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        Modest MOUSSORGSKI 
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�
Portrait�de�Moussorgski�peint�par�Ilya�Repin�en�1881,�
quelques�semaines�avant�la�mort�du�compositeur.�

�

�
�
Modest�Petrovitch�Moussorgski,�né�en�1839�à�Karevo�et�mort�en�1881�à�St�Pétersbourg,�est�un�
compositeur� russe,� rendu� surtout� célèbre� par� l’opéra�Boris Godounov� et� la� suite� pour� piano�Les 
Tableaux d’une exposition,�orchestrée�par�Maurice�Ravel�en�1922.�
�
Dès�son�enfance,�Moussorgski�était�prédestiné�à�une�carrière�militaire�mais�il� reçut�une�formation�
pianistique�de�sa�mère�puis�d’Anton�Herke�dès�son�plus�jeune�âge.�
En� 1856,� il� rejoint� le�Groupe des Cinq,� un� groupe� de� compositeurs,� ardents� défenseurs� de� la�
musique�nationale� russe,�notamment� folklorique,�comprenant�Alexandre�Borodine,�Mili�Balakirev,�
Nikolaï�Rimski-Korsakov�et�César�Cui.�
�
Le� domaine� de� prédilection� de�Moussorgski� est� la� voix�malgré� quelques�œuvres� orchestrales� ou�
instrumentales�remarquables.�Ses�premières�œuvres�furent�d’ailleurs�l’opéra�inachevé�Salambbo�et�
un�cycle�de�chansons�où�il�s’appuie�sur�les�gammes,�les�rythmes�et�les�contours�du�folklore�russe.�
Beaucoup�des�se�œuvres�ont�été�revues�et�réharmonisées�par�Rimski-Korsakov.�
�
En�1863,� ses� revenus�étant� très�modestes,� il�dût� travailler� en� tant�qu’employé� administratif� pour�
subvenir� à� ses� besoins,� ce� qui� lui� fit� perdre� un� temps� précieux.� Sa� situation� difficile� l’incita� à�
s’adonner�à�l’alcoolisme.�Il�en�mourut�à�l’hôpital�de�St-Pétersbourg�en�1881.�
�
Parmi� les�autres�œuvres�du�compositeur,� figurent� le�poème�symphonique*  Une nuit sur le mont 
Chauve , les� cycles� de� chansons� la �Chambre d’enfants � et� �Chants et danses de la mort, � sans�
oublier�deux�opéras�inachevés�:�Khovanchtchina��et��La Foire de Sorotchinsky .�
�
A�écouter�:�
�

� Le�poème�symphonique�Une Nuit sur le Mont chauve.�
�
� L’opéra�Boris Godounov, en�particulier,� la�scène�du�couronnement�ainsi�que�le�monologue�

de�Boris.�
�

�



 

 
 

Moussorgski et ses contemporains russes  
 

     
Alexandre Borodine 
(1833-1887) 

Modest Moussorgski 
(1839-1881) 

Piotr Ilyitch Tchaïkovski 
(1840-1893) 

Nikolaï Rimski-Korsakov  
(1844-1908) 

Alexandre Glazounov 
(1865-1936) 

Membre du « Groupe des Cinq »  
 
 

Membre du « Groupe des 
Cinq »  
 

Elève d’Anton Rubinstein 
 
Professeur au Conservatoire de 
Moscou de 1866 à 1878  

Membre du « Groupe des Cinq »  
 
Elève de Tchaïkovski  
 
Professeur au Conservatoire de Saint-
Pétersbourg de 1871 à 1908 
 

Elève de Rimski-Korsakov 
 
Professeur puis Directeur du  
Conservatoire de Saint-
Pétersbourg de 1899 à 1928   

à écouter absolument ! 
Dans les steppes de l’Asie 
Centrale (poème  symphonique) 
 

Une Nuit sur le Mont 
chauve (poème  symphonique) 

 

Casse-noisette (ballet) 
 

 

Shéhérazade (suite symphonique) Symphonie n° 5 
 

 



 

 

Quelques mots sur l’œuvre 
�
�

�
Contexte de l’œuvre 
�
A�la�mort�du�peintre�et�architecte�russe�Viktor�Hartmann�en�1873,�ami�de�Moussorgski,�
on�organisa�à�Saint-Pétersbourg�une�exposition�regroupant�plus�de�400�de�ses�dessins,�
tableaux�et�maquettes.�Moussorgski�en�visitant�cette�exposition�eut�un�élan�d’inspiration�
et�composa�en�3�semaines�(été�1874)�un�cycle�pour�piano�seul� intitulé�Tableaux d’une 
Exposition.�Cette�partition�inventive�et�fascinante�reste�cependant�assez�méconnue�dans�
sa� version� pour� piano� seul.�C’est� la� version� orchestrale� réalisée� par�Maurice� Ravel� qui�
rendit�cette�œuvre�populaire�auprès�du�grand�public.�
 

�������������������������������������������� 

 

>� Faites� des� recherches� sur� le� contexte� historique� particulier� de� la� Russie� de� la� fin� du�
XIXe�Siècle�����
>�Recherchez�des�informations�sur�Viktor�Hartmann�et�ses�œuvres�

 
Construction  
�
La� construction� de� l’œuvre� est� très� originale�:� la� description� des� tableaux� est�
entrecoupée�de�Promenades qui� représentent� le�déplacement�du�visiteur� (Moussorgski�
lui-même)�entre�les�tableaux.�Ces�promenades�sont�construites�sur�un�même�thème�:�
�

 
 
 
 
 
 
�
…mais�ne�se�répètent�jamais�à�l’identique�:�chaque�Promenade�a�un�caractère�différent�
comme�si�le�visiteur�changeait�d’humeur�en�fonction�des�tableaux�qu’il�a�contemplés.�
�

�������������������������������������������� 
 
Une écoute comparative�des�Promenades�est�intéressante�pour�repérer�les�similitudes�
et�les�différences.�Comparer�par�exemple�:��
Promenade 1 :�orchestration�puissante,�triomphale�et�brillante�
avec�
Promenade 2 :�orchestration�tout�en�douceur,�lumineuse�et�pastorale,�grâce�au�cor�et�
aux�instruments�de�la�famille�des�bois�dans�une�nuance�douce�
et�
Cum mortuis in ligua mortua :�thème�de�la�Promenade��mais�lugubre�grâce�aux�bois�
graves�et�trémolos*�de��cordes�inquiétants.��



 

Qu’est ce que l’orchestration ?�
�
L’orchestration� est� l’opération� qui� consiste� à� réécrire� une� partition� existante� pour� la�
rendre�jouable�par�un�orchestre�en�utilisant�au�mieux�le�timbre�des�instruments.�Certains�
compositeurs� sont� meilleurs� que� d’autres� dans� cet� exercice.� Maurice� Ravel� et� Nicolaï�
Rimski-Korsakov,�par�exemple,�furent�des�orchestrateurs�de�génie.�
�
Quelques�exemples�d’orchestrations�célèbres�:�
�
Tableaux d’une exposition  
version�originale�pour�piano�seul�:�Modest�Moussorgki�(1874)��
version�pour�orchestre�symphonique�:�Maurice�Ravel�(1922)�
�
1
ère
 et 3

ème
 Gymnopédie 

version�originale�pour�piano�seul�:�Erik�Satie�(1888)�
version�pour�orchestre�symphonique�:�Claude�Debussy�(1896)�
��
l’Histoire de Babar  
version�originale�pour�piano�seul�et�récitant�:�Francis�Poulenc�(1945)�
version�pour�orchestre�symphonique�et�récitant�:�Jean�Françaix�(1962)�
�
Il� existe�plusieurs� versions�des�Tableaux d’une exposition, orchestrées�par�différents�
compositeurs,�notamment�Mikhail�Tushmalov�(1891),�Léo�Funtek�(1922 ),�Walter�Goehr�
(1946)�et�plus�récemment�par�le�pianiste�et�chef�d’orchestre�Vladimir�Ashkenazy.���
�
La� version que� nous� entendrons� au� concert� est� la� plus� connue.� Elle� a� été� réalisée� en�
1922�par�Maurice Ravel�(compositeur�français�1875-1937).��

         
�
Né� en� 1875,�Maurice� Ravel� � entre� au�Conservatoire� de� Paris� à� l’âge� de� 14� ans� en� classe� de�
piano.� Il�y�démontre�un�talent�pour� les�nouvelles�expériences�et�se� lie�d'amitié�avec� le�pianiste�
espagnol�Ricardo�Vines.� Il�est�enthousiasmé�par� la�musique�de�Wagner,�Chabrier�et�Satie�ainsi�
que�par�l'Ecole�Russe�tandis�qu'au�niveau�littéraire,�il�se�porte�vers�Baudelaire,�Poe�et�Mallarmé.�
Il� est� ensuite� admis� dans� la� classe� de�Gabriel� Fauré� (composition).� Ravel� tente� alors,� en� vain,�
d'obtenir�le�Prix�de�Rome�en�composition.�En�1909,�il�rencontre�Stravinski�lors�de�la�visite�à�Paris�
des� ballets� russes� de� Diaghilev� pour� lequel� Ravel� composera� plus� tard� le� Ballet�Daphnis et 
Chloé�(1912).�Cette�rencontre�avec�Stravinski�aura�beaucoup�d'influence�sur�lui.�On�lui�doit�de�
nombreuses� pages� symphoniques,� des�œuvres� pour� piano,� de� la�musique� de� chambre� et� un�
opéra�célèbre� l’Enfant et les sortilèges,�sur�un� livret�de�Colette.� Il�se�vit�également�décerner�
un� doctorat� honorifique� de� l'Université� d'Oxford.� Jusqu'en� 1932,� Ravel� sera� occupé� à� divers�
projets,�dont�un�ballet�pour�la�danseuse�Ida�Rubinstein,�le�fameux�Boléro,�le Concerto pour la 
main gauche et�de�la�musique�pour�le�cinéma�:�Don Quichotte à Dulcinée.�Il�meurt�à�Paris�en�
1937.����
C’est�l’un�des�plus�importants�compositeurs�et�orchestrateurs�français�du�XXème�Siècle.�� 



 

Instrumentation de l’œuvre 
  
Comme�c’est�souvent�le�cas�chez�ce�compositeur,�Maurice�Ravel�fait�appel�à�un�effectif�
orchestral�moderne� très� important� (plus�de�90�musiciens� sont�nécessaires),� donnant� à�
l’orchestre� toute�sa�puissance�et�une� large�palette�de� timbres.� Il�utilise�avec� talent�des�
instruments� assez� rares:� le� contrebasson,� le� saxophone� (qu’il� affectionne�
particulièrement)�ou�encore�le�célesta.������
 
les cordes : 
16� premiers� violons,� 14� seconds� violons�,� 12� altos,� 10� violoncelles,� 8� contrebasses,���������
2�harpes�
�
les bois :  
3�flûtes�dont�2�piccolos,�3�hautbois�dont�un�cor�anglais,�3�clarinettes�dont�1�clarinette�
basse,�1�saxophone�alto�,�3�bassons�dont�un�contrebasson.�
�
les cuivres : 
4�cors,�3�trompettes,�3�trombones,�1�tuba�
�
les percussions : 
les� timbales,� 1� glockenspiel*,� 1� cloche� (mi� b),� 1� xylophone,� 1� triangle,� 1� crécelle,������������
1�fouet,�1�caisse�claire,�1�grosse�caisse,�1�cymbale�suspendue,�1�tam.�
�
les claviers :  
Le�celesta�
�
�
�
�

�������������������������������������������� 

�
>�Visionner�avec�vos�élèves�le�film�«�les�instruments�de�l’orchestre�»�réalisé�par�l’o.n.l.�et�
disponible�sur�notre�site�dans�la�rubrique�«�kit�pédagogique�».�
�
>�Jeux�d’écoute�:�reconnaissance�de�timbres�de�certains�instruments�caractéristiques�de�
l’orchestre�symphonique.���

 
 



 

Guide d’écoute 
 
Pour�le�minutage,�nous�utilisons�la�version�enregistrée�en�2006,�par�l’Orchestre 
National du Capitole de Toulouse, dirigé par Tugan Sokhiev, CD édité par Naïve. 
�
Afin�de�comparer�les�versions�de�l’œuvre�:�version�piano�/�version�orchestre,�nous�vous�
recommandons�les�versions�suivantes�:��
�
-Version�piano�:�Moussorgski,�Pictures at an exhibition,�par�Evgeny�Kissin,�édité�chez�
RCA�Gold�Seal�(2002).�
�
-�Plongez�au�cœur�de�l‘orchestre�symphonique�grâce�à�une�Version�DVD�:�Pictures at an 
Exhibition,�par�le�Berliner�Philharmoniker,�dirigé�par�Simon�Rattle,�édité�par�Medici�TV�
(2009).�
�
�

Promenade�(1)�
�
La� trompette-solo� énonce� fièrement� le� thème� principal.� Puis,� à� [0’08]� tous� les� cuivres�
reprennent�ce�thème�harmonisé*,�de�manière�puissante�et�solennelle.��
�
Alternance�tompette-solo�/�ensemble�de�cuivres,�puis,�à�[0’30]�entrée�des�cordes�et�des�
bois�donnant�encore�plus�d’amplitude�a�ce�thème�Promenade.��
�
Pour�clore�ce�mouvement�de�façon�grandiose,�à�[1’30]�tout�l’orchestre�reprend�le�thème�
en�homorythmie*.�������
�
�

�������������������������������������������� 

 

>�écoute en mouvement :�pour�chaque�Promenade�de�l’œuvre,�faites�se�déplacer�les�
élèves� spontanément� sur� la�musique� et� ressentez� les� différents� rythmes� et� ambiances�
tout�en�marchant.��
�
>� Sur� cette�première�Promenade,�on�peut� aborder� en�mouvement� la�notion�de� solo� /�
tutti�:�
Quand�c’est� la� trompette� seule,�un� seul�élève� se�déplace� /�quand� l’orchestre� répond� ,�
tous�les�élèves�se�déplacent,�etc…��
�



 

1er�Tableau�:�Gnome 
�
Portrait� inquiétant� d’un� Gnome,� hurlant� et� vociférant.� Evocation� de� l’effroi� et� de� la�
terreur� caractérisée� par� des� traits� rapides� et� nerveux� d’instruments� graves� (clarinettes,�
clarinette�basse,�bassons,�contrebasson,�altos,�violoncelles�et�contrebasses).��
�
-� à� [0’22]� Moment� en� suspension� utilisant� les� instruments� aigus� (xylophone,� flûtes,�
hautbois,�violon…)�qui�contraste�avec�l’agitation�précédente.��
�
-� à� [0’33]� Très� belle� évocation� du�mystère� grâce� aux� effets� de� glissandi*� des� altos� et�
violons�et�d’�accords�"magiques"�de�célesta.�
�
-�Progression�orchestrale�en�tension�croissante�à�partir�de��[0’57]�basée�sur�un�principe�
de� séquences� répétées� mais� jouées� chaque� fois� un� peu� plus� fort.� Effet� de�
rapprochement�du�personnage.�
�
-� Retour� du� thème� ‘mystère’� à� [2’18]� développé� ici� avec� de� nombreux� trilles*� (à� la�
clarinette� basse� et� au� basson)� et� des� passages� � chromatiques*� rapides� donnant� la�
sensation�de�quelque�chose�de�fluide�et�d’insaisissable.��
�
-�[2’38]�Accord�sarcastique�des�cuivres�avec�sourdine*�(ce�qui�renforce�le�son�nasillard�et�
grinçant)�et�grincement�de�crécelle.�
��
-�[2’44]�sorte�de�course�très�rapide�en�crescendo*.��
���

�������������������������������������������� 

 

>�à�l’écoute�de�ce�tableau,�demandez�aux�élèves�d’imaginer�le�Gnome�:�le�décrire�le�plus�
précisément�possible,� le�dessiner�et�pourquoi�pas�l’imiter�en�improvisation�d’expression�
corporelle�ou�théâtrale.�
�
� �

Promenade�(2)��
�
Thème�de�la�Promenade�mais�joué�ici�de�façon�plus�lente,�plus�douce�et�dans�un�registre�
plus�grave�que�dans�la�Promenade 1 :�ici�le�cor�a�remplacé�la�trompette.�Les�bois�à�[0’10]�
lui� répondent� tout� aussi� délicatement� donnant� à� cette� promenade� un� côté� apaisant,�
lumineux�et�pastoral.�
�

2ème�Tableau�:� Vieux château�
�
Mouvement� empli� d’une� profonde� nostalgie� basé� sur� un� rythme� lent� et� répétitif.� Le�
basson�dans�le�registre�grave,�à�la�sonorité�douce�et�lointaine,�énonce�un�thème�pareil�à�
une�ancienne�complainte.��
-�[0’17]�Le�saxophone�solo�prend�le�relais.�����
-�[1’12]�Le�relais�est�pris�par�les�instruments�à�cordes�avec�sourdine*,�ce�qui�crée�un�son�
très�doux�et�voilé.���
��
� �



 

Promenade�(3)�
�
Thème�de�la�Promenade�repris�par�la�trompette�de�manière�plus�solennelle�et�éclatante,�
soutenue�par�les�cordes�et�les�bois.�Cette�transition�est�plus�courte�que�les�promenades�
précédentes.�
�
�

3ème�Tableau�:�Tuileries 
 

Mouvement� très� court,� léger� et� capricieux� (indiqué� capriccioso� dans� la� partition)�
représentant� une� scène� de� jeux� d’enfants� dans� le� parc� des� Tuileries� à� Paris.� Scène�
joyeuse�dans� laquelle�dialoguent� les�bois�:�flûtes,�hautbois�et�clarinettes,�soutenus�tout�
en�finesse�par�les�cordes�et�la�harpe.��

�
4ème�Tableau�:�Bydlo 

 
Le�mouvement�s’ouvre�par�un�ostinato*�très�sombre�des�instruments�les�plus�graves�de�
l’orchestre�:�bassons,� contrebasson,� violoncelles�et� contrebasses,�dans�une�nuance� très�
faible.� Bydlo� signifiant� «�bovin�»� en� polonais,� on� imagine� un� tableau� champêtre�
représentant�un�char�à�bœufs,�suggéré�musicalement�par�le�rythme�lourd�et�pesant�des�
cordes�graves�et�des�bassons.��
�
Sur� cet� accompagnement� s’élève� le� chant� du� tuba� conférant� à� ce� mouvement� ce�
caractère�grave�et�sombre.��
Progressivement� tous� les� instruments� se� joignent�à� cette�marche�dans�un�gigantesque�
crescendo*�orchestral�qui�atteint� son�paroxysme�à� [1’34]�avec�un� roulement�de�caisse�
claire�et�le�martèlement�du�pas�par�la�grosse�caisse.��
Puis�diminuendo*�progressif�:�le�char�à�bœuf�est�passé�et�s’éloigne�dans�l’immensité�des�
champs.������
�
On�entend�à�nouveau�le�thème�du�tuba�très�doux�puis,�à�la�toute�fin�du�mouvement,�à�
[2’20]�le�cor�avec�sourdine*�reprend�juste�les�premières�notes�du�thème�du�tuba,�mais�
avec�une�sonorité�bien�différente.�
�
Il�ne�reste�plus�que�l’accompagnement�joué�en�diminuendo�jusqu’au�silence.�
�
����

� Promenade�(4)�
�
Le�thème�de�la�Promenade,�tronqué�des�deux�premières�notes,�est�énoncé�cette�fois�de�
manière�plus�calme�et�tranquille�dans�le�registre�aigu�des�bois�puis�des�cordes.��
A� [0’42],� un�petit� appel� en�notes� courtes�dans� l’aigu� vient� troubler� cette�quiétude�:� il�
s’agit� d’une� anticipation� du� mouvement� suivant.� Le� procédé� d’anticipation� est� assez�
original.�
�
Si�on�en�revient�à�la�visite�de�l’exposition�proprement-dite,�c’est�comme�si� les�poussins�
dans� leur� très� grande� vitalité� avaient� sauté� hors� du� tableau� dans� lequel� ils� sont,� ou�
encore,�que�leur�aspect�criard�saute�aux�yeux�du�visiteur�bien�avant�que�celui-ci�ne�soit�
arrivé�face�au�tableau.����



 

5ème� Tableau�:� le ballet des petits poussins dans leurs 
coques 

�
Sous� son� côté� apparemment� léger� et� humoristique,� ce� mouvement� requiert� une� très�
grande�virtuosité�de�la�part�des�instrumentistes�car�le�tempo�est�très�rapide.�
�
Ce�mouvement�suit�une�construction�assez�classique�en�trois�parties�A�/�B�/�A�:��
�
Partie A��notée�‘scherzino’,�(=�petit�scherzo�:�mouvement�de�danse)��jouée�uniquement�
en�notes�très�courtes�et��frétillantes�:��
-�des�instruments�de�la�famille�des�bois�:�en�particulier�des�flûtes�et�hautbois��
-�des�cordes�:�violons�et�altos�pizzicati*�,�harpe.�
��
Cette�partie�très�courte��(15�secondes)�est�répétée�à�l’identique.�
�
Partie B� notée� ‘trio’�[à� 0’32]:� un� peu� plus� détendue,� avec� de� nombreux� trilles*� dans�
l’aigu.�Aspect�rythmique�très�marqué�donnant�une�danse�répétitive�presque�diabolique.��
�
Retour�de�la�Partie A��jouée�cette�fois-ci�une�seule�fois.��
�
�
�
�
�
�

�
�
Les Petits Poussins dans leurs coques�sont�des�esquisses�de�costumes�«�avant-gardistes�»�réalisées�par�

Hartmann�pour�un�ballet�
 
 
 

�



 

6ème�Tableau�:�Samuel Goldenberg et Schmuyle�
�
Mouvement� très� orientaliste� évoquant� dans� un� même� élan� 2� tableaux� différents�
d’Hartmann�:� le juif riche (portrait� d’un� notable� russe) et� le juif pauvre (un� vieux�
vagabond� qui�mendie� adossé� contre� un�mur).� Afin� d’éviter� toute� stigmatisation� pour�
aborder� ce�mouvement,� on� peut� simplement� dire� qu’il� décrit� une� conversation� agitée�
entre��2�personnages�:�un�riche�et�un�pauvre.�
�
D’abord�le�thème�du�«�riche�»�est�plutôt�pompeux�et�opulent,�joué�à�l’unisson��par��les�
instruments�dans� le� registre�grave� (clarinettes,� clarinette�basse,� cor� anglais,�bassons�et�
cordes).�La�mélodie�est��basée�sur�une�gamme�orientale.���
�
Puis� à� [0’50]� le� thème� du� «�pauvre�»�:� sonnerie� geignarde� en� notes� répétées� de�
trompette� avec� sourdine*.� L’instrument� est� utilisé� ici� dans� son� registre� aigu,� avec�une�
sonorité� nasillarde� et� stridente� à� cause� de� la� sourdine.� La� musique� évoque� un�
personnage�plaintif.����
�
Pour� finir,� à� [1’32],� les� deux� thèmes� se� superposent� dans� un� élan� de� plus� en� plus�
dramatique� comme� si� les� personnages� se� querellaient� violemment� jusqu’au� coup�
fatidique�:�grand�accord�orchestral� suivi�d’un� silence�pesant.�On�entend�pour� finir�des�
bribes�du�thème�oriental�du�«�riche�».�Le�«�pauvre�»�a�disparu...�����

�
7ème�Tableau�:�Le marché de Limoges 

 
Le�groupe�des�percussions�contribue�au�chaos�général.�
Des�éclairs�de�couleurs�vives�à�travers�la�toile�sonore.�
C’est� la�pièce� la�plus�courte�de� l’œuvre� (1’27’’�au� total).�Très�colorée,�d’une�virtuosité�
étonnante,�elle�représente�fidèlement�l’animation�d’un�marché.�
Elle�est�aussi�basée�sur�une�structure�A/B/A.�
�
-�Du�début�à�[0’16]�:�après�une�courte�introduction�(une�mesure�aux�cors,�violoncelles�et�
contrebasses)�qui�plonge� l’auditeur� immédiatement�au�cœur�du�marché,� les� cordes� se�
mettent� à� dialoguer,� en� double-croches,� avec� les� bois� puis� les� cuivres.� Les� réponses,�
ponctuées� par� le� tambourin,� alternent� notes� piquées� et� liées.� Les� échanges� vont� bon�
train�et�les�conversations�gagnent�tout�l’orchestre.�Par�bribes�mélodiques�très�vives,�très�
rythmiques,�qui�passent� rapidement�d’un�pupitre�à� l’autre� (jeu�de� timbres),�Ravel� crée�
l’illusion�d’une�foule�qui�bavarde,�rit,�questionne,�interpelle.�
�
-�De� [0’17]�à�[0’49]� :�pour� cette� seconde�partie,� les� cordes� reprennent� le�même�motif�
qu’au�départ�mais� très� vite� une� querelle� semble� s’installer�:� les� railleries� des� cordes� et�
flûtes� par� notes� répétées� auxquelles� s’empressent� de� répondre,� par� imitation,� les�
trompettes� comme� pour� se� moquer.� Les� dissonances,� sforzandos*� et� les� accents,� les�
crescendos� rapides,� les� clochettes� et� les� cymbales� amplifient� cette� dispute� jusqu’au�
chaos�général�(à�[0’47])�où�l’orchestre�est�à�l’unisson.�
�
-�De�[0’50]�à�[1’11]:�tout�rentre�dans�l’ordre�et�une�rapide�descente�chromatique*�à�la�
trompette�et�aux�cordes�nous�ramène�à�la�première�partie.�
�
-� De� [1’12]� à� la� fin�:� après� un� silence,� l’orchestre,� dans� une� déferlante� coda*,� en�
homorythmie*,�nous�emmène�vers�le�tableau�suivant.��



 

8ème�Tableau�:�Catacombes 
�
Sans�transition�aucune�nous�nous�retrouvons�dans�les�catacombes.�La�toile�nous�montre�
deux� hommes� dans� les� sous-sols� de� Paris,� s’éclairant� à� la� lanterne,� à� côté� d’un�
empilement�de�crânes�humains.�
Dans�un�registre�grave,�dans�une�lenteur�extrême�(Largo),�Moussorgski�nous�dépeint�ce�
monde�souterrain�par�des�harmonies�étranges.�
Dans�son�orchestration,�par�jeu�de�decrescendos�et�crescendos,�de�timbres,�de�tuilages,�
Ravel�va�doucement�faire�évoluer�les�couleurs�au�gré�des�changements�de�pupitres.�
�
-� Du� début� à�[0’38]:� Enchaînements� d’accords� (notes� tenues)�:� trombones� et� tuba�
(decrescendo�du�fortissimo�au�piano)�puis�bassons,�contrebasson�et�cors�(3�fois).�
�
-�De�[0’39]�à�[0’52]�:�Silence�(point�d’orgue)�et� les�mêmes�instruments�enchaînent�trois�
longs�accords�fortissimo.�
�
-�De� [0’53]�à� [1’20]�:�Après�un�silence�plus�court,�cors,�clarinettes�et�bassons� installent�
une�atmosphère�presque�méditative�où� vient� se�greffer,� aérien,�un� trop� court� solo�de�
trompette,�s’appuyant�sur�une�note�tenue�aux�contrebasses.�
�
-�De�[1’21]�à�la�fin�:�Retour�aux�impressions�lugubres�du�départ�par�un�accord�fortissimo�
qui,� lentement,� doucement,� par� decrescendos� successifs,� vont� s’effacer� pour� laisser�
place�à�la�pièce�suivante. 
 

Promenade�(5)�:�Cum mortuis in lingua mortua 
 
«�Avec�les�morts�dans�une�langue�morte�»�
Cette�pièce�s’enchaîne�à�la�précédente�car�elle�est�issue�du�même�tableau�d’origine.�
Se� rapprochant� des� crânes,� le� compositeur� s’imagine� à� l’intérieur� de� l’image.�
Moussorgski� erre-t-il� dans� le� monde� des� morts� à� la� recherche� de� l’âme� de� son� ami�
défunt�?�
�
-�Du�début�à�[0’30]�:�Sur�un�aigu�et�léger�tremolo�des�violons,�les�hautbois�et�cor�anglais�
posent� un� thème� qui� évoquent� celui� de� la� promenade� mais� ici� en� 6/4,� dans� un�
mouvement� plus� lent� (Andante� non� troppo)� et� teinté� de�mystère� et� d’une�mélancolie�
profonde.� Ce� thème� est� sitôt� repris� dans� un� registre� grave� par� la� clarinette� basse,�
bassons� et� contrebasson,� violoncelles� et� contrebasses,� comme� si� le� souvenir� de� l’ami�
défunt�ne�pouvait�se�détacher�d’une�résonnance�mortelle�et�ténébreuse.��
�
-�De�[0’31]�à�[1’03]�:�Un�second�thème,�écho�un�peu�plus�lointain�de�la�promenade,�est�
donné� par� les� hautbois.� Et� de� nouveau,� le� même� ensemble� grave� le� reprend� à�
l’identique.�
�
-�De�[1’04]�à�[1’27]�:�L’ensemble�des�bois�apparaît�par�deux�fois�avec�un�court�et�doux�
motif.�La�harpe�leur�répond�en�égrainant�subtilement�ses�notes�magiques.�
�
-�De�[1’28]�à�la�fin�:�Puis�un�autre�motif,�répété�aussi�deux�fois,�aux�cors,�clarinettes�et�
flûtes,�avant�que�le�tableau�s’estompe�doucement.�
�
�



 

�

9ème�Tableau�:�La cabane sur des pattes de poule 
 
 
Cette� cabane� en� forme�d’horloge� qui� tient� sur� deux�pattes� de� poule� est� le� refuge� de�
Baba� Yaga,� la� sorcière� qui� apparaît� souvent� dans� les� contes� russes.� Chacune� de� ses�
victimes� (en� général� des� enfants)� est� attirée� à� l’intérieur� de� la� cabane� où� Baba� Yaga�
l’écrase�à�mort�avant�de�la�manger.�
Le�tableau�original�représente�sa�cabane.�Baba�Yaga�n’y�apparaît�pas.�Mais�Moussorgski�
a�composé�ce�morceau�à�partir�du�personnage�de�la�sorcière�elle-même.�
Ce�morceau�se�découpe�en�trois�parties�:�A/B/A�
�
-� Du� début� à� [0’10]�:� un� unisson� vif� et� puissant� aux� bois,� cordes,� timbales� et� grosse�
caisse,�débute�cette�pièce.�La�nuance�fortissimo,�les�notes�piquées�suivies�de�silences,�le�
tempo� rapide� donne� un� caractère� agressif� et� violent� (indication�:� Allegro con brio, 
feroce)�et�plonge�tout�de�suite�l’auditeur�dans�un�monde�de�terreur.�
�
-� De� [0’11]� à�[0’19]:� l’agitation� menaçante� des� cordes� graves� et� bois� graves� est�
entrecoupée�d’une� dégringolade� de�notes� piquées� des� cordes� et� bois� dans� le� registre�
aigu,�comme�une�approche�plus�discrète�mais�sournoise.�
�
-� De� [0’20]� à�[0’25]:� alors� que� les� cordes� et� bois� graves� continuent� de� s’agiter� avec�
détermination,�annoncée�par�un�coup�de�cymbales,�c’est�l’entrée�du�thème�joué�par�les�
cors� et� trompettes,� fortissimo.� Ne� serait-ce� pas� les� premières� plaintes� de� la� victime�
comprenant�qu’elle�est�tombée�dans�un�piège�?�
�
-�De�[0’26]�à�[0’35]:� la�victime�a�beau�crier�ses�souffrances�(notes�alternées�aux�cors�et�
aux� trombones),� l’orchestre� entier� martèle,� piétine� le� prisonnier� à� coups� de� notes�
piquées�sur�chaque�temps.�Viennent�s’intercaler�des�passages�liés�et�rapides�pour�ne�rien�
perdre�de�l’empressement�que�la�sorcière�voue�à�sa�tâche.��
�
-�De�[0’36]�à�[1’00]:�dans�un�même�rythme�de�croches�rapides�aux�bois�et�aux�cordes�à�
l’unisson,� la� sorcière� poursuit� frénétiquement� son� travail� de� destruction.� Trois� cris� du�
prisonnier,�graves,�arrachés�aux�cors,� trombone�et� tuba�précède� le�coup�de�grâce�:�un�
piétinement�acharné,�plus�lent�(en�blanches)�et�plus�atroce�de�la�sorcière�tandis�que�les�
cuivres�et�flûtes�répondent�au�reste�de�l’orchestre.�
Ce�sont�les�derniers�gémissements�de�la�victime�avant�de�mourir,�joués�par�la�trompette�
seule,�qui�termine�cette�première�partie.�
�
-�De� [1’01]�à�[1’34]:�cette�deuxième�partie� (peut-être� le�moment�choisi�par�Baba�Yaga�
pour� dévorer� sa� proie),� beaucoup� plus� calme� (indication�:� Andante mosso)� met� à�
l’honneur� le�basson,�doublé�par� la�contrebasse�qui�nous�donne�à�entendre�un�second�
thème.�Bien�que�dans�une�nuance�piano,�les�notes�piquées,�les�silences,�la�résolution�de�
chaque�phrase�qui�se�fait� toujours�sur� la�même�note�dans�un�mouvement�descendant�
(résolution� sur� mi� grave),� l’accompagnement� ininterrompu� en� sextolets*� de� double-
croches�à� la� flûte� rendent� l’atmosphère� toujours� inquiétante.�Les�cordes� répondent�au�
basson�par�mouvement�ascendant.�Mais�c’est� la�clarinette�basse�qui�prend� le� relais�du�
basson�/�réponse�des�cordes�/��la�contrebasse�/�réponses�des�cordes.��
�



 

-�De� [1’35]� à�[2’16]:� le� thème�est� repris� au� tuba,�harpe,� violoncelle� et� contrebasse,� et�
c’est�le�reste�de�l’orchestre�qui�leur�répond�en�notes�piquées.�Une�descente�des�cordes�
graves� et� deux� appels� (bois� aigus� et� xylophone)� précèdent� la� reprise� de� la� première�
partie.�
�
-�De� [2’17]� à�la� fin:�C’est� de�nouveau� la� terreur,� la�même�panique�qu’au�début�de� la�
pièce.�Cependant,� la� reprise�de� la�première�partie�diffère�quelques�peu� :� l’introduction�
qui�précède�le�thème�des�cuivres�est�tronquée�et�la�fin�n’est�pas�identique�:�voilà�que�les�
cordes�graves�entraînent� l’orchestre�entier�dans�une� frénésie�de�gammes�ascendantes.�
Peut-être�que�notre�visiteur,�contemplateur�du�tableau,�qui�a�bien�compris�le�stratagème��
de� Baba� Yaga� et� ne� voulant� pas� être� la� prochaine� victime,� s’enfuit� au� pas� de� course�
jusqu’au�tableau�suivant…�
�
�
�
�

10ème�Tableau�:�La Grande Porte de Kiev��
�
Et�voici�la�dernière�promenade�de�notre�visiteur.��
Même�s’il�ne�s’agit�pas�d’une�déambulation�à�proprement�parler,�notre�visiteur�s’apprête�
à�franchir�«�La�Grande�Porte�de�Kiev�»�qui�est�le�dernier�tableau.�
Il�s’agit�d’un�plan�établi�par�Hartmann�pour�une�nouvelle�entrée�à�Kiev,�capitale�de�ce�
que� l’on� appelait� «�la� petite� Russie�»,� aujourd’hui� l’Ukraine.� Pour� commémorer� la�
tentative� déjouée� d’assassinat� du� tsar� Alexandre� II,� un� concours� est� organisé� afin� de�
choisir�le�plan�qui�sera�adopté�pour�la�construction�d’une�nouvelle�grande�entrée�de�la�
ville.�Hartmann,�architecte,�y�participe.�Cette�porte�se�voulait�monumentale,�surmontée�
d’une�coupole�mais�elle�ne�sera�jamais�construite.�
�
-�De�[0’00]�à�[0’41]�:�ce�sont�les�cuivres,�accompagnés�des�bassons�et�des�timbales�puis�
de� l’ensemble� des� bois,� qui� ouvrent� ce� dernier� tableau.� La� trompette� annonce� un�
premier�thème,�aux�rythmes�qui�évoquent�le�thème�de�la�promenade,�mais�cette�fois-ci�
dans�une�mesure�à�4�temps.�L’écriture�verticale�dans�une�nuance�forte�et�le�côté�brillant�
de�la�trompette�en�renforce�le�caractère�magistral�et�grandiose.��
�
-�De�[0’41]�à�[0’57]�:�après�deux�courts�crescendos,�c’est�tout�l’orchestre�qui�reprend�le�
début�de�ce�thème,�fortissimo,�appuyé�par�les�coups�de�cymbales.�
�
-� De� [0’58]� à�[1’29]� :� voilà� que� soudain� l’esprit� patriotique� et� grandiloquent� de� notre�
visiteur�laisse�place�au�souvenir�de�son�ami�défunt.�De�façon�expressive,�les�clarinettes�et�
bassons� vont� dépeindre,� avec� ce� deuxième� thème,� une� douce� mélancolie� dans� une�
nuance�piano.�
�
-�De�[1’30]�à�[2’03]�:�des�gammes�ascendantes�et�descendantes�aux�cordes�et�aux�bois�
vont�redynamiser�l’ensemble.�Et�les�cuivres�vont�y�superposer�le�premier�thème,�d’abord�
dans� le� grave,� puis� dans� l’aigu� rejoints� par� les� flûtes� et� hautbois,� ponctué� par� les�
cymbales.�
�
-�De�[2’04]�à�[2’40]�:�ce�thème�triomphal�est�brusquement�arrêté�avant�sa�terminaison.�
Une�grande�respiration�précède�alors�le�retour�du�second�thème,�toujours�dans�cet�esprit�
mélancolique.� Mais� Ravel� nous� le� fait� entendre� à� la� quinte� supérieure� et� avec� une�
couleur�différente�en�y�ajoutant�les�flûtes.�



 

-�De�[2’41]�à�[3’09]�:�se�met�en�place,�d’abord�discrètement,�une�sorte�de�marche�où�les�
instruments�graves�de�l’orchestre�(tuba,�clarinette�basse,�contrebasse)�vont�répondre�au�
registre�médium�(clarinettes,�harpe,�cors,�altos)�créant�ainsi�une�sorte�de�marche�(noter�
la� présence� aussi� du� tam-tam� qui� intensifie� ce� sentiment� d’attente),� un� ostinato,� sur�
lequel� vont� se�greffer� les� violons� II�puis� les� violons� I�dans�un�crescendo�qui� va�gagner�
progressivement�tout�l’orchestre�pour�aboutir…�
�
-�De�[3’10]�à�[3’24]�:�au�thème�immanquable�de�la�promenade�(tutti�de�l’orchestre),�ici�à�
4�temps,�entrecoupé�d’un�glissando�aux�harpes�et�aux�bois.�Le�tempo�de�la�promenade�
est�lent�;�le�pas�est�assuré,�déterminé.��
�
-� De� [3’25]� à�[3’41]� :� la� coda.� Alors� que� les� cuivres,� bassons� et� percussions� affirment�
toujours�le�pas�de�la�marche,�le�reste�des�bois�et�les�cordes�se�lancent�dans�des�rythmes�
effrénés�jusqu’à�un�nouvel�arrêt�soudain�de�tout�l’orchestre��
�
-�De� [3’43]�à�[4’05]� :� le�premier� thème�(binaire)�est� repris�par� tout� l’orchestre,�dans�sa�
tonalité� initiale,� mais� deux� fois� plus� lent,� nuance� fortissimo.� L’écriture� est� toujours�
verticale� sauf� pour� les� cordes� qui� accompagnent� en� ternaire.� Et� la� découpe� ternaire�
imposée�par�les�cordes�va�peu�à�peu�gagner�tout�l’orchestre.�
�
-�De�[4’06]�à�[4’45]�:�magnifique�crescendo�du�tutti�débordant�d’énergie.�
�
-�De� [4’46]� à� la� fin�:� reprise� du� premier� thème,� nuance� fortissimo,� deux� fois� plus� lent�
encore�que�précédemment,�dans�un�impressionnant�tutti�d’où,�seul,�se�dégage�le�tam-
tam� entre� deux� accords� pleins� et� colossaux� de� l’orchestre.� Ultime� promenade,� ultime�
passage,�triomphal�et�heureux.�
 

�
��
�
�
�
�
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>�Création d’un conte :�à�l’écoute�de�ces�tableaux�musicaux,�il�est�possible�d’aider�les�
élèves�à�imaginer�leur�propre�récit�fantastique�:�utiliser�les�éléments�constitutifs�du�conte�
et�en�leur�associant�un�tableau�à�l’imaginaire�riche.��
Proposer�par�exemple�:��
-�pour�la�situation�initiale�(heureuse)�et�la�présentation�du�héros�:�Les Tuileries�
-�pour�l’élément�perturbateur�:�Gnome  
-�pour� l’épreuve�du�héros,� l’action�ou�l’ennemi�à�vaincre�:� la cabane de Baba Yaga sur 
pattes de poule�
-�pour�la�situation�finale�positive�,�«�le�happy�end»�:�La grande Porte de kiev  
�

 
 
 



 

D’autres versions des  Tableaux d’une 
exposition 

�
De�nos�jours�encore,�l’œuvre�de�Moussorgski�continue�de�fasciner�et�d’inspirer�certains�
artistes�de�musique�pop.�Voici�quelques�exemples�de��vidéos�trouvées�sur�youtube�:��
�

• Tout�d'abord�le�groupe Emerson, Lake and Palmer (rock�progressif�britannique�
très� en� vogue� dans� les� années� 1970’s)� sort� en� 1971� un� album� live� intitulé�
Pictures at an exhibition:��

�
Promenade�(instrumental)�puis�Gnomus�
http://www.youtube.com/watch?v=_Y1x04hAUT4��

�
la�célèbre�Promenade devient�une�chanson��
http://www.youtube.com/watch?v=MmNWopDgTRE�

�
et�bien-sûr�:�la�monumentale�Grande Porte de Kiev�
http://www.youtube.com/watch?v=to_8kZCQalQ��

�
�

• Ensuite� le� groupe� Mekong Delta (Thrash� Metal� progressif� allemand)� sort� en�
1997� l’album� � Pictures at exhibition,� � version� instrumentale� des� Tableaux�
beaucoup�plus�«�musclée�»�que�les�version�déjà�existantes.�

��
• Une�version�du�Vieux Château�très�convaincante�mais�très�contrastée�avec�celle�

de��Ravel�:�la�guitare�electrique�saturée�remplace�le�saxophone��
http://www.youtube.com/watch?v=fJaFi8JKjHE�

�
• Ce� même� groupe� reprend� aussi� de� façon� très� énergique� le� mouvement�������������

La cabane de Baba Yaga sur des pattes de poules  
http://www.youtube.com/watch?v=rQRudE5LFac�

�
• Et�aussi�le�mouvement�Bydlo 

http://www.youtube.com/watch?v=vKsITQWNqH4�
�
�
�

• Enfin,� le�compositeur�electro�et�DJ�Amon Tobin sample�un�thème�de Gnomus 
(le� thème�mystérieux� de� celesta)� dans� son� titre�Back from space  (album�Out 
from Out where sorti�en�2002)��
http://www.youtube.com/watch?v=IzOgoO2-FLs�(écoutez�à�partir�de�0’54)�



 

GLOSSAIRE Retrouvez�ici�tous�les�mots�marqués�*�dans�le�dossier 
�
Chromatisme : progression�mélodique�par�intervalles�de�demi-tons�
 
Contretemps : notes�jouées�en�rebond�de�la�pulsation�donnant�un�côté�plus�dansant�à�
la�musique.��
 
Crescendo�:�augmentation�progressive�du�volume�sonore�et�de�l’intensité�musicale.��
 
Diminuendo : (contraire�de�crescendo)�diminution�progressive�du�volume�sonore�et�de�
l’intensité�musicale.�
 
Glissando : procédé�consistant�à�jouer�les�sons�compris�entre�deux�notes�d’une�manière�
continue,�glissée.�
 
Gamme :� succession� de� notes� conjointes� c’est-à-dire� de� notes� qui� se� suivent,� par�
exemple��:�Sol�La�Si�Do�Ré�Mi�Fa�Sol��
 
Glockenspiel : instrument�à�percussion�composé�de�lames�de�métal�mises�en�vibration�
à�l’aide�d’un�maillet.�Glockenspiel�signifie�littéralement�«�jeu�de�cloches�»�en�allemand.�
Cet�instrument�étant�à�l’origine�composé�de�clochettes�accordées. 
 
Harmonisation : fait� de� composer,� conformément� aux� règles� de� l’harmonie,�
l’accompagnement�instrumental�ou�vocal�d’une�mélodie�préexistante. 
 
Homorythmie�:�des� instruments� sont�en�homorythmie� lorsqu’ils� jouent� tous� le�même�
rythme�au�même�moment.�
��
Ostinato�:�cellule�mélodique,�rythmique�ou�harmonique�qui�se�répète�obstinément�
 
Pizzicati (singulier�:� pizzicato) :� manière� de� jouer� un� instrument� à� cordes� frottées� en�
effectuant�un�pincement�de� la�(des)�corde(s)�avec� le�doigt,�en�opposition�aux�sons�dits�
«�Arco�»�qui�eux,�sont�produits�par�le�frottement�de�l’archet�sur�les�cordes.�
 
Poème symphonique :� genre� musical� pour� orchestre� symphonique,� inspiré� par� un�
thème�extérieur�d’ordre�poétique,�pittoresque,�littéraire�ou�philosophique.�
�
Sextolet : groupe�de�six�notes�d’égales�valeurs.�Réunion�de�deux�triolets. 
 
Sforzando : indication�musicale�signifiant�qu’il�faut�jouer�plus�fort�sur�la�note�indiquée.�
Elle�sera�soudainement�et�fortement�accentuée. 
 
Sourdine�:�accessoire�placé�sur�un� instrument�de�musique�qui�en�atténue� la�vibration�
sonore.�
 
Trémolo�:� manière� de� jouer� un� instrument� à� corde� frottée� en� effectuant� des�
mouvements�d’archets�tirer/pousser�rapides�et�courts,�créant�un�effet�de�tremblement.��
 
Trille :�technique�instrumentale�et�vocale�basée�sur�un�battement�rapide�entre�2�notes�
voisines.��



 

QuickTime™ et un
décompresseur 

sont requis pour visionner cette image.
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Nicolas�KRÜGER,�direction�
�
�
�
�
�
�
� �
Après� des� études� de� piano,� notamment� auprès� d'Alain� Planès,� Nicolas� Krüger� intègre� le�
Conservatoire� National� Supérieur� de� Musique� de� Paris� où� il� obtient� les� prix� d'harmonie,�
contrepoint,� accompagnement� au� piano,� direction� de� chant� et� direction� d'orchestre.� Il� est�
parallèlement�chef�de�chant�et�pianiste�à�l'orchestre�de�Paris�où�il�collabore�régulièrement�avec�
des� chefs� tels� que� Pierre� Boulez,� Christoph� von� Dohnanyi,� Lorin� Maazel� ou� Christoph�
Eschenbach.��
Il�a�été�récemment�directeur�musical�sur��La Voix Humaine�de�F.�Poulenc�et�Pelléas et Mélisande�
de�C.�Debussy�à� l'Opéra�de�Rouen,�puis�a�dirigé� les Dialogues des Carmélites de�F.�Poulenc�à�
l'Opéra�de�Gand�,�La�Périchole de J. Offenbach et Carmen de Bizet à l'Opéra�de�Lille�et�La Créole�
avec�l'Atelier�Lyrique�de�Tourcoing.��
Dernièrement,� Nicolas� Krüger� a� été� invité� à� diriger� l'Orchestre� du� Grand� Théâtre� de� Tours,�
l'Orchestre� du� Vlaamse� Opera� (Anvers),� l'Orchestre� National� de� Lille� ainsi� que� l'Orchestre� de�
l'Opéra�de�Toulon�pour�une�série�de�concerts.��
Chef�de�chant�de�formation,�Nicolas�Krüger�continue�avec�plaisir�à�accompagner�des�chanteurs�
au�piano.�
�
�
�
�
�
�
�
�

François�CASTANG,�présentation�
�
�
�
�
�

« À Portée de Mots »,�le�titre�de�l’émission�quotidienne�de�François�Castang��sur�France 
Musique�pendant�5�ans,�reflète�bien�la�passion�que�ce�mélomane�porte�au�discours�musical�et�
littéraire.�
Autodidacte,�François�Castang�débute�à�la�radio�au�milieu�des�années�80.�Dans�ses�émissions,�la�
mise� en� valeur� des� interprètes� (« Les démons de Midi »� ou��«�Musiques en France »),� les�
rencontres�avec�des�mélomanes�fervents�(«�Comme de bien�entendu�»�ou�« À portée de mots »)�
et�l’écoute�respectueuse�de�ses�invités�tout�aussi�enthousiastes�que�lui,��prouvent��son�intérêt�et�
son�respect�pour�le�partage�du�moment�musical.��
Mais� le� producteur,� sans� doute� inconscient,� aime� aussi� à� se� faire� récitant,� conteur,� lecteur,�
diseur,�…� nommez-le� comme� vous� le� voudrez.� Aujourd’hui� François� Castang� se� consacre�
exclusivement�à�son�activité�de�récitant.�



 

orchestre�national�de�lille 

région�nord-pas�de�calais�

�
Créé�en�1976�grâce�à� la� volonté�de� la�Région�Nord-Pas�de�Calais�et� l’appui�de�

l’État,� l’orchestre� national� de� lille� s’est� doté� d’un�projet� artistique� ambitieux� initié� par�
Jean-Claude�Casadesus�en�direction�de�tous�les�publics�:�diffusion�du�répertoire,�création�
contemporaine� (notamment� grâce� aux� résidences� de� compositeurs� :� pour� la� dernière�
saison� Bruno� Mantovani,� “compositeur� de� l'année”� des� Victoires� de� la� Musique�
Classique�2009),�promotion�des� jeunes�talents,�activités�pédagogiques�et�actions� jeune�
public.�À� l’invitation�de�son�directeur,�chefs�et�solistes� internationaux�s’unissent�ainsi�à�
l’orchestre�national�de� lille�pour,� selon� sa� formule,�“porter� la�musique�partout�où�elle�
peut�être�reçue”.�

En� France,� à� l’étranger� ou� naturellement� au� cœur� de� près� de� deux� cents�
communes� de� la� région� Nord-Pas� de� Calais� qu’il� irrigue� musicalement� dans� une�
démarche�exemplaire�de�décentralisation,� l’orchestre�national�de� lille�s’est�ainsi� imposé�
en� trente-cinq� ans� comme� un� véritable� ambassadeur� de� sa� région� et� de� la� Culture�
française�au�fil�de�quatre�continents�et�plus�de�trente�pays.�
Après� la� Chine� (en� 2007� et� 2010� pour� l’Exposition� Universelle� de� Shanghai)� et� une�
tournée�triomphale�en�Autriche,�Slovénie�et�Croatie�(2009),� l’orchestre�et�son�chef�ont�
donné�cinq�concerts�exceptionnels�en�Russie�dans� le� cadre�de� l’année�France�–�Russie�
2010.�

L’orchestre� national� de� lille� développe� par� ailleurs� une� présence� régulière� à� la�
radio� et� à� la� télévision� ainsi� qu’une� politique� discographique� dynamique� illustrée�
notamment�par�une�monographie�Thierry�Escaich�-�compositeur�en�résidence�de�2003�à�
2005�(Choc�de�l‘Année�du�Monde�de�la�musique�en�2007).�Un�second�disque�consacré�
à�Canteloube�a�reçu�un�Orphée�d‘Or�de�l’Académie�du�disque�lyrique�et�le�Prix�SACD�du�
meilleur� enregistrement� d’un� compositeur� français.� Celui-ci� est� paru� après� le� premier�
volume� des� Chants d'Auvergne,� meilleure� vente� mondiale� du� label� Naxos� en� 2005.�
L'orchestre�national�de� lille�est� le�premier�orchestre�français�à�avoir�enregistré� les�deux�
symphonies� de� William� Walton� parues� récemment� sous� le� label� BIS� (juillet�
2010).�L’orchestre�sort�un�disque�consacré�à�Bizet� (Clovis et Clotilde,�Te Deum)�sous� la�
direction�de�Jean-Claude�Casadesus�chez�Naxos�(novembre�2010)�et�participe�au�disque�
de�Bernard�Cavanna�(compositeur�en�résidence�de�2005�à�2008)�à�travers� le�Shanghai 
Concerto�et� le�Karl Koop Konzert� sous� la�direction�de�Peter�Rundel�et�Grant�Llewellyn�
chez�Aeon�(janvier�2011).�
�

�
�



Exemple de disposition de l’orchestre symphonique 



 

Je vais au concert… 
�
�
Venir� écouter� un� orchestre� symphonique� est� un�moment� intense� et� riche� en� émotions.� C'est�
l'occasion� de� rêver� en� se� laissant� porter� par� la�magie� de� la�musique� jouée� en� direct� par� des�
musiciens�professionnels.�
�
Pour�que�ce�moment�reste�un�moment�de�joie�et�d'émerveillement,�il�y�a�quelques�petites�règles�
à� respecter.� En� effet,� la� qualité� du� concert� dépend� bien� souvent� de� la� qualité� d'écoute� des�
auditeurs.�La�salle�du�Nouveau�Siècle�peut�accueillir� jusqu'à�1850�spectateurs.�Alors�il�faut�que�
chacun�s'y�sente�bien�et�veille�à�ne�pas�déranger�les�autres.�
�
La�première�des�choses�à�faire�est�d'arriver à l'heure.�Nous� insistons�vraiment�sur�ce�premier�
point� car� rien� n'est� plus� perturbant� pour� l'orchestre� et� le� public� qu'un� groupe� de� personnes�
retardataires�qui�s'installent�dans�la�salle.�Nous�allons�devoir�être�très�stricts�sur�ce�point�et�nous 
ne laisserons plus entrer les groupes une fois le concert commencé.�Nous�vous� invitons�
donc�à�arriver�bien�à� l'avance�ainsi,� les�élèves�pourront�passer�aux� toilettes�avant� le�début�du�
concert.�En�effet,�on ne se déplace pas dans la salle pendant le concert.��
�
Pour�être�bien,�on�peut�par�exemple�ôter� son�manteau�et�s'asseoir�confortablement�dans� son�
fauteuil,�se�relaxer�et�discuter�tranquillement�avec�ses�voisins�en�attendant�le�début�du�concert,�
sans�crier�ni�chahuter.��
�
Ça�y�est�!!�Les musiciens entrent en scène.�En�signe�d'encouragement�et�de�bienvenue�on�
peut�les�applaudir.��
�
Une�fois�qu'ils�sont�tous�installés,�arrive�un�violoniste�:�c'est�le violon solo. �
�
Quand�il�entre�en�scène,�le�public�l'applaudit�car�il�est�un�peu�comme�le�représentant�de�tous�les�
musiciens�de�l'orchestre.�Il�a�un�rôle�très�important.�Quand�il�arrive�au�centre�de�la�scène,�il�salue�
le�public�pour�le�remercier�des�applaudissements.��
�
Il�reste�debout�pour�demander�au�hautbois�(ou�au�piano)�de�jouer�une�note�:�le�LA.��
Avec�cette�note�de�référence,�tous�les�musiciens�vont�pourvoir�accorder leurs instruments.�A�
l'orchestre� national� de� lille,� ce� sont� d'abord� les� instruments� à� vent� qui� s'accordent,� puis� les�
instruments�à�cordes.�Une�fois�que�tout�le�monde�est�accordé,�le�violon�solo�s'assoit.�
�
Alors� le chef d'orchestre�entre�sous� les�applaudissements�et�se�place�sur�son�estrade,�face�à�
l'orchestre.�Dans�le�plus�grand�silence,�le�concert�peut�commencer.��
�
Pendant�que�l'orchestre�joue,�il�ne�faut�pas�parler,�pas�faire�de�bruit�pour�ne�gêner�ni� l'écoute�
des�autres�spectateurs,�ni�la�concentration�des�musiciens.�Pour�cette�raison,�nous�rappelons�aussi�
qu'il� est� INTERDIT de prendre des photos avec flash� pendant�que� les�musiciens� jouent� et�
qu’il�faut�impérativement�désactiver les téléphones portables.��
�
Une�fois�que�le�morceau�est�vraiment�terminé,�le�chef�se�relâche�et�pose�sa�baguette.�On�peut�
applaudir�pour�féliciter� l’orchestre.�Dans� les�morceaux�qui�comportent�plusieurs�parties,�on�ne�
doit�pas�applaudir�entre�les�parties�pour�ne�pas�couper�l'élan�musical�de�l'œuvre.��
�
On applaudit seulement à la fin de l'œuvre.�
�
Maintenant� que� vous� savez� tout� cela,� vous� allez� pouvoir� apprécier� pleinement� la�musique� et�
voyager�dans�l'univers�magique�de�l'orchestre�symphonique�alors…��

 
Bon concert… et bon voyage !�


