N

N

Joan Goodnick Westenholz, Yossi Maurey, Edwin
Seroussi (ed.), Music in Antiquity: The Near East and
the Mediterranean. Yuval, 8. Berlin; Boston; Jerusalem:
De Gruyter; Magnes Press, 2014. Pp. xii, 375. ISBN
9783110340303.

Sylvain Perrot

» To cite this version:

Sylvain Perrot. Joan Goodnick Westenholz, Yossi Maurey, Edwin Seroussi (ed.), Music in Antiquity:
The Near East and the Mediterranean. Yuval, 8. Berlin; Boston; Jerusalem: De Gruyter; Magnes
Press, 2014. Pp. xii, 375. ISBN 9783110340303.. Bryn Mawr Classical Review, 2015. hal-02316376

HAL Id: hal-02316376
https://hal.science/hal-02316376
Submitted on 15 Oct 2019

HAL is a multi-disciplinary open access L’archive ouverte pluridisciplinaire HAL, est
archive for the deposit and dissemination of sci- destinée au dépot et a la diffusion de documents
entific research documents, whether they are pub- scientifiques de niveau recherche, publiés ou non,
lished or not. The documents may come from émanant des établissements d’enseignement et de
teaching and research institutions in France or recherche frangais ou étrangers, des laboratoires
abroad, or from public or private research centers. publics ou privés.


https://hal.science/hal-02316376
https://hal.archives-ouvertes.fr

Joan Goodnick Westenholz, Yossi Maurey, Edwin Seroussi (ed.), Music in
Antiquity: The Near East and the Mediterranean. Yuval, 8. Berlin; Boston;
Jerusalem: De Gruyter, Magnes Press, 2014. Pp. xii,
375. ISBN 9783110340303. $168.00.

Reviewed by Sylvain Perrot, Ecole francaise d’Athénes (sylvain.perrot@efa.gr)

Table of Contents

Ce volume apporte de précieux eléments sur différents aspects des musiques de la
Méditerranée orientale antique. Si certains articles se concentrent sur une civilisation,
d’autres essaient d’établir des ponts entre les cultures, ce qui n’emporte pas toujours
I’adhésion. Mais la réflexion sur les liens possibles entre ces mondes musicaux,
notamment archaiques, doit étre poursuivie et le role de Chypre précisé davantage
encore.

L’ouvrage s’ouvre sur une rapide histoire par A. Draffkorn Kilmer de I’archéologie
de la musique comme discipline et sur la constitution du réseau international qui
justifie la tenue du colloque dont les actes sont ici publiés.

Les premiéres contributions, de B. Bayer et A. Draffkorn Kilmer, donnent un apercu
de la recherche sur la théorie musicale mésopotamienne. Ces deux syntheses font le
point sur les textes dont on tire les linéaments des systemes musicaux de
Mésopotamie et d’Ougarit. 1ls sont présentes précisément, avec commentaire et mise
a jour bibliographique, des annexes approfondissant certains détails. L’helléniste
reprochera certaines maladresses d’expression et imprécisions concernant les
“modes grecs”, qui n’existent pas comme tels avant le Moyen-Age. Il est donc vain
d’identifier le mode de si gablitu au mixolydien, dans la mesure ou les Grecs
ignoraient ces modes: la construction de leurs échelles est étrangere aux modes dits
grecs.

D. Shehata identifie dans la mythologie proche-orientale deux contextes se
distinguant par les instruments, qui, idiophones et membranophones, avaient un
statut religieux élevé. Le premier groupe (tigi-sem-ala, ces trois instruments étant
associes) se place du c6té de I’éloge, surtout dans les léegendes relatives a Enki et
Inana. Le second groupe, constitué d’instruments jouant en solo (du
type lilis, ub, sem, meze et balag), se trouve dans les priéres et lamentations. La
premiére conclusion est donc la distinction des instruments qui recoupe celle des
contextes d’exécution. Méme si le sem figure dans les deux groupes, il est tantot
soliste et tantOt il est associé a d’autres instruments. La seconde conclusion porte sur
le statut religieux: I’auteur remarque que si le son du bronze joue un role, la couleur
rouge du cuivre rehaussée par celle des peaux de taureau serait liée a la représentation
du divin, d’autant que certains instruments servent d’images cultuelles, ainsi
le balag divinisé, manifestation d’Enki, servant d’intermédiaire entre les hommes et
les dieux supérieurs.
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L’article d’U. Gabbay poursuit la réflexion précédente en se concentrant sur
le balag et sa place dans les cultes mésopotamiens. S’appuyant sur une lecture
attentive des textes, il estime que le balag désigne un instrument a cordes (3éme
millénaire), avant de s’appliquer a un instrument a percussion (2éme-1er millénaire).
Le balag a cordes serait lié aux prieres appelées aussi balag; mais avec le temps,
I’instrument est remplace par le tambour lilissu et balag devient un nom secondaire
du lilissu. Ensuite, I’auteur revient sur la théologie du Balag, qui en fait un dieu
mineur: il propose de lier I’identification de I’instrument et du dieu a la caisse de
résonance en forme de taureau du balag a cordes, par analogie des voix. La
disparition iconographique de ces lyres s’expliguerait donc par le passage du balag a
cordes au balag a percussion a la fin du 3éme milllénaire.

La contribution de S. Mirelman complete aussi les précédentes en s’attachant a
I’identification et au r6le de I’ala. L’auteur initie sa réflexion par la linguistigque,
montrant les difficultés a cerner le terme qui se trouve en sumérien et en akkadien
avec des sens différents, « tendu sur le c6té » et « démon », d’ou de possibles
interpéneétrations ou confusions. Dans un deuxiéme temps, étudiant I’iconographie
des grands tambours cylindrigues, il explique que la peau serait attachée au cercle de
bois par des cordes en boyau et maintenue avec de la laine et de la glu animale. Puis
il propose une enquéte stimulante sur la description du son, comparé généralement
au tonnerre et a la foudre. Enfin, il expose les contextes d’exécution: rituels de
fondation, combats de lutte et de boxe et autres festivals. Si cet examen est
parfaitement documenté, on peut toutefois regretter que I’auteur n’ait pas poussé plus
loin sa problématique, notamment en confrontant le son de I’instrument a son
contexte d’emploi.

O. Brison consacre son texte aux rapports entre nudité et musique dans
I’iconographie anatolienne, en particulier dans le monde hittite. Apres une
introduction sur la musique dans les fétes et rituels hittites, les instruments et leurs
interpretes, I’auteur se concentre sur les scénes de séduction. Partant du corpus
littéraire (chant d’Hedammu et chant d’Ullikummi), ot la déesse I§tar/Saugka séduit
avec la musique des tambours (arkammi) et des cymbales (galgalturi), I’auteur
présente I’iconographie de ce type sur les vases cultuels hittites (Inandik, Bitik et
Huseindede), qui confirme I’emploi d’instruments a percussion a coté de
cordophones. Dans un cas, la scene reléve de la hiérogamie ou du rite de passage a
I’age adulte, dans un autre de rites de mariage. C’est donc la un corpus restreint, mais
dont I"auteur fait un commentaire éclairant la fonction sociale de la musique en
Anatolie ancienne.

A. Caubet donne un panorama des instruments et de leur pratique dans I’Ougarit de
la fin de I’age du Bronze. 1l s’agit de revenir sur du matériel déja connu, mais a I’aune
des récentes publications. Elle passe ainsi en revue tous les instruments cités par un
poéme ougaritique (kinnaru, thulbu, tuppu, masiltama et margadima), en les mettant
en lien avec I’iconographie ou les vestiges, puis dans une chanson a Astarte, montrant



les difficultés qui se posent pour les instruments a cordes, autant que pour les
trompettes et cors. L auteur termine son examen par la musique vocale.

M. Lesley réévalue avec preécision et rigueur I’identification de I’orchestre jouant
pour Nabuchodonosor, de nombreuses publications ayant rivalisé d’ingéniosité voire
de fantaisie. L article propose une prise en compte systématique de I’hébreu et du
grec, ce qui conduit I’auteur a éliminer certaines interprétations et surtout & enoncer
toutes les difficultés méthodologiques: il rappelle a bon droit le probleme de la
translittération de kithara en gatros, ou le fait que ni psanterin (psalterion)
ni sumponia (symphonia) ne renvoient & un instrument précis. Considérant la
description des personnages officiels, I’auteur montre que si certains sont identifiés
précisément, I’énumération se cl6t par des termes générigues qui rappellent le mode
d’exposition des instruments. Il en conclut ainsi, avec raison, qu’il ne faut pas
chercher un orchestre réel mais un discours qui condamne Nabuchodonosor pour sa
démesure et le caractére bigarré de son royaume.

J. C. Franklin apporte une réflexion nouvelle, et nécessaire, sur la place et le role de
Chypre dans la musique antique entre Proche-Orient et Grece. Apres avoir posé le
cadre linguistique et historique, I’auteur étudie avec précision les liens entre I’épopée
homérique et I’autre grande tradition, connue partiellement, des Chants cypriens.
C’est sur la deesse chypriote Aphrodite qu’il centre son propos, en remarquant les
affinités avec I’Hymne homérique a Aphrodite et en insistant sur son role de Muse.
Ensuite, il compare le récit des batailles entre les deux traditions épiques, pour
proposer une révision stimulante de la création des Chants cypriens, dont on sait qu’il
y eut une version ancienne et une autre revue. En effet, d’un point de vue linguistique,
la premiere version ne semble pas avoir été chypriote et elle est tres influencée par
la diction homérique; de fait, la révision, quoiqu’elle conserve le titre sans doute par
tradition, omet tout episode chypriote.

M. de Simone s’interroge sur la figure de Phrynichos chez Aristophane et ses liens
avec la musique orientale. L auteur considere les allusions au poete tragique piece
par piece. Dans les Oiseaux, Phrynichos est tel une abeille; dans les Thesmophories,
il est lie a Agathon, auquel Aristophane reproche également un godt pour les
mélodies orientales; dans les Grenouilles, son style est moqué dans la joute infernale
entre Eschyle et Euripide; enfin, dans les Guépes, I’art de Phrynichos est lié aux
exces de boisson, aux danses extatiques et a la mollesse que les traditionalistes ont
coutume de reprocher aux compositeurs de la “Nouvelle musique”. Le point le plus
intéressant est de montrer que Phrynichos est associé a I’harmonie et au rythme
ioniens. Selon I’auteur, qui cite E. Csapo, que le méme reproche soit adressé a un
Phrynichos et a un Agathon ne doit pas surprendre, dans la mesure ou la “Nouvelle
musique” voudrait recréer une musique authentiquement dionysiaque. Dans cette
perspective, il faudrait aller plus loin en réévaluant la place de I’Orient dans la
musique archaique et analyser plus en profondeur les relations entre musique et
politique dans I’ Athénes classique.



La contribution de M. Waner est trés utile sur la place de la musique a Sepphoris,
capitale de la Galilée, ou les cultures juive et grecque se sont fortement cotoyées.
L’auteur présente le matériel sonore et musical de cette cité cosmopolite: deux
clochettes et une quinzaine d’images. Mais I’auteur ne propose qu’un catalogue,
certes développé, de chaque type d’instrument, au lieu d’approfondir la
problématique pourtant évoquée des contacts musicaux entre judaisme et paganisme.
De méme, il y a des imprécisions sur les termes grecs (“aulos double” alors
qu’aulos suffit, aulterides pour auletrides, lyre en fig. 17 quand il y a lieu de
reconnaitre une cithare), voire quelques manques. Ainsi, I’auteur ne voit sur la
mosaique en fig. 12 qu’une syrinx, or on distingue un autre instrument, qui semble
étre un plagiaule, dont la présence est bien attestée pour I’univers pastoral auquel la
syrinx appartient aussi. L’auteur présente néanmoins certaines pieces remarquables,
notamment la mosaique avec les deux hatsotsrot avec le nom inscrit en hébreu.

A. Provenza lie Gréece et Proche-Orient a travers Orphée, Empédocle et David, en
comparant leur lien a la lyre et aux incantations magiques. Si I’idée est séduisante, il
faudrait peut-étre préciser encore le sens d’époide, car il n’est pas certain que la
musicothérapie puisse étre comprise comme un charme magique. Certains partis-pris
peuvent étre contestés, ainsi celui d’employer le mot lyre pour tous les instruments a
cordes, surtout quand il s’agit d’aborder la question sous un angle sociologique et
axiologique. Du fait de ces raccourcis, la mise en regard de ces trois figures n’est pas
toujours convaincante. Il faut surtout lire cet article dans I’analyse pertinente qu’il
fait de I’'usage de la musique par Empedocle, se distinguant d’Orphée tout en
évoquant David. C’est la une belle constellation de musiciens et des effets
psychagogiques de la musique mais qui demanderait a étre encore approfondie avec
une éetude lexicale plus serrée.

La contribution de feu R. Melini montre le travail qu’il y avait a faire sur le paysage
sonore des cités vésuviennes, par un nouvel examen des objets sonores trouves sous
les cendres, des tibiae aux cymbales, comme de I’iconographie musicale. Si I’auteur
commence par présenter les sources dans leur généralite, il concentre son propos sur
le contexte cultuel. Si I’intérét de la documentation vésuvienne réside évidemment
dans I’instantané de la vie sonore quotidienne d’une cité romaine du début de
I’Empire, sa diversité est précieuse, en particulier pour la question des cultes
étrangers (lIsis, Cybele...).

Enfin, quelques réflexions de Y. Maurey sur la place de la musique proche-orientale
dans I’enseignement forment I’épilogue. Son expérience a I’Université de Jérusalem
le fait penser que ces études souffrent de difficultés d’ordre méthodologique,
historique, historiographique et institutionnel. Il souligne a bon droit la peine de cette
discipline a trouver sa voie entre la musicologie, qui se concentre sur la musique
occidentale, et I’ethnomusicologie, qui se fonde sur une étude du présent. Mais a lire
de pres, ce texte milite pour la musique proche-orientale au détriment de la musique
grecque, car I’auteur donne le sentiment que cette derniére serait injustement mieux
représentée dans le monde universitaire, ce qui ne se vérifie guére. Qui pis est, on



décele une pétition de principe plutdt qu’une vraie argumentation sur la musique
grecque, avec des affirmations exagérées au déebut de la page 372.

Pour conclure, il faut rendre a cet ouvrage le mérite d’avoir rassemblé des
contributions riches et bien documentées. Certes, certains partis-pris de méthode et
certaines conclusions peuvent étre contestés, mais il y a la de bonnes idées a
développer pour I’avenir des études sur les musiques de la Méditerranée orientale
antique.
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