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« Mon choix est fait,  

je reste en France. »

J’entre à l’opéra de Minsk, comme trom-
pette, puis trompette solo. Lors de mes 
années au Conservatoire supérieur, j’ai 
droit à un logement étudiant gratuit. Les 
études se terminent bientôt. Comment faire 
pour travailler à l’opéra ? Où se loger ? 
Louer un appartement à deux heures de 
transport en commun me coûterait cent 
cinquante dollars. Comme jeune spécia-
liste j’en gagne soixante... Je dois faire 
seize spectacles par mois et seize répé-
titions. C’est alors que je commence à 
me poser des questions. En 1995, j’ai la 
chance d’être sélectionné pour faire partie 
d’un programme de l’Unesco. Arrivé en 
France, je débarque au Conservatoire de 
Nantes. C’est le gros choc. Rapidement 
j’obtiens mes premiers prix de trompette 
et de musique de chambre. Et je découvre 
qu’ici on peut faire de la musique, gagner 
de l’argent et vivre correctement avec ça. 
Mon choix est fait, je reste en France...

Récemment grâce à « Musique et Danse 
en Loire-Atlantique », j’ai fait découvrir 
aux collégiens la musique ukrainienne du 
groupe DakhaBrakha. C’est un quartet 
qui rejoue d’anciennes chansons tradi-
tionnelles collectées. Ils n’en changent 
pas les paroles ni la mélodie. Ils utilisent 
des boucleurs. Ils mettent en boucle des 
petits motifs de trois ou quatre notes puis 
ils développent avec finesse et puissance. 
On sent des influences rap, rock, techno... 
Une belle fraicheur... Ils ont même fait créer 
leurs costumes modernes mais d’inspi-
ration traditionnelle par un designer. Je 
trouve ça extraordinaire. L’ancien rencontre 
le nouveau, le tout se croise, se modernise 
et donne naissance à d’autre chose en-
core. Ces courants modernes, en Ukraine, 
ils ne sont pas si bien accueillis que ça ; 
encore beaucoup de vieux et mauvais pu-
risme dans le pays. La plupart des concerts 
de DakhaBrakha se déroule en Europe de 
l’Ouest, au Canada ou aux États-Unis.
Je pense aussi à un groupe dont je fais 
partie qui regroupe plusieurs cultures 
musicales vivantes autour de Nantes au-
jourd’hui : le collectif « Jeu à la Nantaise ». 
C’est un des exemples qui méritent d’être 
défendu. On croise les cultures en faisant 
quelque chose de complémentaire et 
de nouveau. C’est ça l’avenir. Garder et 
conserver la tradition, c’est important mais 
l’évolution est indispensable. Le monde 
avance et doit avancer. Si on vous donne 
aujourd’hui une chaussure fabriquée il y a 
trente ans, on ne la mettra plus, la paire 
d’hier on n’en voudra plus demain, et pour 
après-après-demain il faudra en fabriquer 
une autre...



Arles est situé au début du delta du Rhône, 
là où nait la Camargue, l’ile entre les deux 
bras du fleuve. C’est aussi la plus grande 
commune de France en superficie. Avec 
une ville-centre romaine et romane, patri-
moniale, très belle, et onze petits villages 
qui ont tous une histoire spécifique, situés 
pour le plus éloigné à quarante kilomètres 
de la ville-centre. Il y a entre autre deux 
villages très particuliers avec lesquels nous 
avons travaillé dès le début. Le premier, 
Salin-de-Giraud, est situé au bord de mer 
près des marais salants. Deux grandes 
entreprises du Nord de la France et de 
Belgique sont arrivées au début du ving-
tième siècle pour ramasserle sel, et en faire 
des produits chimiques. Ils ont embauché 
des migrants qui voulaient bien faire ce 
travail difficile. Une vingtaine de nationa-
lités d’origines différentes a atterri là et a 
construit un village. Une forte communauté 
grecque mais des Russes également, des 
ukrainiens, des italiens…

Le deuxième village s’appelle Mas-Thibert. 
Ce hameau a vu dans les années soixante 
arriver un énorme convoi militaire. La 
guerre d’Algérie était en train de se termi-
ner. Saïd Boualam, le Bachaga Boualam, 
chef des Harkis, personnage extrêmement 
important, Vice-Président de l’Assemblée 
Nationale, a été installé dans ce village en 
1962. Beaucoup de Harkis sont arrivés 
d’un seul coup. C’était secret militaire. Ils 
sont restés là dans des casernements puis 
petit à petit dans des vraies maisons. Ça a 
laissé beaucoup de traces. Que ce soit du 
côté provençal que du côté harkis. Quand 
le festival a commencé, l’action culturelle a 
démarré immédiatement puisque c’était ça 
aussi l’objectif. Nous croyons beaucoup à 
ces musiques, à leur faculté de résilience. 
Redonner du sens, de l’ouverture et du 
dialogue, conforter les identités ouvertes. 
Aucune autre association culturelle ne tra-

Marie José Justamond
« Nous croyons beaucoup à ces musiques, 
à leur faculté de résilience. »

Présidente du festival Les Suds à Arles, festival 
qu’elle a fondé en 1996 et dirigé jusqu’à 2018.

Quelle place pour les musiques de l’immigration 
dans les programmations culturelles ?
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vaillait sur ces questions à ce moment-là. 
Nous avons été les premiers à imaginer une 
programmation qui puissent les toucher, à 
proposer aux enfants des pratiques mu-
sicales et artistiques qui dépassent aussi 
leurs cultures d’origine. Depuis la deu-
xième année du festival, nous passons la 
dernière journée du festival à Salin-de-Gi-
raud. Nous l’appelons la Journée buisson-
nière. Nous démarrons avec un joli concert 
dans un endroit où les gens du village ont 
plaisir à venir. Les gens sont très sensibles 
à l’approche méditerranéenne que nous 
soignons beaucoup et qui fait le propre de 
notre identité. C’est un des rares moments 
où ils se déplacent et viennent au concert. 
Ça se termine par une fête. Ce sont deux 
lieux où nous réalisons un travail de fond. 
Tout le reste de notre programmation est 
aussi en écho avec la question des mi-
grations. Les migrations espagnoles par 
exemple, importantes dans notre région, 
nous inspirent beaucoup. D’ailleurs une 
grande partie de ce qui se vit culturellement 
à Arles et à Nîmes est très espagnol. Nous 
avons l’amour du taureau en commun. 
Vous entendrez par exemple beaucoup 
de flamenco au festival Les Suds. Dès le 
départ nous avons tenu compte de ces 
diverses identités. Notre population est 
faite de toutes ces influences, de tout ce 
que le bassin méditerranéen a ramené 
dans ce delta. C’est une terre de refuge, 
pour le monde gitan par exemple. C’est 
fort comme identité musicale. Il y a aussi 
une immigration italienne récente car c’est 
difficile en Italie en ce moment pour les 
musiciens. Nous avons des musiciens de 
grande qualité à Marseille et Arles avec 
qui nous pouvons travailler toute l’année 
avec les scolaires et les quartiers. C’est 
très naturel pour un festival de musiques du 
monde de s’intéresser en priorité et de faire 

rejaillir les musiques de l’immigration dans 
la programmation. Nous avons à cœur de 
présenter la diversité de ces musiques. Les 
Balkans aussi même si c’est un peu moins 
présent au niveau des migrations. Dans 
l’année, nous avons souvent proposé en 
concert des musiques du Maghreb. Cela 
a parfois été un échec. Je pense aux mu-
siques arabo-andalouses. Les habitants 
n’y sont pas vraiment sensibles. Ils nous 
réclament du raï. Les musiques savantes 
dans des milieux populaires ne passent 
pas si facilement. Les reconnaissances 
musicales ne sont pas que liées au pays 
d’origine, elles sont aussi sociales. Dès 
sa création, le festival a accompagné le 
mouvement passionnant de musique des 
pays d’Oc. Lo Cor de la Plana qui utilise 
des percussions d’Afrique du Nord en a 
été et en est toujours le fer de lance. Ça 
va bien au-delà des fusions commerciales 
de la world music. Les Suds organisent 
beaucoup de stages et de classes de 
maître ouverts sur toutes les pratiques et 
tous les pays. Nous avons aussi créé un 
festival d’hiver dans les petits villages de la 
Communauté d’agglo. Arles, c’est un taux 
de chômage et d’échec scolaire important, 
notamment dans les villages, ce qui est le 
ferment du vote d’extrême-droite. Donc 
il est urgent d’y intervenir tout au long de 
l’année.

A très vite

« Faire rejaillir 

les musiques de 

l’immigration dans la 

programmation... »



Je suis avant tout un militant de l’éducation 
populaire. En retraite depuis dix ans. Je 
continue à être président de « Villes des 
musiques du monde ». Cette aventure est 
née en 1997. J’ai été formateur d’anima-
teurs, et puis aussi directeur de structures 
de jeunesse, en particulier à Ris-Orangis 
et à l’Office Municipal de la Jeunesse 
d’Aubervilliers. J’ai terminé ma carrière 
comme directeur des affaires culturelles 
à Aubervilliers.

J’ai investi dans ce festival des connais-
sances acquises dans toute une série 
de pratiques d’animation mais aussi des 
convictions. Par exemple celle des droits 
culturels, de l’égale dignité de toutes les 
cultures. Il y a cent huit nationalités à 
Aubervilliers pour quatre vingt dix mille 
habitants. On n’a pas trop de mal à se 
poser la question de l’immigration. On l’a 
au quotidien, en permanence.

En 1997, il y avait une demande de remettre 
en place un festival à Aubervilliers. Il y avait 
une forte pression. Un festival hip-hop était 
attendu. Je n’avais pas du tout envie de ça 
parce qu’à l’époque, les cultures urbaines, 
c’était un peu trash, pas trop ouvert. Créer 
un festival hip-hop risquait d’enfermer une 
nouvelle fois les jeunes entre eux. J’avais 
envie de fabriquer un événement ouvert qui 
permette aux gens de se rencontrer et à la 
jeunesse d’apparaître sur la scène locale 
de façon positive. J’avais fait une partie 
de ma carrière à Ris-Orangis où pendant 
trente ans, il y a eu un festival de musique 
traditionnelle auquel j’ai participé. On a 
réussi à imposer le choix d’un festival de 
musiques du monde.

Le départ est une visée sociale, éducative. 
L’idée qu’on a eu, c’est de monter un 
festival en s’appuyant sur les commu-
nautés présentes dans cette ville. On en 
avait marre d’entendre dire tout le temps 
que le grand nombre de nationalités était 
synonyme de chaos, de risque. On a eu 
envie de dire : « non, c’est une richesse 

André Falcucci
« La question de l’immigration, on se la 
pose au quotidien, en permanence. »

Président de « Villes des musiques du monde » qui 
organise entre autre un festival à Aubervilliers en 
Seine-Saint-Denis et dans toute l’Île-de-France, 
membre du Conseil d’Administration de la FAMDT.

Quelle place pour les musiques de l’immigration 
dans les programmations culturelles ?
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qu’il faut qu’on partage et ce partage, ça 
s’organise ». On a mis en place un festival 
en s’appuyant sur les associations dites 
communautaires et en associant les ha-
bitants à l’organisation du festival. Notre 
idée était aussi que le festival serve à faire 
émerger des choses sur la ville.

Le festival programme en Seine-Saint-Denis, 
à Paris et plusieurs villes d’Île-de-France. 
Nous faisons venir des musiques qui 
viennent d’ailleurs et aussi parfois des 
musiques dites « régionales », qui sont 
souvent aussi exotiques que celles qui 
viennent d’ailleurs ! Le festival va bénéficier 
d’un lieu à l’année, le fort d’Aubervilliers, 
au sein duquel nous essayons de créer 
une « école des musiques du monde » avec 
des fabriques orchestrales, des classes 
de maître autour des programmations 
du festival...

On travaille actuellement beaucoup sur les 
musiques de La Nouvelle-Orléans et on a 
monté des fabriques orchestrales juniors. 
Bientôt autour des musiques raï. On arrive 
à des résultats fantastiques en trois ou 
quatre ans. Avec des petits budgets et 
des jeunes capables de faire des choses 
extraordinaires. On a déjà une fanfare qui 
revisite les musiques d’Afrique du Nord, du 
Maghreb. Et puis un gros travail avec les 
enfants, avec l’Éducation Nationale, avec 
les centres de loisirs... Il y a une grande 
richesse de possibilité d’intervention. Ces 
musiques et ces danses sont extrêmement 
riches et favorables pour faire un travail 
d’animation et d’éducation.

Dans nos quartiers d’Île-de-France, beau-
coup de pratiques sont très peu visibles, 
ne sont pas soutenues ni reconnues. Il 
y a plus de vingt ans, des habitants de 
Saint-Denis se sont organisés pour monter 
une école arabo-andalouse. Ils ont acquis 
une expertise. Ils avaient un musicien au 
départ qui a commencé par apprendre aux 
parents qui ont appris aux enfants. Ils sont 
deux cents aujourd’hui. Ils répètent dans 
les couloirs des écoles de Saint-Denis et 
font un boulot extraordinaire. C’est de la 
musique savante. J’aime beaucoup aller 
les voir en répétition. Il y a des vieux et des 
ados dans une perfection extraordinaire.
Il faut permettre à ces initiatives de prendre 
toute leur place dans l’espace public car 
sinon elles restent cloisonnées.

L’une de nos dernières initiatives a été la 
création du « Prix des musiques d’ici ». 
C’est important de favoriser la circulation 
des artistes. Mais il y a aussi plein d’ar-
tistes venus d’ailleurs qui vivent ici. En 
Île-de-France, on a une richesse énorme de 
musiciens qui viennent d’Afrique, d’Asie. 
Le Prix des musiques d’ici c’est comment 
permettre à ces musiciens, ces chanteurs 
qui font des choses ici, de créer des choses 
contemporaines ?

« Beaucoup de 

pratiques sont très 

peu visibles, ne sont 

pas soutenues ni 

reconnues... »



Je peux apporter un témoignage qui m’est 
personnel. J’ai beaucoup à dire entre autre 
sur la fragilité d’un projet. Je pense qu’un 
projet ne peut pas être sérieux s’il n’est 
pas fragile.

J’ai entendu parler ce matin de faire de la 
musique, dans une salle comme ça. De 
prendre le répertoire que nous avons tous 
et d’essayer de faire tout de suite quelque 
chose. C’est vraiment une base d’idée sur 
laquelle je travaille. Si la musique perd son 
moment présent, elle perd tout.

J’ai à dire sur l’histoire de la séparation 
de la scène et du public. Qu’est ce qu’un 
public, un artiste ? Ce sont des titres qui 
sont vraiment très lourds à porter, de part 
et d’autre d’ailleurs.

La limite qui existe entre la scène et le 
premier rang est très récente. Elle date du 
théâtre shakespearien. Les grands théâtres 
de la Grèce Antique étaient autant des 
théâtres que des parlements où tout le 
village se réunissait pour décider. La limite 
était beaucoup plus politique qu’artistique 
en fait. Je viens pour ma part d’une tra-
dition de confrérie. J’ai appris et j’ai senti 
la musique avec cinq cents personnes en 
rond. Il y a une organisation spatiale qui est 
vraiment très précise et très sophistiquée 
pour pouvoir permettre à tout le monde 
de chanter sans gêner les autres. Nous 
avons une hiérarchie dans l’espace qui 
n’est pas une séparation qui permet aux 
gens qui chantent le plus juste de pouvoir 
influencer les autres un peu plus. Mais tout 
le monde chante. Le plaisir de chanter, 
de créer en même temps que d’écouter, 
ça nous ramène toujours à cette idée du 
moment présent qui est le vrai plaisir de 
la musique.

Fawaz Baker
« On était en train de faire la course à la guerre »

Musicien et chanteur franco-syrien, joueur d’oud et 
de contrebasse, ancien architecte, ancien directeur 
du Conservatoire d’Alep en Syrie, artiste associé du 
Quartz de Brest, transmetteur de musique dans les 
camps de réfugiés syriens au Liban et en Jordanie.

Grand témoin
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La musique ne peut pas être un projet du 
passé, d’identité, ni un projet d’avenir et 
de progrès. L’évolution des instruments, 
des moyens, le progrès technique, c’est 
quelque chose qui fait évoluer mais ça 
n’a rien à voir avec la qualité d’un art. Un 
orchestre symphonique peut procurer le 
même niveau d’émotion artistique qu’un 
berger qui chante dans son coin.

Je voudrais me situer par rapport à ce 
terme d’immigration. Je pense que l’homo 
sapiens s’est fait en marchant et en se 
déplaçant. On ne parle de migration que 
depuis qu’un pouvoir de quelque part, 
d’une zone géographique, a les moyens 
de contrôler ses frontières. Avant, la po-
pulation se déplaçait. Ça date des années 
quarante. Quand les Arméniens ont été 
massacrés en Turquie en 1915-16, on les 
a vus venir en Syrie. Ils se sont déplacés. 
J’ai quatre grand-mères. Deux sont armé-
niennes et elles sont venues à pied. Les 
écoles que je développe au Liban sont à 
quatre kilomètres des frontières syriennes 
et tous mes élèves sont venus à pied. Si 
l’Europe aujourd’hui parle d’immigration 
c’est qu’un pouvoir a les moyens d’empê-
cher le déplacement de la population. Je 
pense que la civilisation humaine n’aurait 
pu se faire telle qu’elle est aujourd’hui 
sans se déplacer à pied. Sur les grandes 
routes passaient les marchandises et 
l’argent. Mais les malheurs et les malheu-
reux passaient aussi.

Je ne me reconnais pas en tant que mi-
grant, ni homme, ni arabe, ni musulman, 
car ce sont des états que je n’ai pas choi-
sis... En revanche je défends le fait que je 
suis un musicien. C’est un choix. Avec la 
musique on arrive à faire des propositions 
à partir de toutes ces identités là. Si ces 
propositions sont acceptables par nous 
ici dans cette salle, elles auront le droit 
de vivre et de fabriquer des identités plus 
tard. N’importe quelle identité à partir du 
moment où elle a été définie, se fige, de-
vient périmée. Elle ne mérite plus de vivre.
J’ai fait le choix d’être un musicien, de 
composer la musique. Ça m’a permis de 
faire ces propositions. On ne compose pas 
une musique dans une musique tradition-
nelle , on ne compose que de la musique. 
Qu’est ce qu’une tradition ? C’est une 
identité périmée. Par contre, on ne peut 
pas avancer sans avoir un bagage, une 
réserve. On ne vient pas de nul part. Je 
reconnais tout ce que je suis : mâle, arabe, 
musulman. Je le reconnais mais ce n’est 
pas moi car ces états ne relèvent pas de 
mes choix.

Ma musique me permet de faire des pro-
positions personnelles. Ces propositions 
peuvent être adoptées par n’importe qui : 
ma musique est adressée au monde. C’est 
ma sensibilité au monde, à chaque se-
conde qui est arrangée, travaillée...

Ce qui est exceptionnel dans le fait de com-
poser de la musique et de jouer, c’est qu’on 
peut dire une chose et son contraire. Ce 
qu’on ne peut pas dire dans un discours. 
Un discours a un sens. Il enlève au diable 
toute sa part. C’est pas bon parce que ce 
diable va alors sauter là où on l’attend pas.



Toute définition identitaire est un projet de 
guerre. Je sais de quoi je parle. Parce que 
j’ai vécu la guerre en Syrie à partir de 2011. 
J’ai fait un rêve en 2009 où j’ai vu la guerre 
en Syrie. Les gens quand ils ne discutent 
plus, quand ils n’ont plus de projets artis-
tiques communs, quand ils n’arrivent plus 
à chanter, une tradition quand elle n’arrive 
plus à produire des mélodies nouvelles, elle 
n’a plus d’autre choix que la guerre et la 
mort. En 2010, la Syrie était un pays avec 
une production artistique très intense, très 
importante. Parce qu’on était en train de 
faire la course à la guerre.

«La beauté est très 

proche de la laideur.»

L’une des qualités primordiales et es-
sentielles d’un projet artistique, c’est le 
courage. Je fais de la musique fragile. La 
fragilité c’est l’autre face de la sensibilité. 
Il faut être courageux. Je pourrais devenir 
intermittent du spectacle en quelques mois 
en accompagnant toutes les chanteuses 
qui veulent reprendre le répertoire d’Oum 
Kalsoum et Fairuz, répertoire que j’adore 
et que je connais très bien. Mais je ne 
choisis pas cette voie-là. Prétendre être 
un compositeur arabe et musulman au-
jourd’hui ne me fait pas toujours prendre 
au sérieux par les autres. J’essaye de faire 
des propositions à la vie.

J’ai passé ma vie à accumuler, à apprendre 
des mélodies par cœur. Et après tout cela 
ressort dans une autre combinaison. Je 
fais des résumés artistiques, je les propose 
pour qu’on les mette en partage. Dans 
cette alchimie de la musique, on peut vrai-
ment doser. Si j’ai envie de mettre un peu 
plus de démocratie dans mon Islam, j’ai la 
couleur mauve qu’il faut pour mettre une 
goutte de plus ou une goutte de moins. Je 
peux pousser à un moment si j’en ai envie 
vers la tradition grecque de l’Islam – l’Islam 
est héritier de la Grèce antique – en ajou-
tant un peu plus de gammes tempérées. 
Ou bien au contraire aller vers un Orient 
plus persan, vers plus de quarts-de-ton. 
L’intérêt de la musique, de l’art, est qu’on 
peut doser, être humain. Donc forcément 
avec un telle sensibilité, on est fragile.

La beauté est très proche de la laideur. Elles 
ne sont pas de part et d’autres du monde. 
Elles sont au centre, elles s’interrogent 
tout le temps. Elles s’embrassent même !

Il n’y a pas de réussite artistique. Il y a 
des gens qui partagent, d’autres qui ne 
partagent pas. Ce n’est pas une question 
de beauté, c’est une question d’existence. 
Quand on chante, on ne cherche pas à 
plaire. Quand on chante, on pose des 
questions à Dieu.
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Il faut avant toute chose souligner la grande 
variété des termes qui ont été employés 
pour parler de ce couple musique et immi-
gration qui nous a rassemblés aujourd’hui. 
On a parlé de musique (au singulier et au 
pluriel) de l’immigration (au singulier et au 
pluriel), de musiciens agitateurs, de mu-
sique des damnés de la terre, de musique 
traditionnelle d’ici et d’ailleurs, de musique 
traditionnelle de demain, de musique des 
émigrés, de musique des diasporas et des 
descendants d’immigrés, de musique des 
mondes d’Europe, de musique migratoire, 
de musique d’ici et enfin de musique 
des artistes et penseurs de la situation 
post-coloniale.

La terminologie fluctue beaucoup suivant 
les projets, les obédiences profession-
nelles, les territoires, les générations. Mais 
on peut au moins constater une sorte 
de boum récent de vocabulaire autour 
des musiques de l’immigration. Celles-ci 
peuvent être formulées en rupture ou en 
continuité avec les musiques dites « du 
monde ». En tout cas elles parlent non pas 
d’un vent nouveau, d’un nouveau genre 
musical, mais d’un besoin collectif de 
trouver une justesse de parole à propos de 
nos cultures de France vues de l’intérieur.

Il serait vain de chercher le terme adéquat 
qui pourrait coller à toutes nos expériences 
et à tous nos territoires. De toute façon, dès 
qu’un mot se stabilise dans nos vocabu-
laires et dans nos professions, le monde 
qui tourne très vite s’arrange toujours pour 
nous balayer ça d’un revers de main. Cette 
fragilité des mots fait partie du déséquilibre 
créatif de nos métiers, ce qui est très sain 
et dont on ne peut que se rassurer.

Il y a près de quinze ans, le concept de 
musique migrante de l’ethnomusicologue 
Laurent Aubert était très opérant. Il don-
nait le « la » sur la nature mouvante des 
traditions, des pratiques, des répertoires, 
des contextes d’expression. Aujourd’hui, 
le couple musique et migration résonne 
davantage avec cette fameuse « crise 
des migrants », ou plutôt avec notre crise 
politique d’accueil des migrants. Depuis 
quelques années, on retrouve de plus en 
plus ce couple « musique et migrants » 
ou « musique et migration » associé à 
des projets musicaux qui valorisent les 
mémoires et les pratiques musicales de 
personnes primo-arrivantes.

Laura Jouve-Villard
« Une tentative de repolitisation »

Chargée de la recherche au Centre des Musiques 
Traditionnelles Rhône-Alpes (CMTRA).

Des pistes pour de nouvelles réflexions



Dans les années quatre-vingt, on était dans 
les  premières heures de la world music à 
la française, on découvrait les paysages 
sonores d’un Youssou N’Dour, d’un Manu 
Dibango, Paris était l’épicentre de la « sono 
mondiale ». Le couple musique-migration 
résonnait alors avec des artistes et des 
chansons qui clamaient le droit à l’éga-
lité, proclamaient l’anti-racisme, la libre 
participation à la vie politique des habi-
tants quelles que soient leurs origines. 
Autrement dit, on cherchait à intégrer les 
voix venues d’ailleurs tout en soulignant 
leur spécificité non française, voire non 
occidentale. Aujourd’hui on serait peut être 
davantage dans une recherche de justesse 
envers ces musiciens, envers notre rela-
tion à ces musiciens et leurs publics qui 
composent nos voisinages.

J’ai vécu nos échanges d’aujourd’hui 
comme un écho à cette tentative de re-po-
litisation des musiques du monde, en tant 
que mondes sociaux qui parlent de nous. 
En 2006, le rappeur Rocé dans son album 
Identité en crescendo disait : « la France a 
des problèmes de mémoire, elle connaît 
Malcom X mais pas Frantz Fanon, elle 
connaît les Blacks mais pas les Noirs. » 
Treize ans après, on a encore du mal à 
penser le pluralisme culturel de façon 
synchrone avec notre modèle républicain. 
Christophe Sacchetini citait aujourd’hui le 
sigle QRR, le « quartier de reconquête ré-
publicaine » et les assimilations sournoises 
qu’il porte, en creux, entre immigration et 
délinquance. Ce que racontent les récits 
d’aujourd’hui, c’est entre autres ce besoin 
de décoloniser l’histoire de France, de la 
laisser se raconter par ceux qui, il y a plus 
ou moins longtemps, venaient d’ailleurs et 
qui devraient être d’ici comme les autres.

Mais qui sont-ils ces musiciens de l’immi-
gration, de qui avons-nous concrètement 
parlé aujourd’hui ? En parlant de musique 
des patrimoines de l’immigration, est-ce 
qu’on n’entérine pas ce grand partage de 
l’ici et de l’ailleurs, est-ce qu’on ne met 
pas toutes les musiques de l’ailleurs dans 
le même sac ? Et d’ailleurs... à partir de 
combien de générations peut-on arrêter de 
parler de musique de l’immigration ? Pre-
mière, deuxième, troisième génération ? 
Comment différencier les immigrations 
coloniales et post-coloniales des autres, 
celles des Asturies ou de Biélorussie par 
exemple ? Comment faire pour distinguer 
les diasporas dont les terres d’origine ne 
sont pas reconnues internationalement et 
univoquement, comme la Palestine par 
exemple ? Et comment faire pour distin-
guer et pour nommer avec justesse les 
musiques de nos territoires ultra-marins, 
ces musiques antillaises par exemple, 
que l’on retrouve encore trop souvent 
dans les bacs et les programmations de 
festivals de world music ? Ces confusions 
gomment les statuts administratifs, nos 
ambivalences métropolitaines et les schi-
zophrénies dans lesquelles se trouvent les 
habitants de ces territoires. Peut-être que 
si l’on comprenait mieux nos musiques 
créoles de l’intérieur, cela pourrait nous 
aider à mieux comprendre les Asturies 
vues depuis Lorient.

Pour avancer dans cette direction, il ne 
suffit pas de changer de vocabulaire. 
C’est tout un monde qui est à renverser, 
phonographique, éditorial, événementiel, 
de l’ordre de l’action culturelle. On a cité 
plein de dispositifs qui faisaient exister ces 
musiciens d’ici, avec une sensibilité et une 
fragilité qui me paraissent importantes à 
préserver. On a aussi parlé des musiciens 
de scènes trad’actuelles, de festivals de 
musiques du monde, qui inventent des 
territoires musicaux nouveaux. C’est une 
représentation nouvelle des musiques de 
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France qui souligne notre position instable 
et inconfortable des fois... Il faut que l’on 
apprenne à parler de « ces » musiques avec 
un doute et funambulisme assumés.  

Qui sont-ils donc, celles et ceux dont on a 
parlé aujourd’hui ? Ce sont des musiciens 
qui jouent leurs contradictions, qui disent 
tout et leur contraire, qui parlent de style 
électro-folk émergent mais qui gardent 
quand même leur costume folklorique 
avec tendresse dans leur placard, et qui 
reviennent au pays avec la même foi, qui 
vont partir en quête du maître éternel qui 
va leur transmettre des répertoires inouïs, 
puis les transformer, pour les jouer dans 
une Europe qui tend l’oreille aux musiques 
traditionnelles hybrides.

On s’est aussi demandé comment faire 
« résonner » tous ces musiciens. On s’est 
beaucoup arrêté sur les projets de collec-
tage, d’ethnomusicologie appliquée, de 
recherche-action qui émergent de plus en 
plus soit depuis l’Université, soit depuis 
le champ associatif. Dans le cadre de ces 
projets, on rencontre des ethnomusico-
logues sans poste au Centre National de 
la Recherche Scientifique (CNRS) mais 
qui nous présentent des mémoires de 
cent cinquante pages sur la musique 
cambodgienne... Sur ce plan, qui est celui 
de la mise en oeuvre des droits culturels, 
nous avons probablement beaucoup à 
apprendre des projets construits autour du 
pluri-linguisme, c’est à dire des projets qui 
passent par la langue pour faire en sorte 
qu’enfants, parents, institutions scolaires, 
tutelles reconnaissent socialement et émo-
tionnellement le pluralisme culturel.

« Mieux tendre l’oreille 

à nos voisins »

On a parlé du rôle des Conservatoires, on 
les a cités en tant que liant, que ciment 
entre la musique et les populations. On a 
relevé l’importance des actions de collec-
tage pour les étudiants. Le Conservatoire 
est parfois, et devrait être davantage, ce 
lieu qui encourage à aller rencontrer nos 
voisins. N’oublions pas que le Conserva-
toire National Supérieur de Musique de 
Paris est né des fanfares de rue post-ré-
volutionnaires ! Le Conservatoire peut 
aussi être appréhendé comme un agitateur 
d’espace public, comme un lieu de revitali-
sation des fanfares de quartier, des harmo-
nies locales, d’arrière-salle de répétition de 
bals sauvages urbains. On constate dans 
les récits qui engagent des Conservatoires 
qui tentent de « sortir de leurs gonds » un 
vrai problème de gouvernance. Parfois les 
enseignants titulaires les plus motivés à 
faire bouger les lignes de l’enseignement 
musical et de l’inscription territoriale se 
retrouvent à devoir créer leurs associations 
pour développer des actions culturelles 
locales qui bénéficient au rayonnement 
du Conservatoire...

On a quelquefois cité, rapidement, les 
bars et les restaurants en tant que lieux de 
musique. Cela m’a rappelé l’association 
Polynotes, une école de musique associa-
tive dans le quartier du onzième arrondis-
sement à Paris qui fait jouer les élèves et 
étudiants de l’école dans les crèches, les 
bars. On ressent ce besoin de faire revenir 
la musique à ses sources, dans les lieux 
de vie quotidienne des habitants d’un ter-
ritoire. On cherche des formats singuliers 
qui pourraient nous redonner l’impression 
de cette spontanéité musicale dans la vie 
de tous les jours, une sieste musicale, un 
apéro musical, un bal sauvage...on cherche 
des scènes « fragiles » de musique.



Fawaz Baker a raison, cette fragilité a un 
rôle de garde-fou, elle n’est pas un remède 
à la spectacularisation mais nous aide à la 
penser, et à choisir ses contours autant que 
faire se peut. Il y a peut-être un risque, mais 
ce n’est pas celui de la festivalisation ou du 
méga-événementiel, c’est plus largement 
la menace de nos espaces de convivialité. 
C’est pour cela que l’on en programme et 
fabrique et invente et organise autant...
Mais oui, le risque est celui de créer des 
écrins de convivialité complètement déta-
chés de leurs contextes d’éclosion. On est 
dans l’ambivalence dont parlait l’historien 
Patrick Champagne à la fin des années 
soixante-dix, entre « le village en fête » et 
« la fête au village ».

Je conclurai par un retour sur ces fameuses 
« visibilités » et « reconnaissances » que 
l’on a citées à plusieurs reprises comme 
étant des objectifs tout naturels pour ces 
musiciens de l’immigration qui sont l’ob-
jet de cette journée. Quel est donc cet 
objectif ? Pourquoi, au juste, toute cette 
énergie déployée ? Notre besoin le plus 
profond à toutes et tous ici, est-ce vrai-
ment de rendre ces pratiques plus visibles, 
plus audibles ? Ou alors est-ce que ce ne 
serait pas nous, plutôt, qui avons besoin 
d’affiner nos oreilles, de mieux entendre, 
de mieux s’entendre les uns les autres ? De 
connaître nos voisins, de savoir ce qu’ils 
chantent et comment, d’ouvrir ces espaces 
en nous, de comprendre nos mosaïques 
culturelles internes ? Il serait important 
je crois de sortir de cette grammaire de 
la valorisation des patrimoines culturels 
« autres », et de replacer le curseur sur 
nous, acteurs culturels européens, qui en 
avons aujourd’hui plus que jamais besoin.

Pourquoi toute cette énergie déployée ? 
Est ce qu’on ressent vraiment le besoin 
que ces pratiques soient rendues plus vi-
sibles ? Je me dis que la question urgente 
est sûrement ailleurs. On a tous besoin de 
s’entendre les uns les autres, de se rendre 
visibles les uns les autres, de connaître 
nos voisins, de savoir ce qu’ils chantent et 
comment, d’ouvrir ces espaces en nous, 
de comprendre nos mosaïques culturelles 
internes. On ressent ce besoin commun qui 
fait que ces musiques de voisinage ne sont 
pas un projet de valorisation culturelle de 
patrimoine autre mais avant tout un besoin 
qu’on porte nous. C’est nous acteurs cultu-
rels français qui avons vraiment besoin 
de trouver les moyens de mieux tendre 
l’oreille à nous même pour mieux la tendre 
aux voisins. Cela a été particulièrement 
tangible dans les récits d’expérience d’au-
jourd’hui, ce rôle de la musique qui nous 
aide à atterrir, qui nous donne une prise 
sensible avec notre environnement, qui 
nous fait faire « des propositions à la vie » 
comme disait si joliment Fawaz, qui a une 
fonction réparatrice, bricoleuse, joueuse, 
ironique. C’est, je crois, ce besoin-là que 
l’on partage tous, bien avant celui de créer 
des hybridations musicales originales.
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