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Recueil de divers passages selon l'usage moderne, pour chanter et jouer sur toutes sortes d'instruments, 
divisé en deux parties 

 
La première traite de la façon de chanter avec élégance et grâce ; et de la manière de porter et 

d'accentuer la voix avec des trémolos, des groupes, des trilles, des exclamations ; de diminuer de degré 
en degré ou par sauts de tierces, de quartes, de quintes, de sixtes ou d'octaves, et d'effectuer les 

cadences finales pour toutes les parties, avec toutes sortes d'exemples et de motets diminués. Chose qui 
sera encore utile aux musiciens pour imiter la voix humaine. 

 
La seconde partie traite des diminutions difficiles pour les instruments, du coup d'archet détaché ou lié, 

du coup de langue, des diminutions de degré en degré, des cadences finales, avec des exemples de 
chants diminués, et la manière de jouer alla bastarda.

Nouvellement mis en lumière par Francesco Rognoni Taegio, maître de musique à la Cour du Roi et Grand 
Duc, et maître de chapelle à Saint-Ambroise Majeur de Milan. 

A Sa Sainte Majesté le Roi de Pologne 
 

_____________ 
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Avis au bienveillant lecteur 
 

1. Le port de la voix doit se faire avec grâce, ce qui s'obtient en renforçant la voix peu à peu sur la 
première note, puis en faisant un trémolo sur la noire. 

2. L'accent doit se faire plutôt tard, qu'autrement. Le vrai accent se fait en descendant, bien 
qu'aujourd'hui on utilise encore cet autre accent qui se fait en montant, et qui parfois est agréable à 

l'oreille, mais les bons chanteurs le font rarement, parce qu'il deviendrait fastidieux. 
3. Le trémolo se fait souvent, mais cependant avec grâce et il faut prendre garde de ne le pas faire sans 
cesse, comme certains qui semblent des chèvres. En général, le trémolo se fait sur la valeur du point de 

chaque note. 
4. Le groupe, à mon avis, doit s'écrire de la manière dont l'ont fait la plupart des bons musiciens, de 
même que le trille. Que celui qui veut apprendre le dit trille, ou groupe, s'efforce de prendre et de 

rebattre chaque note avec la gorge sur la voyelle « a » jusqu'à la dernière brève ou semi-brève. Ce trille 
ou groupe se fait en général sur l'avant-dernière note de n'importe quels cadence ou final. 

5. Quand on commence sous la note il faut partir d'une tierce ou d'une quarte en dessous (avec jugement 
cependant), parce qu'il ne sera pas toujours bon de commencer par une tierce, mais parfois par une 

quarte, au gré de l'oreille du judicieux chanteur selon la dissonance qui peut en naître. Ce procédé ne sert 
qu'à donner de la grâce à la voix en commençant les notes. 

6. Les exclamations se font dans les descentes, en diminuant peu à peu la première note puis en donnant 
de l'esprit et de la vivacité à la note qui suit, au moyen d'un léger trémolo. 

7. Quand on doit passer d'une note à l'autre, il faut porter la voix avec grâce, bien tenir les notes pointées 
en exécutant le trémolo avec esprit et vivacité, et éviter de faire deux quintes ou deux octaves qui 

pourraient advenir si on s'arrêtait un peu trop longtemps sur l'avant-dernière note, et il faut fuir cette 
rencontre. De plus, il faut toujours s'arrêter sur l'avant-dernière note de n'importe quel passage et en 

particulier sur le trille (ou groupe) pour ne pas tomber avec dureté sur la dernière note, parce que cela 
donnerait du dégoût à l'auditoire. 

8. Le bon chanteur s'efforcera de faire des passages sur les voyelles, et non comme le font certains, sur 
des syllabes - telles gnu, gu, bi, vi, si, tur, bar, bor, etc. ; il faudra les éviter car on ne peut rien entendre 

de pire. 
9. Certains chanteurs ont parfois une manière de faire les roulades à la maure : ils battent les passages 
d'une manière fort déplaisante, en chantant a-a-a, comme s'ils riaient ; et on peut les comparer à ces 

Ethiopiens ou à ces Maures dont parle le Voyage de Venise à Jérusalem. Ces gens, dans leurs sacrifices, 
chantent d'une telle manière qu'ils semblent rire, en montrant toutes leurs dents. Qu'ils apprennent que le 

son doit venir de la poitrine et non pas de la gorge. 
10. Vous trouverez bien ici et là, en montant ou en descendant des passages par degrés, qu'ils n'arrivent 
pas à leur destination, ce qui est fait pour abréger cet ouvrage, qui eût été sinon de trop grande ampleur. 

Bien entendu, en étudiant de tels passages, on doit aller jusqu'où sa disposition le permet, en tenant 
également compte de son instrument. 

 
Avis aux chanteurs 

 
Puisque la beauté du chant consiste principalement à exprimer clairement et distinctement le mot que l'on 

chante, j'ai voulu ici le rappeler aux chanteurs désireux de suivre les traces des meilleurs et des plus 
expérimentés. En effet, la voix articulée n'étant que l'instrument pour exprimer l'idée de l'âme qu'est la 
parole, qu'on examine s'il faut avoir en plus haute considération l'instrument avec lequel on fait quelque 
chose, ou bien la chose même et en ce qui nous concerne, pour savoir s'il faut davantage faire entendre 
la voix avec laquelle on chante le mot que le mot que l'on chante ; il faut se garder de faire des passages 
sur les mots signifiants douleur, souffrance, peine, tourment, etc., parce que au lieu de passages, on y 

fait d'ordinaire des grâces, des accents et des exclamations, diminuant tantôt la voix, et tantôt 
l'augmentant, par des mouvements doux et suaves, et parfois avec une voix triste et douloureuse, suivant 
le sens du discours. Il ne faut pas non plus louer l'abus de beaucoup de chanteurs d'aujourd'hui qui, sous 
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prétexte qu'ils ont quelque disposition naturelle, bien qu'ils fassent des passages interminables et sans 
règle, ne font cependant que faire des roulades sur toutes les syllabes, ruinant ainsi complètement 

l'harmonie, d'où on voit bien qu'ils n'ont pas appris les bonnes règles chez les bons maîtres. Cette erreur 
va si loin chez les musiciens que certains pensent avoir surpassé leur maître, les autres le renient, disant 
qu'ils ont appris chez des étrangers, ou bien qu'ils sont d'un esprit tellement élevé qu'ils ont appris tout 
seuls (signe d'ingratitude). Ils ne se rendent pas compte de leur vanité parce que d'une bonne et longue 
pratique, ils ne savent pas les fondements ni les règles, et l'incapacité d'arriver au savoir de leur maître 

les leur fait renier. Mieux vaudrait à mon avis qu'ils s'appliquent à n'importe quel autre art plutôt qu'à cet 
art si noble et si sublime. 

Ceux qui ne trouveront pas dans ce premier recueil les fruits parfaitement conformes à leur désir, qu'ils 
passent au second recueil qui, plus ample et dense, abondera aussi en fruits plus savoureux et plus 

goûtus. Adieu. 
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Recueil de divers passages, seconde partie 
 

Où l'on traite des passages difficiles pour les instruments, dans le coup d'archet, le coup de langue, la 
diminution de degré en degré ; 

Avec des cadences finales, des exemples, des chants diminués, et la manière de jouer la viola bastarda.

De la nature des violes de gambe 
La viole de gambe est un instrument délicat, en particulier si on la joue avec un coup d'archet bien 

accentué, avec ses trémolos, et des passages mesurés qui soient bien articulés, avec un archet bien serré 
à la viole, distinguant bien les cordes. La partie de basse ne fait pas beaucoup de passages, mais les rares 
qu'elle fait doivent être introduits à propos et naturels, parce que la partie de basse est le fondement des 

autres parties. Chacun doit s'efforcer de ne pas faire comme beaucoup qui jouent la basse d'un 
instrument en ne faisant que diminuer, et qui le plus souvent font des passages qui ne conviennent pas à 
une basse, ruinant tout le concert. Au dessus de viole conviennent les diminutions faites avec grâce, et 
surtout le beau coup d'archet ; la manière de conduire l'archet consiste à le tirer à nouveau au début du 

chant et à chaque pause parce que le conduire trop loin est laid et n'est pas dans sa nature. 
 

De la lira da gamba et da brazzo 
La lira da gamba est l'instrument le plus harmonieux parmi les cordes ; c'est un instrument si ingénieux 
qu'en bougeant un seul doigt, on fait toutes les liaisons imaginables ; quant à moi je tiens son inventeur 

pour un homme de grand jugement, parce qu'on y trouve toutes les fausses liaisons corrigées et 
remplacées par les bonnes, et une harmonie qui émeut l'âme à l'entendre plus que toute autre, 
principalement dans les sujets tristes et douloureux, et bien qu'elle soit un instrument imparfait, 

accompagné au chant par une basse et un dessus, on ne peut rien entendre de mieux. Quant à la lira da 
brazzo, bien que fort peu connue, elle a toutes les consonances et les liaisons musicales nécessaires. Le 

détaché et le lié de ces instruments sont les mêmes que pour les violes ; la lire en elle-même demande un 
archet long afin de pouvoir mieux lier. 

 
De la viola bastarda 

La viola bastarda, qui est pour les passages la reine des instruments, est différente des ténor et basse de 
viole, et se situe entre les deux par sa taille. Elle s'appelle bâtarde parce qu'elle va tantôt dans l'aigu, 
tantôt dans le grave, tantôt dans le suraigu ; tantôt fait une partie, tantôt une autre ; tantôt avec de 

nouveaux contrepoints, tantôt avec des passages d'imitations. Mais il faut prendre garde que les 
imitations ne comportent pas plus de six ou sept réponses, parce que sinon ce serait fastidieux et 

ennuyeux. La même règle s'applique à toute sorte d'instruments, parce que les écoles de bons 
instrumentistes ne le permettent pas, et interdisent aussi dans les passages de faire deux octaves ou 

deux quintes avec l'une des autres parties (si on ne s'est pas trop forcé) pour suivre une autre imitation. 
Aujourd'hui on voit beaucoup de gens qui jouent du cornet, du violon ou un autre instrument ne faire que 
des passages, qu'ils soient bons ou mauvais, pourvu qu'ils fassent toujours des passages, cassant la tête 
de ceux qui savent le métier, ruinant tout le chant, en pensant bien faire. Ceux-là feraient mieux d'aller 

jouer, comme on dit, chez les ploucs plutôt que dans les concerts puisqu'ils ne savent pas qu'il vaut mieux 
savoir tenir une note avec grâce ou bien faire un coup d'archet doux et suave, que de faire tant de 

passages hors de propos. Cette manière de faire des passages alla bastarda vaut pour les orgues, les 
luths, les harpes etc. 

 
De la nature des instruments à vent 

Les instruments à vent ont le plus souvent quelque imperfection ou dans le son, ou dans certaines notes, 
principalement celles qui, dans les trilles aigus, deviennent fausses ou ne s'achèvent pas bien, et il revient 
au jugement du musicien connaissant ces imperfections d'éviter cette erreur, tantôt abaissant un doigt, 
tantôt en levant un autre, de manière à corriger la note qui n'est pas parfaite. Beaucoup de flûtes ont 

jusqu'à treize ou quatorze notes, d'autres quinze ou plus, selon que le musicien sait les placer. Le cornet 
va naturellement jusqu'à quinze notes et même jusqu'à dix-neufs notes, dans le suraigu. La cornemuse 
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n'a que neuf notes, excepté la basse grâce à ses clefs. Le basson a jusqu'à quinze notes, avec les clefs. Le 
fifre a jusqu'à quinze notes, la diane en a davantage, la fisola a jusqu'à dix-neuf notes. Quant au 

trombone, il a autant de notes que l'homme en peut faire avec ses lèvres. Si Dieu me donne vie, je 
traiterai de la pratique de toutes les sortes d'instruments dans ma Théorie et pratique de la Musique.

Les violes à bras, particulièrement le violon, sont des instruments, en eux-mêmes, durs et âpres, s'ils ne 
sont pas tempérés et adoucis par un coup d'archet suave : qu'ils se le tiennent pour dit, ceux qui ont une 
certaine manière de jouer rude, sans allonger l'archet, le levant avec tant d'élan qu'ils font plus de bruit 
avec l'archet qu'avec l'instrument ; de plus, ils ne savent pas jouer quatre croches égales, mais ils font 

sauter l'archet sur la viole, au point qu'ils semblent dévorer les notes, au lieu de les faire entendre toutes 
avec un archet égal, bien serré à la viole, comme font les bons musiciens ; ils font encore certains 

trémolos avec le doigt même qui fait la note, jouant toujours faux : ils ne savent pas que le trémolo, par 
sa nature, demande de relever la note, et non pas de la baisser ; c'est pourquoi le trémolo se fait avec le 

doigt supérieur à celui qui joue la note. Le passage doit être de notes égales que l'on doit entendre 
distinctement ; il ne doit être ni trop tôt ni trop tard, mais dans un juste milieu, en allongeant bien 
l'archet, il faut répartir les croches, doubles et triples-croches également, aussi nombreuses dans 

l'abaisser que dans le lever [du tactus] ; le principal souci du musicien, quel que soit son instrument, est 
de jouer le passage dans le tempo. On prêtera l'oreille aux passages comprenant des sauts, parce que 

parfois il faudra faire une tierce, ou une quarte, parfois une quinte ou une sixte : mais cela est à la 
discrétion de l'instrumentiste, parce que personne ne peut trouver, à l'improviste, des notes qui aillent de 
degré en degré. Chacun doit prendre garde à la vraie manière de conduire l'archet lorsqu'il joue le chant : 

quand il y a des pauses entières, il faut tirer l'archet ; quand il y a des demi-pauses ou des soupirs, le 
pousser ; de même quand il y a un passage en double ou triple croches, le tirer ; quand le passage est 
précédé d'une croche, il faut le pousser et c'est sa nature. S'il s'agit d'un madrigal, d'un motet, d'une 

chanson diminuée ou ornée par quelqu'un qui ignore le métier, ils seront toujours estropiés par l'archet, 
parce qu'ils ne connaissent pas leur instrument ; et la même chose arrive aux autres instruments : luth, 

harpe, etc. ; pour les instruments à vent, parce qu'ils ne connaissent pas le coup le langue, pour le luth et 
la harpe la position de la main. On pourrait prodiguer d'autres avertissements aux autres instruments. 

Bien que les instrumentistes parfaits s'accommodent à tout et accommodent le passage convenablement, 
fût-ce au prix de grandes difficultés, cependant, cela les conduit à la ruine, et ils ne seront jamais d'assez 
bons instrumentiste pour aligner quatre croches, et le passage ne sera jamais arioso ni spiritoso, parce 
qu'il sera pas exécuté convenablement. Que les étudiants prennent garde à ne jamais jouer des œuvres 

ornées par d'autres, mais seulement par ceux qui connaissent l'instrument dont ils veulent faire leur 
profession, parce que à chacun son métier, et cela suffit. 

 
Instructions pour le détaché et le lié destinées aux instruments à cordes 

 
Pour lier, il faut faire deux ou trois notes, ou plus, dans le même archet, comme on le voit dans les 

exemples ci-contre. S'il y a deux notes, deux tirés et deux poussés ; s'il y en a trois, la même chose ; si 
elles sont quatre, quatre tirés et quatre poussés ; si elles sont huit ou douze, la même chose, pourvu que 
le coup d'archet dure jusque là où arrive la ligne de dessous ; on en fait aussi de cinq ou de six notes. Et 
si on veut les bien réussir, il faut les faire adagio, en donnant de la force au poignet de la main de l'archet 
; chacun ayant garde que ce T veut dire tirer, et P pousser l'archet ; et cette manière de lier s'applique à 

tous les instruments à cordes. 
Le lié affettuoso (c'est-à-dire avec des affects) se fait comme le précédent en ce qui concerne l'archet, 

mais il faut que le poignet de la main de l'archet, comme s'il sautillait, batte toutes les notes une par une, 
et cela est difficile à réussir car il faut beaucoup d'étude pour augmenter le tempo selon la valeur des 

notes, en prenant garde de ne pas faire plus de bruit avec l'archet qu'avec le son. 
 

Avertissement destiné aux instruments à vent 
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La langue est, par-dessus tout, dans les instruments à vent et surtout dans le cornet, ce qui produit le 
bon et beau jeu, pourvu qu'y concourre aussi la lèvre, qui est très importante pour proférer le son. On 

utilise trois sortes de coups de langue : 
Le premier est dit renversé, et c'est le principal car il est identique au mouvement de la gorge dans la voix 
humaine ; il est très rapide et difficile à réfréner ; il est battu au niveau du palais, et il se profère de trois 
manières. La première est : le re le re le re le, langue douce et suave. La seconde est : de re de re de re 

de, et elle est moyenne. La troisième est : de re te re de re te, et c'est le plus dur. 
Le second coup de langue doit être droit, il se bat entre les dents et se fait de deux manières. La première 

est : te re te re te re te, le seconde : te te te te te te te ; ces deux sortes de coup de langue sont fort 
appréciés pour l'articulation des notes jusqu'à la minuta di croma. 

Le troisième coup de langue se bat au niveau du palais, près des dents, il fait te ke te ke te ke te, et il est 
naturellement dur, barbare, et pénible à entendre. 

Aussi le coup de langue renversé est-il le plus loué et le plus utilisé par les bons musiciens, en particulier 
la première manière (le re le re le) quand on remplace au début de n'importe quelle figure le par te, ce 

qui donne te re le re le, comme on le voit ci-contre. 
Le cornet est l'instrument qui ressemble le plus à la voix humaine, et il faut s'exercer longtemps à 

l'instrument pour qu'il ne tienne pas du cor ou du cornet muet. Quand on tient la lèvre serrée plus que 
nécessaire, il ressemble au sfesso ; quand on la tient ouverte, il ressemble au cor et au cornet muet. Il 
faut donc que le musicien donne une ouverture moyenne à la lèvre. Le cornet doit aussi être joué avec 

justesse et délicatesse, en cherchant à imiter la voix humaine ; et la langue ne doit être ni trop inerte, ni 
trop battue, mais semblable au chant. Ainsi on joue bien cet instrument. 

Si vous trouvez, dans les montées et descentes conjointes, des passages qui n'arrivent pas à leur 
destination, cela est fait pour abréger l'ouvrage. Il faut cependant qu'en étudiant ces passages, chacun 

aille jusqu'où sa disposition le lui permet, selon les instruments, afin de pouvoir s'en servir dans les 
cadences et dans les accords finaux avec leurs imitations, où bon lui semble et où il lui plaît. Vivez en 

paix. 
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