
Chapitre 1 
Les premiers siècles de notre ère

Peu de sources musicales ont survécu avant le premier millé-

naire. Pourtant, la musique tient une place prééminente au sein des 

civilisations grecque et romaine. Les acquis transmis ne furent pas 

sans conséquence sur la civilisation occidentale, au Moyen Âge et à 

la Renaissance. Aujourd’hui subsiste un corpus notoire de témoins 

révélant cette intense et réelle activité. La majeure partie est composée 

de sources grecques. Celles-ci nous ont été léguées par leur support 

archéologique, par des papyrus égyptiens de l’époque hellénistique et 

romaine ou plus tardivement par des manuscrits médiévaux. Citons par 

exemple quelques pièces pour voix et instruments à cordes écrites par 

Mésomède de Crète. Ce musicien dont la carrière s’effectue à Rome 

(117-138) est très proche de l’empereur Hadrien (76-138). La première 

édition de ses œuvres, découvertes grâce à un manuscrit du XIIIe siècle, 

remonte à 1581. Réalisée par son premier déchiffreur, Vincenzo Galilei 

(1520-1591), musicien, théoricien – plus connu comme étant le père de 

l’astronome – elle se compose de chants honorant quelques muses, 

déesses ou dieux (Calliope, Némésis, Apollon), accompagnés par la 

lyre ou par des cithares et luths romains. Alors que la notation musicale 

en Occident ne se conceptualisa qu’au IXe siècle, les anciens Grecs 

connaissent l’écriture de la musique. Celle-ci repose sur un assemblage 

de signes relevant d’une utilisation complexe des lettres de l’alphabet 

grec (ca 1620 caractères). Des ouvrages théoriques – dont l’Almageste 

du mathématicien, écrivain, astronome Claude Ptolémée, IIe siècle av. 

J.-C. – ont permis aux historiens de déchiffrer ces étranges partitions 
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musicales. Ces pratiques graphiques sont associées à l’édifi cation 

d’une théorie musicale savante, transmise à Rome et par là même à 

l’Occident européen : de Pythagore aux ultimes théoriciens antiques, 

les Grecs ont ainsi nourri de bases théorétiques la musique chrétienne 

(Byzance et Rome). Les hommes du Moyen Âge et de la Renaissance 

ont su tirer parti de cet apport antique. Celui-ci mérite d’être exposé 

dans ses grandes lignes pour faciliter la lecture et la compréhension 

des chapitres suivants.

I. La musique des sphères

Dans l’Antiquité, la musique est souvent associée à la poésie, 

emblème de la parole et de la pensée. Ces deux éléments constitu-

tifs évoluent comme une seule et même entité expressive et doivent 

susciter des troubles adéquats. Cette conception fut approfondie par 

les humanistes de la Renaissance. Ainsi, d’un point de vue spéculatif, 

la musique est censée procurer à l’auditeur attentif des réactions 

bien appropriées, riches et contrastées : violence, colère, sérénité, 

quiétude. À ces fi ns, l’œuvre musicale se doit de véhiculer cette force 

garante des émotions. Par exemple, au terme de leurs études musi-

cales les disciples de Pythagore ont mémorisé un répertoire de mélo-

dies dont certaines sont censées annihiler les effets de la mélancolie, 

du découragement, de la colère, de l’envie ; d’autres sont idéales pour 

se réveiller ou s’endormir. L’assemblage des sons entre eux (donc la 

musique) dégage une énergie, des vibrations combinées ayant selon 

les conceptions métaphysiques antiques le pouvoir d’agir sur l’âme 

humaine, de libérer le corps et l’esprit. Une partie de l’esthétique 

musicale hellénique est fondée sur ces préceptes. Ainsi, bien avant 

les réfl exions de Platon ou Aristote sur ce sujet, ce sont les théories 

de Pythagore puis de ses disciples qui furent à la base même de notre 
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histoire musicale, à la fois sur le plan théorique (propriétés acousti-

ques) et sur le plan philosophique. Ce mathématicien originaire de l’île 

grecque de Samos, inventeur des qualités propres de l’hypoténuse ou 

de la table de multiplication, va dépasser ce pur cadre mathématique. 

Notre théorie musicale, dans son élaboration au cours du premier 

millénaire, est redevable du pythagorisme. C’est donc au VIe siècle 

av. J.-C. que l’histoire de la musique occidentale trouve ses premiers 

fondements.

A. Les théories pythagoriciennes
Ce grand savant de la Grèce antique, contemporain de Lao-tseu en 

Chine, de Bouddha en Inde et de Zarathoustra en Perse, ne souhaitait 

pas qu’on juge la musique selon les sens, car sa vertu ne pouvait 

être appréhendée que par l’esprit (Plutarque, 46-ca 120). S’il réside 

la plupart du temps à Crotone (sud de l’Italie), il voyage, étudie les 

civilisations, les traditions religieuses, philosophiques, scientifi ques. 

Il forme de nombreux disciples auxquels il impose un douloureux 

noviciat de cinq années : ces « acoustiques » ou « auditeurs » sont 

entre autres initiés au silence. À l’issue de ce rude apprentissage, ils 

sont autorisés à étudier l’astronomie, la géographie, la médecine, la 

musique. Pythagore conseille d’aborder intelligemment cette dernière, 

non pas d’une manière émotionnelle, c’est-à-dire par l’ouïe, mais par 

les nombres, par l’étude des combinaisons numériques. Il développe 

une idée ingénieuse issue de ses recherches arithmétiques et acous-

tiques. Constatant qu’une corde tendue que l’on pince (une corde 

vibrante) engendre un son (do par exemple), il observe qu’en raccour-

cissant plus ou moins cette corde, il obtient un son différent : réduite 

de moitié (rapport de 1 sur 2), elle produit un son plus aigu (do à 

l’octave) ; la corde réduite aux deux tiers de sa longueur émet un son 

situé en rapport de quinte (5 notes : do-sol) avec la première (sol, 
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rapport de 2 sur 3) ; enfi n, la même corde réduite au trois-quarts de 

sa longueur permet d’obtenir un nouveau son en relation de quarte 

(4 notes : do-fa) avec le do et engendrant un rapport de 3 sur 4 (fa). 

Ces rapports de longueurs sont le résultat du maniement de nombres 

entiers. Les consonances (2 notes sonnant mélodieusement à l’oreille) 

fondamentales, octave, quinte, quarte, considérées comme parfaites, 

sont à la base même des premiers principes théoriques de la musique 

au Moyen Âge. Elles correspondent au rapport des quatre premiers 

nombres (1, 2, 3, 4) donc à des rapports numériques simples. Une 

célèbre légende véhiculée par des sources plus tardives rapporte 

qu’au cours d’une promenade en forêt, Pythagore entendit soudain 

des sons étranges, des intervalles harmonieux et purs. Cela n’était 

pas une musique divine comme il aurait pu le penser mais un forgeron 

frappant des enclumes avec des marteaux de poids variables, engen-

drant ainsi des sons différents. À partir de cette expérience, Pythagore 

codifi e ses réfl exions sur les sons, les chiffres et en vient à consti-

tuer un ensemble de notes conjointes et distinctes allant d’un point à 

un autre, autrement dit une gamme. Certaines associations de sons, 

issues de cette gamme, sont consonantes, d’autres sont considérées 

comme dissonantes. Cette découverte est fondamentale : à la suite de 

Pythagore, les théoriciens établissent en effet un lien entre le rapport 

des notes de la gamme et le caractère purement intrinsèque et naturel 

des nombres entiers. Ils théorisent cela en énonçant que la nature est 

harmonie musicale, qu’elle est régie par la loi du nombre. Poursuivant 

son cheminement intellectuel plus loin encore, Pythagore en vient à 

appliquer ces spéculations théoriques à sa vision du monde, de l’uni-

vers et donc au mouvement des planètes. Les pythagoriciens s’inté-

ressent au tournoiement des astres (ceux qui donnèrent leur nom aux 

jours de la semaine : la Lune, Mars, Mercure, Jupiter, Vénus, Saturne, 

le Soleil) autour de la terre. Cette dernière, selon les démonstrations 
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établies plus tard par Ptolémée, inspirées d’Aristote, est immobile au 

centre de l’univers. Ce sont les astres qui se meuvent autour d’elle : 

ce modèle n’est remis en cause qu’en 1530 par Nikolaus Kopernikus 

(Copernic, 1473-1543), De revolutionibus orbium coelestium, ouvrage 

publié en 1543, puis Galilée, suivi de Kepler, Newton, etc. La mobilité 

des planètes engendre des trajectoires pouvant être assimilées à une 

corde tendue produisant un son, une note. Des intervalles musicaux 

naissent ainsi de la rotation des planètes. Plus la planète est lointaine, 

plus le mouvement est rapide et plus le son est aigu. La hauteur du 

son est donc proportionnelle à la vitesse de la planète, déterminée 

par son orbite. C’est l’harmonie du monde, étroitement dépendante de 

la logique du nombre. C’est ce que l’on appelle plus communément 

et plus poétiquement la « musique des sphères », élément cher aux 

théoriciens et musiciens de la Renaissance qui recherchent cet idéal 

antique dans la musique. Le plus célèbre membre des poètes de la 

Pléiade, Pierre de Ronsard, évoque au XVIe siècle « la celeste armonie 

du ciel » (Préface au Roy François II, 1560) et Léonard de Vinci s’inté-

resse au confregatione de celi, s’ella fa sono onno (« au frottement des 

cieux, s’il fait son ou non », Paris, ms de l’Institut, fol. 56v°). Le cosmos 

est musique, il est soumis aux proportions justes, aux rythmes naturels, 

selon une logique intrinsèquement mathématique associée à un idéal 

métaphysique. Platon parle du « plus magnifi que de tous les chœurs » 

en évoquant les astres (Epinomis). Le musicologue Jacques Chailley 

(1910-1999) rappelle la « gamme musicale formée par les planètes » 

(Chailley, 1984, p. 19). De même, les peintres médiévaux privilégièrent 

la représentation de la musica celestis.

Il ne faut pas s’étonner de ces raisonnements pouvant paraître 

étranges aujourd’hui. Le monde est alors conçu comme étant en très 

forte relation avec l’arithmologie, avec les règles de la résonance 

acoustique. Vingt-six siècles plus tard, la physique quantique s’inté-



Histoire de la musique au Moyen Âge et à la Renaissance12

resse de la même façon au mouvement des électrons sur les orbites. 

Ces préoccupations philosophiques antiques marquent ainsi non 

seulement la pensée grecque, mais également la pensée occidentale 

pour laquelle la musique entretient un lien entre l’homme et l’univers. 

La musique des sphères ne peut être perçue que par des « initiés » 

ayant la capacité d’accéder à la musicalité du monde, aux nombres 

matérialisés par des sons. La musique révèle la majesté de Dieu, 

de la création, du monde. La pensée médiévale se forgeant autour 

du christianisme accorde un grand intérêt à cette représentation du 

monde et n’oublie pas cet héritage des Anciens : harmonia est ordinatio 

celi et terra – l’harmonie est l’ordonnance du ciel et de la terre – l’art 

du nombre est rendu « audible » (Pythagore). Sons et nombres étant 

étroitement liés par de sibyllines proportions, la musique est ainsi 

un moyen d’accéder à la connaissance, à la beauté, mais surtout un 

moyen de se rapprocher de Dieu. À travers le chant d’église, l’es-

prit accède modestement aux arcanes de la création, à la perfection 

divine qui est à l’origine du monde. Cette symbolique numérique n’est 

pas propre à la musique. Les cathédrales gothiques par exemple 

sont également gouvernées par la loi du nombre. Dans l’Antiquité, la 

musique instrumentale n’est pas entièrement exclue de ces considéra-

tions philosophiques, contrairement aux préceptes guidant l’exécution 

de la musique religieuse à l’époque médiévale (sans aucun accom-

pagnement). Pour les pythagoriciens, certains instruments sont supé-

rieurs à d’autres. La lyre à 7 cordes par exemple, instrument d’Apollon, 

au caractère calme, solennel est préférée à la fl ûte (instrument du 

satyre Marsyas) plus passionnée, de nature bachique. Pythagore 

recommande d’accompagner le chant au son de la lyre et souligne 

l’importance de nettoyer ses mains avant de l’utiliser. Ceci permet de 

comprendre l’intérêt des musiciens du XVIe siècle pour la lyre lors 

des spectacles humanistes visant à rechercher un idéal antique. La 
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légende selon laquelle Marsyas eut l’audace de défi er Apollon illustre 

cet aspect noble de la lyre. Le roi de Phrygie Midas est choisi pour 

arbitrer ce véritable concours musical où Apollon, déclaré vainqueur 

après avoir joué de son instrument à l’envers, punit Marsyas de son 

impudence en ordonnant qu’il soit écorché vif.

La musique est donc à la fois un art et une science dans son 

acception par les théoriciens antiques. Elle est perçue comme telle 

jusqu’au XVIIe siècle. Si Descartes (1596-1650) met surtout l’accent 

sur l’aspect scientifi que de la musique (il écrit un traité en latin), le 

compositeur Jean-Philippe Rameau (1683-1764) traite à niveau égal 

les aspects artistiques et scientifi ques : « la musique est une science 

physico-mathématique. Le son en est l’objet physique et les rapports 

trouvés entre les différents sons en font l’objet mathématique. Sa fi n 

est de plaire, et d’exciter en nous diverses passions ». Quoi qu’il en 

soit par la suite, la théorie grecque, transmise par les romains, fournit 

à l’Occident une assise scientifi que solide.

B. Les théoriciens romains
Concernant le patrimoine musical romain, peu de sources subsis-

tent. Les peintures, sculptures, tombes et autres, nous renseignent sur 

le plan organologique (étude des instruments) cependant les exem-

ples musicaux sont rares (et la notation musicale est grecque). Ainsi, 

à Rome, au moment où se forme le monde chrétien, l’essentiel de la 

musique romaine semble-t-il dériver de l’héritage hellénique. Les idées 

et réfl exions de saint Augustin (354-430) par exemple s’inspirent des 

philosophes grecs (Pythagore, Platon, Aristote puis les néo-platoni-

ciens) avant que deux personnages de confession chrétienne, Boèce 

(ca 480-524) et Cassiodore (ca 485-ca 580), ne se distinguent, assurant 

une continuité, une survivance de l’héritage antique. Tous deux sont 

actifs à la cour de Ravenne au temps de Théodoric le Grand (455-526), 
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roi des Ostrogoths qui s’étaient implantés en Italie après la chute de 

l’Empire romain en 476. Digne héritier de la civilisation déchue, celui-ci 

encourage les lettres et les arts à se développer. Lorsque Boèce est 

disgracié (accusé de trahison) puis décapité, Cassiodore lui succède. 

C’est par leur intermédiaire que la musique grecque survit au point de 

marquer de son empreinte la civilisation occidentale et l’art musical 

du Moyen Âge. Les clercs médiévaux étudient leurs œuvres qui sont 

abondamment commentées.

1. Saint Augustin
Né à Thagaste (province romaine de Numidie, aujourd’hui Souk-

Arhas, Algérie), d’un père païen et d’une mère chrétienne, Augustin 

étudie notamment la rhétorique et la grammaire, disciplines qu’il 

enseigne dès 375. En 382, il est à Rome et surtout à Milan. C’est dans 

cette capitale lombarde, alors siège de l’Empire, qu’il s’imprègne de 

néo-platonisme et qu’il rencontre le signifi catif évêque Ambroise (né 

ca 340, évêque de 374 à sa mort en 397) qui accorde à la musique 

un rôle de premier plan. Saint Augustin s’est entre-temps marié mais, 

frappé par la grâce dans un jardin milanais, il se convertit en 386 et 

se retire dans un monastère, quittant femme et enfant. Saint Ambroise 

le baptise l’année suivante. En 388, il revient en Afrique et s’érige en 

défenseur de l’orthodoxie chrétienne, luttant contre l’hérésie. Guidé 

par la foi, nommé docteur de l’Église par le Saint-Siège qui octroyait 

ce titre aux théoriciens des premiers siècles du christianisme, il ne 

cesse d’écrire : des centaines de lettres (à des évêques, des laïcs, 

des ministres, des empereurs…), des sermons, plus d’une centaine 

de traités (métaphysiques, théologiques…), des commentaires des 

écritures. En 391 il se rend à Hippone (aujourd’hui Annaba, Algérie) 

non loin de sa ville natale et se voit consacré évêque de cette ville 

en 395 où il meurt le 28 août 430 au moment où les barbares – les 

Vandales – prennent possession de la ville.


