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Dmitri Chostakovitch 
(Saint-Pétersbourg 1906 – Moscou 1975)

Dmitri Chostakovitch est né à Saint-

Pétersbourg le 25 septembre 1906  

et mort à Moscou le 9 août 1975.  

Il apprend le piano avec sa mère, 

pianiste professionnelle, avant 

de découvrir la composition 

avec Steinberg au Conservatoire 

de Saint-Pétersbourg. Orphelin 

de père à seize ans, 

Chostakovitch assume seul la 

situation financière de sa famille en 

travaillant comme pianiste dans un 

cinéma. Devenu concertiste, il interprètera 

régulièrement ses œuvres pour piano.

Chostakovitch se passionne tôt pour les travaux  

de Berg et Bartók. Il compose, à cette époque, 

essentiellement pour le cinéma (La Nouvelle 

Babylone, 1926) mais aussi une 1re Symphonie,  

qui fascine immédiatement par son tempérament 

sombre et mystérieux. 

En 1930, son premier opéra, Le Nez, inspiré de la 

nouvelle éponyme de Nicolas Gogol, remporte un 

franc succès. Son deuxième opéra, Lady Macbeth  

de Mzensk (1936) sera à nouveau très bien accueilli et 

joué durant deux ans, jusqu’à ce que Staline se rende 

au Bolchoï. L’œuvre va fortement déplaire au chef  

du régime totalitaire et dès le lendemain,  

La Pravda (« Vérité », journal officiel du parti)  

parle de « chaos au lieu de musique ». L’écriture  

musicale est jugée formaliste et donc antipopulaire. 

Chostakovitch est à présent un « ennemi du peuple ». 

Le compositeur devient extrêmement craintif  

et la menace d’une arrestation pèse chaque jour.  

« Ils me poursuivent depuis longtemps, ils me 

persécutent, ils me fichent une peur bleue »  

confiera-t-il plus tard à ses proches.

En 1937, Chostakovitch achève sa Cinquième 

symphonie, d’apparence réaliste et optimiste  

– ce qui plaît au régime – mais en réalité  

extrêmement sombre. Le compositeur révèle  

à son sujet : « celui qui a des oreilles entendra ».  

Par précaution, Chostakovitch cache alors certaines  

de ses partitions « antipopulaires » et ne les rendra 

publiques que bien plus tard, en trichant sur leur 

numéro d’opus et donc sur leur date de composition. 

Cette année-là il est reconnu comme le plus grand 

symphoniste soviétique du monde en composant  

– à l’effigie de l’héroïque résistance de la ville contre 

les troupes hitlériennes – sa Septième symphonie,  

« Léningrad ».

Aujourd’hui un des compositeurs les plus joués du  

XXe siècle, avec Ravel et Stravinsky, Chostakovitch  

fut membre actif de l’Association des compositeurs, 

secrétaire de l’Union des Compositeurs, député  

du Soviet Suprême de l’URSS, professeur du 

Conservatoire de Leningrad puis de Moscou, héros  

du travail socialiste, artiste du peuple de l’URSS, 

Lauréat du prix Lénine et de beaucoup d’autres prix 

d’état de l’URSS. Ainsi, le musicien tantôt censuré 

tantôt reconnu parvint à construire son œuvre en 

incarnant (malgré lui) l’emblème musical du régime 

soviétique durant la Guerre Froide. 

 

SYMPHONIE POUR CORDES OPUS 110a

« Je me suis dit que si je mourrais un jour, personne 

ne songerait à écrire une œuvre à ma mémoire.  

Aussi ai-je décidé de l'écrire moi-même. […] J’y ai 

utilisé les thèmes de mes différentes compositions,  

1re, 8e et 10e Symphonies, Concerto pour violoncelle, Trio, 

Lady Macbeth. Une vraie salade. » Ainsi Chostakovitch 

décrit-il son 8e Quatuor, composé entre le 12 et le 14 

juillet 1960 qui sera par la suite orchestré par son ami 

Rudolph Barschai. Etoffée d’une ligne de contrebasse 

pour devenir la Symphonie pour cordes, cette œuvre, 

très personnelle, est établie sur un motif de quatre 

notes qui, dans la notation germanique, sont ses 

propres initiales : D-S-C-H. 
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Arvo Pärt (Paide 1935 – )

Ce compositeur estonien étudie la musique au 

conservatoire de Tallin tout en travaillant comme 

ingénieur du son à la radio et en composant pour  

le cinéma. Pärt explore tôt les courants des musiques 

mathématiques et sérielles avant de s’intéresser à 

nouveau et pour longtemps à l’écriture traditionnelle. 

Après avoir utilisé des techniques de « collage » 

(Collage teemal Bach, 1964, Credo, 1968, etc.), Pärt 

réussit à allier références grégoriennes, ancienne 

polyphonie et sonorités nouvelles (Chant pour les 

bien-aimés, 1973). Dans les années 1980 il crée son 

propre style nommé tintinnabuli (« petite cloches » 

en latin) et s’inscrit efficacement dans l’esthétique 

musicale du XXe siècle. Imprégnée d’intemporalité, 

Für Alina, Fratres et Cantus in Memoriam Benjamin 

Britten témoignent de cette écriture postmoderne.

CANTUS IN MEMORIAM BENJAMIN BRITTEN

Le 4 décembre 1976, Benjamin Britten meurt et Arvo 

Pärt, qui découvre tout juste la beauté de sa musique, 

en éprouve des sentiments douloureux.  

« Depuis longtemps j’avais voulu rencontrer Britten  

en personne – et maintenant cela n’adviendra pas ». 

Ainsi que l’ont fait d’autres compositeurs avant lui 

comme Ravel dans son Tombeau de Couperin, il 

s’attache alors à rendre hommage au compositeur 

britannique en composant ce Cantus pour orchestre  

à cordes et une cloche tubulaire sonnant le glas,  

entièrement fondé sur une gamme descendante,  

tel le passage du monde des vivants au monde funeste. 
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Wolfgang Amadeus Mozart 
(Salzbourg 1756 – Vienne 1791)

Malgré sa très courte existence, Wolfgang Amadeus 

Mozart demeure à la tête d'une œuvre gigantesque, 

figurant parmi les plus denses de tous les temps et 

embrassant tous les genres habituels : la symphonie, 

le concerto, la musique de chambre, la musique 

sacrée, l'opéra.

Salzbourg (1756 – 1781)

Dès l'âge de trois ans, le jeune Mozart révèle  

des dons prodigieux pour la musique. Son père 

Leopold, compositeur et violoniste, lui apprend très  

tôt le violon puis l'intéresse au clavecin. Avant même  

de savoir lire et écrire, Mozart sait alors déchiffrer  

une partition et la jouer en rythme ; il compose ainsi 

ses premières œuvres à l'âge de six ans ! Conscient 

des dons de son fils Wolfgang et de sa fille Maria-

Anna (dite Nannerl), Leopold entreprend une grande 

tournée à travers l'Europe pour exhiber ses enfants 

prodiges. 

Au cours de ces voyages, le jeune Mozart capte çà  

et là chaque nouvelle influence musicale. À Londres 

notamment, c'est sur les genoux de Johann Christian 

Bach (fils de Johann Sebastian) que le jeune Mozart 

s'initie au pianoforte (futur piano). En Italie, il se forme 

au style polyphonique et se familiarise avec l'opéra.  

À chaque retour, Mozart profite de son temps de répit 

pour faire le point sur ses apprentissages. Mais en 

1769, alors qu'il rentre tout juste d'Italie et qu'il est  

à peine âgé de 13 ans, le jeune compositeur se voit 

offrir son premier poste de maître de concert. Il est 

alors chargé de l'organisation de la vie musicale de 

l'archidiocèse de Salzbourg. Le Prince-archevêque, 

son employeur, est très compréhensif et accorde 

généreusement différents congés à la famille Mozart 

pour leurs voyages d'études. Mais il est très vite 

remplacé par l'illustre comte Colloredo, qui supportera 

moins que son prédécesseur les voyages incessants 

et l'audace du jeune Wolfgang. 

En 1776, alors âgé de vingt ans, Mozart tente 

de quitter Salzbourg, mais le Prince-archevêque 

refuse de le laisser partir. Durant les quatre derniers 

mois de l'année, Mozart cesse de composer, 

cherchant pourtant à puiser son inspiration dans  

ses anciens souvenirs de voyage. L'année suivante,  

le projet de voyage de Mozart est accepté.  

Le compositeur part avec sa mère pour Munich, 

Mannheim, puis Paris. C'est malheureusement dans 

cette ville où il souhaitait tant s'établir que Mozart 

perd sa mère, emportée brutalement par la maladie. 

Mozart rentre alors à Salzbourg et tente de reprendre 

son poste auprès de Colloredo, qui après l'avoir 

humilié publiquement en le traitant de « voyou » 

et de « crétin », le congédie définitivement.



Vienne (1781 – 1791)

Une nouvelle ère s'ouvre alors pour le compositeur, 

désormais libéré de l'influence de son père et 

de la tyrannie de son employeur. Mozart s'installe 

à Vienne comme compositeur indépendant. Il fait 

la connaissance de Constance Weber, sa future 

femme, et travaille librement son propre style 

musical. Il ne reste alors plus que dix ans à vivre 

au compositeur, dix années durant lesquelles vont 

naître les plus grands chefs-d’œuvre. 

En 1782, Mozart propose à Joseph II, archiduc d'Autriche, 

de composer un opéra chanté entièrement en langue 

allemande. C'est ainsi que L'Enlèvement au sérail  

est créé, première des grandes œuvres lyriques  

du compositeur, parmi  : Les Noces de Figaro (1786), 

Don Giovanni (1787), Così fan tutte (1790), La Flûte 

enchantée (1791). Le genre symphonique n'est 

également pas en reste. En 1783, suite à une 

commande précipitée, Mozart compose en quatre 

jours seulement sa célèbre Symphonie « Linz ».  

Il est d'ailleurs fascinant d'observer comment, 

malgré la hâte, Mozart se permet d'explorer de 

nouveaux horizons et propose une œuvre à la fois 

surprenante, par sa gravité nouvelle, et à la fois 

extrêmement aboutie, par son inspiration mélodique  

et son élégance. Ce degré de maîtrise sera confirmé 

par les œuvres qui vont suivre. 

À Vienne, Mozart subsiste essentiellement grâce 

aux leçons et concerts qu'il donne. Il compose 

de nombreux concertos pour piano, souvent à la hâte 

et servant généralement à faire briller leur auteur-

interprète. Cependant, si ces concertos ont pu être 

montrés du doigt, il figure parmi eux certains bijoux, 

tels que le Concerto pour piano n° 23 (1786), qui 

demeure parmi les plus belles pages du catalogue 

mozartien. Mais l'apogée de l'œuvre concertante  

du compositeur est peut-être à chercher en dehors  

du répertoire pianistique, du côté de son ultime 

concerto. Ainsi, dans une vision plus spirituelle  

de l'œuvre de Mozart, qui très tôt s'est impliqué  

en franc-maçonnerie, le Concerto pour clarinette  

en la majeur (1787), tendre et fraternel, constitue sans 

doute le chaînon manquant entre La Flûte enchantée, 

dédiée aux rites d'initiation, et le Requiem, préparant 

le passage vers l'au-delà... 

C'est d'ailleurs quelques mois seulement après  

la création de La Flûte enchantée et au cours  

de la composition du Requiem (resté inachevé)  

que Mozart meurt le 5 décembre 1791, à l'âge de 35 

ans. Avec lui s'endort le style classique, qu'il a poussé  

à son paroxysme en portant la symphonie et le 

concerto à un point de perfection, tout en les dotant 

d'une forme de tendresse nouvelle qui présage déjà 

l'arrivée des romantiques.

SÉRÉNADE N° 10 EN SI MAJEUR KV 361  
DITE « GRAN PARTITA »

Composée de sept mouvements, écrite pour treize 

instruments à vent et une contrebasse, cette Sérénade 

est vraisemblablement née en même temps que 

L’Enlèvement au sérail en 1781 et sans doute dédiée  

à Constance, que Mozart épousera quelques mois plus 

tard. Cette pièce dont l’instrumentation reste très 

originale et très exceptionnelle (seule la Sérénade  

opus 44 de Dvořák s’en rapproche) est une œuvre  

de grande ampleur destinée à la musique de plein air, 

au divertissement princier de la cour de Bavière. 7
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Guide d'écoute

♪ Ecoute n° 1 :  
Dmitri Chostakovitch, 
Symphonie pour cordes 
opus 110a, I. « Largo »

Cette symphonie, adaptation 

pour orchestre à cordes  

de son Huitième Quatuor, est 

une œuvre très personnelle 

que Chostakovitch dédia à la 

fois aux victimes du fascisme 

et de la guerre et à sa propre 

mémoire. Marquant d’un bout  

à l’autre la présence vivante  

du compositeur, le motif initial 

reprend ses propres initiales : 

D-S-C-H, soit ré-mi bémol-do-si 

dans la notation germanique, 

motif déjà entendu dans sa 10e 

Symphonie en 1953.

J’écoute 

le motif initial de la symphonie 

et son traitement par des 

entrées en imitation aux 

différents pupitres et un 

chromatisme expressif, motif 

que l’on retrouve également 

énoncé au début du 3e 

mouvement.

♪ Ecoute n° 2 :  
Dmitri Chostakovitch, 
Symphonie pour cordes  
opus 110a, II. « Allegro 
molto »

Ce deuxième mouvement est 

d’un caractère bien différent, 

âpre, violent, dissonant,  

d’une grande virtuosité faite  

de gammes diaboliques sur  

un tempo très rapide. Illustrant  

les atrocités de la guerre, on y 

retrouve outre le motif DSCH  

le thème juif du Trio avec piano 

n° 2 composé en 1944 après  

la découverte du camp de 

Majdanek.

J’écoute 

à 4’40 le contraste violent de 

caractères entre le premier et 

le deuxième mouvement ainsi 

qu’à 5’37 la présence du thème 

juif et son aspect populaire très 

marqué.

♪ Ecoute n° 3 :  
Arvo Pärt, Cantus in 
memoriam Benjamin 
Britten

C’est un hommage qu’Arvo Pärt 

a voulu rendre à Benjamin 

Britten, mais un hommage 

sombre, triste, pesant, emprunt 

des regrets de n’avoir pu le 

rencontrer. Les premières notes 

de la pièce, fidèles au style 

épuré du compositeur estonien, 

montrent dans un figuralisme 

poignant l’inexorable descente 

vers le monde des morts par 

une gamme de la mineur 

énoncée petit à petit, note par 

note, marche par marche.

J’écoute 

la gamme descendante 

amenée progressivement  

par ajout d’une note à chaque 

reprise du motif. On remarquera 

que chaque pupitre descend 

cette gamme à une vitesse 

différente.

Arpège 

Notes faisant partie d'un même 
accord, jouées successivement 
plutôt qu'en même temps, et 
produisant une brève mélodie qui 
par aller-retour peut tourner sur 
elle-même. 

Chromatisme

Terme musical renvoyant à un 
type d'écriture procédant par 
demi-tons, et faisant donc 
entendre toute la palette des 
sons entre deux notes données. 
Le chromatisme produit 
généralement une sensation de 
parcours, d'épreuve.

Motif

Cellule mélodico-rythmique, 
moins développée qu'un thème, 
structurant par ses réapparitions 
successives des épisodes 
musicaux. 

points 
de vocabulaire6
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Guide d'écoute

♪ Ecoute n° 4 :  
Arvo Pärt, Cantus in 
memoriam Benjamin 
Britten

Arvo Pärt lui-même inventa  

le terme de « tintinnabuli » pour 

évoquer une facette de son 

style très sobre et épuré, et en 

particulier la fascination qu’il 

avait pour la résonance  

de l’accord parfait, « comme 

des cloches ». Cela prend tout 

son sens dans le Cantus où  

la cloche tubulaire ouvre  

et ferme la pièce et dont  

les harmoniques structurent 

l’ensemble.

J’écoute 

à 5’40, alors que les cordes se 

sont stabilisées sur un accord 

de la mineur, l’ultime apparition 

de la cloche dont les 

résonances déploient en réalité 

un accord majeur, touche de 

lumière dans une œuvre 

sombre.

♪ Ecoute n° 5 :  
Benjamin Britten, 
Sérénade pour ténor, cor et 
cordes opus 31, V. « Dirge »

L’hommage qu’Arvo Pärt rend  

à Britten peut être lu à la 

lumière de « Dirge », pièce  

du compositeur anglais écrite 

en 1943 pour sa Sérénade pour 

ténor, cor et cordes. Comme  

la pièce de Pärt, celle de 

Britten est bâtie sur un motif 

descendant, ici un arpège 

mineur orné et énoncé à la voix 

et composant un motif obstiné 

dans le registre aigu.

J’écoute 

l’effet produit par la répétition 

à l’identique de ce motif plaintif 

dans le registre aigu du ténor 

ainsi que la progression 

dynamique. Je compare les 

retours dans les deux pièces.

♪ Ecoute n° 6 :  
Wolfgang Amadeus 
Mozart, Sérénade n° 10  
KV 361 dite « Gran Partita »  
III. « Adagio » 

Œuvre située au carrefour de  

la musique de chambre, de la 

musique symphonique, de la 

suite voire par moment du 

concerto, la Sérénade KV 361 

surprend par son ampleur. En 

troisième mouvement, Mozart 

nous offre un Adagio 

bouleversant de pureté et de 

douceur.

J’écoute 

à 18’15, la mélodie voyageant 

de timbre en timbre, se 

déployant au hautbois puis à  

la clarinette et au cor de basset, 

sur un ostinato rythmique des 

autres instruments. 

Ostinato

Elément rythmique plus ou 
moins court, périodiquement 
répété à l'identique dans une 
pièce musicale.

Symphonie

Composition instrumentale  
de dimension importante et qui, 
contrairement au concerto, ne 
met pas en valeur un instrument 
particulier. Elle est interprétée par 
un orchestre symphonique sous 
la direction d'un chef d'orchestre.

Timbre

La notion de timbre désigne l'identité sonore 
propre d'un instrument, constituée de 
l'ensemble des paramètres qui le composent. 
Le timbre d'un instrument dépend alors de 
l'élément qui produit le son, du matériau dont 
il est fait, de son mode de jeu, etc. Ainsi,  
le triangle, dont le son provient de la mise en 
vibration du corps même de l'instrument, aura 
un timbre très différent du violon, dont le son 
provient de la mise en vibration des cordes, 
chacun produisant pourtant un son aigu.
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Un orchestre symphonique est un ensemble 

de musiciens constitué de quatre grandes familles 

d’instruments – les cordes, les bois, les cuivres

et les percussions – placé sous la direction 

d’un autre musicien : le chef d’orchestre. 

La place de chaque famille d’instruments au sein 

de l’orchestre est déterminée en fonction de leur 

puissance sonore. Ainsi, les cordes se trouvent 

à l’avant, les bois au centre et les cuivres 

et percussions à l’arrière. 

Pour une œuvre donnée, le nombre de musiciens 

au sein de chaque famille de l’orchestre est 

variable et dépend de la nomenclature fixée  

par le compositeur. Ainsi, selon les indications  

de la partition, l’orchestre peut se composer de 

40 (« orchestre de type Mozart ») à 80 musiciens 

(« orchestre wagnérien »). Dans sa formation la 

plus complète, il intègre alors des instruments 

supplémentaires tels que le piccolo, le cor anglais, 

la clarinette basse, le contrebasson, le tuba, la 

harpe ou encore le piano (instrument qui ne fait 

pas partie de l’orchestre symphonique). 

cors, trompettes, trombones, tuba

percussions

seconds 
violons altos

violoncelles
chef

d’orchestre
premiers 
violons

piccolo, fl û
tes, clarinettes, hautbois, bassons               contrebasses

harpe
et / ou

piano

La composition d'un 
orchestre symphonique

10



Les compositeurs dans tous leurs états !

Le sais – tu ?
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Ils l'ont dit  

Dmitri Chostakovitch :

« Je porte le deuil éternel de toutes les victimes, 

mes symphonies sont des pierres tombales. »

Pour aller plus loin... 
avec Mozart 

La très célèbre Petite musique  

de nuit est une sérénade de Mozart. 

Composée en 1787, l’œuvre s'ouvre 

sur l'un des thèmes les plus connus 

de la musique occidentale.  

Le musicien Claude Bolling reprend 

ce thème en 1965 dans une version 

jazz.

par les élèves du Conservatoire de Montpellier

Arvo Pärt a composé de nombreuses musiques de film et de dessins animés.

La Sérénade n° 10 KV 361 dite « Gran Partita » de Mozart est contemporaine de 

l'invention de la montgolfière.

Les russes utilisent l'alphabet cyrillique. Dmitri Dmitrievitch Chostakovitch s'écrit ainsi 

Дмитрий Дмитриевич Шостакович

Dans certains systèmes de notation, chaque lettre de l'alphabet correspond à une note 

de musique : de nombreux compositeurs (Bach, Schumann, Chostakovitch...) se sont ainsi 

amusés à cacher leur nom et/ou ceux de leurs proches dans leurs œuvres !

Arvo Pärt :

« Jouer une seule note avec beauté est suffisant. 

Si l'on y parvient, il n'y a plus rien à ajouter, c'est 

le mystère de la musique. »

Wolfgang Amadeus Mozart :

« Je continue à composer parce que cela me 

fatigue moins que de me reposer. »



Quiz
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Je suis la ville de naissance de Chostakovitch. 

Qui suis-je ?

Je suis le premier opéra de Chostakovitch,  

composé d'après une nouvelle de Gogol.  

Je désigne une partie du visage. Qui suis-je ? 

Je suis un compositeur britannique : Arvo Pärt 

me rend hommage dans son Cantus in  

memoriam. Qui suis-je ? 

Quel instrument donne le « la » au début  

de chaque concert, afin de permettre aux  

musiciens de l'orchestre de s'accorder ? 

Saint-Pétersbourg

Le nez

Benjamin Britten

Le hautbois

1
2

3

4

Le cor de basset est un instrument de la famille des 

clarinettes. Le terme basset signifie « petite basse » 

car l'instrument a un son plus grave que la clarinette 

en si bémol, plus fréquemment utilisée.  

Mozart est l'un des compositeurs à avoir le plus écrit 

pour le cor de basset : c'est dans sa Sérénade n° 10 en  

si bémol majeur KV 361 qu'il emploie l'instrument pour 

la première fois. La partition, pour treize instruments  

à vent et contrebasse, compte deux cors de basset.

Zoom sur... le cor de basset

Je m'appelle... 
en musique !

Dans sa Symphonie pour cordes opus 110a, 

Chostakovitch utilise la première lettre de son 

prénom (D) et les trois premières lettres de son 

nom de famille (SCH) pour composer un motif 

musical.

Quel serait ton nom en notes de musique ?

..................................................................................................

La Si Do Ré Mi Fa Sol

A B (H) C D E F G

H I J K L M N

O P Q R S T U

V W X Y Z

Les compositeurs dans tous leurs états !
par les élèves du Conservatoire de Montpellier



Jouons avec les compositeurs !

Horizontalement

1.   Nationalité de Mozart 

2.   Prénom du père de Mozart

3.   Ville dans laquelle Mozart compose son  

      Requiem à la fin de sa vie

4.   Prénom de la femme de Mozart

SOLUTION

1. Autrichienne
2. Leopold
3. Vienne
4. Constance

A. Salzbourg
B. Colloredo
C. Sérénade
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Verticalement

A.   Ville de naissance de Mozart

B.   Prince-archevêque, employeur tyrannique  

       de Mozart 

C.   Pièce musicale destinée à être jouée le soir,  

       en plein air.

Ils ont dit... de Mozart  

« Je crois en Dieu, Mozart, et Beethoven. »

Richard Wagner

« Je vous le dis, en honnête homme, votre fils est le plus grand compositeur 

que je connaisse, en personne ou de nom, il a du goût, […] et la plus grande 

science de la composition. »

Joseph Haydn

« Ô privilège du génie ! Lorsqu'on vient d'entendre un morceau de Mozart,  

le silence qui lui succède est encore de lui. »

Sacha Guitry

A C
B

1

2

3

4

Les compositeurs dans tous leurs états !
par les élèves du Conservatoire de Montpellier
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