme
hindustanise concentre plussurdesnotes
longuesettenues,quandlesystemecar-
natique laisse une grande place aux
gamaka.

Cestun état d’esprit tres différent, dans
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lequelil fautsavoirseplongertoutentier.
Carlamusique n’est passeulementdans
lesnotes,oudanslalphabet,elleestdans
la maniére de chanter ou de jouer.

Y a-t-ileu, etexiste-t-ilencore une musique
quirésulteraitdelafusiondesdeuxsys-
témes?
Denombreusescompositionscarnatiques
présententd’évidentesinfluencesvenues
duNord. C'estcequ’on appelle le sugam
sangeet:comme un pontentre les deux
systemes.

Il'y a bien sr des ragas spécifiques a
chaquesysteme, maisd’autressontcom-
muns aux deux, apparaissant soit sous
des noms différents (le raga Hindolam
danslamusiquecarnatiques’appelleraga
Malkosh (ou Malkauns) dans le systéeme
hindustani, ou le raga /man qui devient
raga Kalyani), soit sous le méme nom
(comme le raga Hamsadhwani). Cest la
lamagie de la musique:avec les mémes
notes,lesmémesswara,lamusiquesonne
distinctementcarnatique, ou hindustani,
selon le cas.

Lamusique classique indienne, destinée
jadis aux temples puis aux cours royales,
estaujourd’huidansdevastesauditoriums.
Cela nécessite-t-il des ajustements dans
les techniques vocale et instrumentale ?
Jouerdanscesgrandessallesde concert
est devenu habituel. Et le microy est
nécessaire - il faudrait sinon forcer la
voix. Nous nous sommes habitués a la
console, alabalance,ala mise enscene
et ala projection amplifiée de la voix.

La nature sacrée du son en est-elle
affectée?

Je ne sais pas, j’y suis trop habitué. Mais
c’estloind’étrefaciled’adaptersonchant
aumicro:ilfautajustersesmodulations,
ne pas crier, respecter les strictes
contraintes de son utilisation pour qu’il
nerenvoiepasunsontropduroudistordu.

La musique en est-elle affectée ?

La musique a changé de visage pour se
faire plusaccessible au grand public. De
nombreuxauditeursquiviennentm’écou-
ter assistent a leur premier concert de
musique carnatique oude musiqueclas-
siqueindienne.Cestpour moiunevictoire,
d’autantplusquejenem’écarteenaucune
maniéredelagrammaireetducadredes
ragas et des tala.
Lorsquejechanteunecomposition,dans
ces conditions, je me concentre sur cer-
tainsaspectsdudéveloppementduraga

-sinon,lesconcertsdureraientsixheures!
Alorsqu’ilsdurentaujourd’huirarement
plus de deux heures (a quelques excep-
tionspres,al’intérieurdel’Inde parexem-
ple,otdesconcerts peuventcommencer
a21hetfiniraih du matin).

Carenfin,commentfairejusticeaunraga
enl’espaced’une petite heureetdemie?
Il faut repenser la structure temporelle
et musicale des concerts, en tenant
comptedutempsimparti,del'infrastruc-
ture,del’ambiance donnésetdu public.

Retrouve-t-on dans les auditoriums la
nature spirituelle de la musique ?
Comme le timbre d’un instrument et la
musiquecarnatiquedanssonensemble,
la voix humaine est divine par essence,
et les compositions que nous chantons
traitent uniquement de bhakti, de dévo-
tion.Méme les parolesonttraitaudivin:
onparleradeKrishna,delaplumede paon
surson front, de sa fl(ite, de divers orne-
mentsqu’il porte,oud’anecdotesetaven-
tures légendaires des dieux. Qu’on soit
dans une grande ou une petite salle, la
musiquenousvienttoujoursdes mémes
compositeurs - Jayadeva, Bhadrachala
Ramadas,Annamacharya, Gopalakrishna
Bharathi-quinousdélivrenttousunmes-
sage divin.

Aveclapopularisationdelamusiqueclas-
sique indienne, son public se diversifie
etdenombreuxnéophytesetnon-initiés
se mélent aux connaisseurs. Cela
entrafne-t-il une adaptation?
Certainement. Les concertsquejaidonnés
enNorvege au moisde juilletensontun
bon exemple : I'essentiel du public ne
connaissait rien a la musique classique
indienne,encoremoinsalamusiquecar-
natique.Et pourtant,avecdessallescom-
bles chaque soir, tous ont suivi avec
enthousiasmelesconcerts,jusqu’alafin.
Ils étaient gagnés par la magie qui se
dégagedecette musique.Rienqu’unraga
etquelques parolessuffisentapassionner
un public. C’est |a grande force de la
musique.

Vous jouez a Paris dans une chapelle
transformée en baithak.Jouez-voussou-
vent dans un cadre intimiste ?

Oui, souvent. Méme a I’étranger. Lors de
cette tournée en Norvege, j'ai joué dans
de petitessalles,sansmicro,avecle public
assis autour de moi.

Préférez-vous ce genre de cadre intime
ou une plus large assistance ?

J’aime les deux, tout comme j’aime une
bonne pizza, ou un bon repas indien.

Pourriez-vousdécrirele groupe de musi-
ciensquevousemmenezavecvous?Quel
estlerdledechacun?

Je serai accompagné par quatre instru-
mentistesjouantde quatreinstruments
différents : le violon, le mridangam, le
ghatam etla tanpura.
Leviolon,quejen’aisansdoute pasbesoin
de vous décrire, joue un role essentiel
danslamusiquecarnatique.Levioloniste
suitlartiste principal-quiesticiunchan-
teur, moi en l'occurence - comme son
ombre. Lors du kalpana swara - qui fait
partie des développements improvisés
duragaau coursde son exposition (ona
également le raga alapana, le neraval,
etc)-leviolonrépondauchanteurdans
unjeu de question/réponse. Tour a tour,
ilss’échangentleragaetjouentalterna-
tivement en solo.
Lemridangamestl’instrumenta percus-
sion caractéristique de la musique de
I'IndeduSud.Contrairementasonhomo-
logueletabla,del'IndeduNord,soncorps
est d’un seul tenant, méme s’il a deux
facestenduesde peau.Sonroleprincipal
est de tenir le tempo, de jouer le kaala
pramanam. Mais il est aussi la comme
soutien et ornement du chant. S’il ne
jouerapasdurantleragam(soloduchan-
teuraccompagnéduseulviolon),il passera
au premier plan apres Iélaboration du
raga. Aprés le neraval (ou le chanteur
répeteal’enviunvers particulier extrait
delacomposition,enrespectant toutefois
minutieusementladuréedechaquecycle
detala), apreslekalpanaswara,arriveen
effet un interlude durant lequel le mri-
dangisteet 'upa-pakkavadyam (lesecond
percussionniste) jouent ensemble. Puis
I'upa-pakkavadyamjoueuncourtsolode
transition, signe pour lartiste principal
qu’il va pouvoir reprendre son chant.
L'upa-pakkavadyamjoueicisurunghatam,
instrumentde percussionenargile.Enfin
latanpurafournitlebourdonquiestessen-
tiel pour nous donner le shruti, sans le
shruti,onnepeutnichanter,nijouer.Nous
venonssans tanpura électronique, mais
avec l'instrument traditionnel.

Les chanteurs font souventde larges et
harmonieux mouvements avec les bras
etles mains.Cesmouvementsont-ilsun
rlespécifique,de dévotion, d’expression
ou d’acoustique?

Ilsn’ontpasdesignification particuliére,
etlegurune nous enseigne pas a agiter



ainsiles mains et la téte. Mais cela vient
naturellementlorsqu’on chante-comme
une alchimie entre la musique et le lan-
gage du corps. Ce n’est ni chorégraphié,
nipréparé, et les gestes changent d’une
soirée a l'autre, d’'un artiste a l'autre.

Lamusiqueclassiqueindienneaadopté
le violon et certains compositeurs en
Occidentsesontinspirésdelamusique
indienne. Y a-t-il eu quelque influence
mutuelle?

Certainement. L'un des compositeurs de
notre trinité, Muthuswami Dikshitar, a
ainsicomposédeschantsavecdesnotes
«occidentales », sur des paroles de son
cru(ilchante une mélodie, parfaitement
construite dans le mode majeur), ou sur
des échelles indiennes, sonnant distinc-
tementoccidentale(ilchante de nouveau).

Que pensez-vous du travail de ces com-
positeursoccidentauxquis’approprient
certainsaspectsdelamusiquedel’Inde?
Cestunbeléchange.Jaicollaboré,a Mont-
réal, avec un musicien de jazz canadien,
le bassiste Sylvain Gamian.Noussuivions
masyntaxe lorsqu’on jouait mes compo-
sitions, et la sienne lorsqu’on jouait les
siennes.)’adaptaisainsimon chantason
systememusical, et,inversement, quand
jeluiexpliguaislescontraintesd’unraga
en particulier, il étaitheureuxde s’y plier.
Ces échanges ne sont pas seulement a
I'origine d’une influence mutuelle, c’est
aussiunapprentissage. Certains musiciens
derockontfaitcettedémarche,ontrouve
chez les Beatles quelques influences de
musiqueclassiqueindienne,etmémeun
sitar dans certaines de leurs chansons.

Que pensez-vous de la diffusion de la
musiqueclassiqueindienneal’étranger?
Cestfantastique!Les genssontcurieux.
Jelevoislorsquejedirige des ateliersou
des masterclass. Vous seriez surpris par
le comportement des auditeurs. En Nor-
vege, par exemple, en juillet dernier:ils
chantaient tous en cheeur avec moi.

Je prends beaucoup de plaisir a diriger
mes ateliers de musique carnatique, un
peu partout dans le monde. Choisissant
unecomposition,j’en exposeleraga,j’ex-
pliqgue succinctement comment la
musique carnatique le traite et le trans-
forme, et je le chante, sans les gamaka.
Puis je reprends, avec les gamaka- et la
différenceestéloquente. Le public m’ac-
compagne en frappant des mains, puis
chante. On a rarement l'occasion d’une
telle communion.

Quelestl’avenirdelamusiqueclassique
indienne selon vous : pensez-vous que
le CD, et sa large diffusion, a eu une
influencesurleformatdes concerts par
exemple?

Une petite influence, certainement : le
CD et le fait que nous voyageons énor-
meément.
Pourvousdonnerunexemple,aprésmes
concertsaParis, je poursuisavecunetour-
née de seize concerts aux Etats-Unis et
au Canada. La-bas, les concerts sont en
deux partiesdedeux heuresenviron,sépa-
rées par un entracte.

Quelimpactont,avotresens,lamondia-
lisationetlamodernisationdel’Indesur
la musique?

Jesuistrésconfiant, tresoptimiste,quant
alavenirdenotreartquinecourtamon
avisaucundangerd’étredétruitoudéna-
turé. On rencontre partout des jeunes
n‘ayantpourambitionquedelefairevivre.
Ils apprennent assidument, jouent mer-
veilleusementbien.Lesnouveaux modes
de communication facilitent d’ailleurs
I’apprentissage et I'immersion dans la
musique, notamment gracealnternet,a
Skype,aump3.Lamusiqueestaccessibles
pour tous et pour les musiciens eux-
mémes, les découvertes, de nouvelles
approches des ragas sonta portée de la
main.

Bien s(r, la modernisation a aussi ses
inconvénients et il faut pour réussir et
perpétuerlatradition seconcentrer, tra-
vaillerénormément. Maisj'ailesentiment
que tout est cyclique, que les efforts
déployéscesdernieresannéespourpro-
mouvoir notre musique portent leurs
fruits: peu importe la modernisation, le
rap, le rock, le heavy metal, la musique
classiqgueindiennereviendratoujoursen
force. La musique sera toujours la: I'art
dépasse l'artiste.

Biographies des musiciens
accompagnant O. S. Arun

Karaikal Venkatasubramanian, violon
Karaikal Venkatasubramanianfait partie
de la génération d'artistes émergeants
dans le domaine de la musique carna-
tique. Il est le disciple du grand maitre
T.N.Krishnan,avoyagéenIndeetal’étran-
gerau coursdenombreuses tournées. |l
s’est engagé dans la collaboration avec
un ensemble qui défend les musiques
d’aujourd’hui, jouant différents styles,
avec avec des musiciens d’autres hori-
zons.

Venkat Subramanian, mridangam
Venkat Subramanian est le disciple de
Srimushnam Raja Rao. Il appartient éga-
lement a la génération d’artistes émer-
geants dans le domaine de la musique
classique de I'lnde du Sud. Il joue avec
un grand talent les bhajan et participe
aux talavadyam, ces concerts d’ensem-
bles de percussions. C’est la premiére
fois qu’il joue en Europe.

Harihara Subramanian, ghatam

HariharaSubramanian, talentémergeant
enInde du Sud, est le disciple du maitre
du ghatam E.M. Subramaniam. Il se pro-
duitenaccompagnantlesgrandssolistes
delamusiquecarnatiquecommeles plus
jeunres, et en jouant des bhajan, de la
musique“fusion”,etdanslestalavadyam.

Ferdinan Alfones, tanpura

Ferdinan Alfones est un musicien trés
talentueux qui a participé a de nom-
breuses séances d’enregistrements soit
en accompagnant a la tanpura, soit en
accompagnement vocal. Il a participé a
des tournées surtout en Inde et en Ma-
laisie.
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LEXIQUE

Alap
Introduction lente, sans paroles (vocalises);
premiére exposition du raga

Bandish

Composition. Se développant sur la base
d’unraga en particulier, ces compositions
fournissent le cadre du jeu et de
Pimprovisation

Baithak (du sanscrit:assis ensemble)

Salon de musique. On appelle ainsi les
cadres intimes de concert qui rappelle ceux
des temples et salons royaux dans lesquels
la musique était jouée traditionnellement

Bakhti
Dévotion.

Dhrupad
Style de chant hindustani, originaire
de Gwalior, connu depuis le XlI¢ siecle

Gamaka
Figure ornementale au trés fort caractére
vocal

Ghatam
Instrument de percussion, large pot d’argile

Gayaki
Style - techniques et tournures - de chant

Gharana
Ecole (esthétique) musicale
(liée a une tradition particuliere)

Guru-shishya parampara

(de guru, maitre, shishya, disciple)
Tradition millénaire de transmission orale
du savoir dans arts classiques indiens

L’'Inde au Festival d’Automne:

Kanjira
Instrument de percussion a peau, typique
de la musique carnatique

Khartal
Instrument de percussion en bois muni
de clochettes

Khayal
Style de chant de I'inde du Nord, connu
depuis le XVl siecle

Laya
Tempo

Mridangam
Instrument de percussion a peau de I'Inde
du Sud

Pakhawaj
Instrument de percussion a peau de 'Inde
du Nord

Pandit
Sage, savant. Peut étre a la fois un titre,
etun nom

Raga

Les ragas sont les modes - échelles de note -
sur lesquels est fondée toute la musique
classique indienne

Rasa
Le plaisir esthétique

Rasika (de rasa)
Le connaisseur, I'initié, celui qui sait
apprécier le rasa

Rasikata (de rasa)
’esthétique savourée collectivement

Sarangi
Instrument a cordes frottées de I'Inde
du Nord

Sadhana
Discipline, souvent liée a la dévotion

Tabla
Instrument de percussion a peau de 'Inde
du Nord

Tala

Combinaison rythmique. Le systeme
des talas est étroitement lié au systeme
desragas

Tanpura

Luth a quatre cordes donnant ’harmonie
fondamentale indispensable au jeu
etauchant

Thumri
Style de chant de I'lnde du Nord, musique
|égere, en marge de la musique classique

Upa-pakkavadyam
Dans la musique carnatique, c’est le second
percussionniste, assistant du premier

Veda
Les Ecrits fondateurs - Sama Veda

Veena
Famille d’instruments a cordes pincées

Cest en 1974 que la musique indienne figure pour la premiére fois au programme du Festival d’Automne.

En 1981, ala Chapelle de la Sorbonne, trois semaines sont consacrées a la musique carnatique et aux danses de I''nde du Sud.

En 1985, a I'occasion de ’Année de I'Inde en France, le Festival propose au Théatre du Rond-Point, pendant un mois dans les trois salles, un
programme dédié a la musique classique, aux formes dansées et instrumentales du nord et du sud de I'Inde.

En 2010, les deux genres musicaux principaux de I'Inde sont présentés dans le contexte d’un salon de musique; il s’agit du premier volet d’'un
programme qui s’étendra sur deux éditions. Le second sera plus spécifiguement consacré aux arts de la scene contemporaine et aux arts

plastiques.

FARTS |

39¢ édition

Président: Pierre Richard
Directrices générales :

Marie Collin et Joséphine Markovits
www.festival-automne.com

Le Festival d'Automne a Paris remercie : Bénédicte Alliot, Laurent Feneyrou, France Grand, Shaifali Jetli-Sury, Francois Lorin,
Elisabeth Petit-Lizop, Malavika Sarukkai, Jérémie Szpirglas.
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