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Pourquoi Plumes d’Ailes et Mauvaises graines ?

Parce que                              !

Griffon la revue de littérature jeunesse 
indépendante qui naquit en 1986 et durant 37 
ans offrit des pages militantes sans publicité, sans 
contrainte, sans enjeu commercial. Portée par 
une équipe de fous-furieux bénévoles adeptes 
des jeux de mots, des gribouillis et autres 
fastidieuseries époustouflantes, la revue était 
respectée et lue par de nombreux professionnels 
de l’enfance, des bibliothécaires, des enseignants, 
des libraires... J’ai eu la chance d’être accueillie 
dans leur boutique, et de faire un petit bout de 
chemin avec eux.

Griffon a apporté son obole au Festival 
Littérature au Centre, et… pour voir, comme au 
poker, j’ai décidé de lancer l’idée : si nous tentions 
une revue éphémère à la manière de Griffon ?

Quelques-uns ont répondu, je les en remercie.
Un pardon laïque aux scribeurs et dessinateurs 

de Griffon : on vous a imité comme Pinocchio 
imite les vrais enfants. On est encore un peu 
malhabiles, on manque de chair, et peut-être nous 
laissons-nous guider sur de mauvais chemins… 
mais bon, on attend toujours la livraison d’une 
baguette magique (en euros) qui fera de nous 
une vraie revue papier. C’est André Delobel qui 
a suggéré un nom : Griffonnages. Pas mal, non ?

En attendant, voici  Plumes d’Ailes et 
Mauvaises Graines. Un peu long comme nom. 
Mais sacrément snob et un tantinet subversif. 

Merci à Fabienne Cinquin pour le bel oiseau 
qui prend son envol et qui représente notre revue.

Ce premier numéro suit la thématique 
des 1ères Rencontres Littérature au Centre : 
Littérature et Musique. 
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Berbère d’Auvergne, mais Française de 
Source Pure, elle est pétrie de lumière et 
de colère. Dali, son père patronymique a 
ajouté un nœud au bracelet de sa naissance 
ce qui a considérablement alourdi le kilo de 
sa chair fraîche éclose. Adoptée par la Vénus 
de Milo dont le bras est tombé quand elle 
a voulu la bercer, elle a alors été confiée à 
la Joconde qui constituera pour elle un 
modèle capillaire. Autres peintres, autres 
mœurs, elle épouse Botticelli qui en fait son 
modèle parce qu’elle le vaut bien. Avec elle, 
chantons et buvons la coupe jusqu’à Dalie !

Présidente de l’association des chats 
aimant le rosé et les myosotis, elle incarne 
l’élégance des mots et des sens. Féconde et 
généreuse, sa ferveur enfante des portées 
d’épigones. Saluons Marie, pleine de 
grâce, qui égrène ses mots, à pas de puce. 
En quête de plumes, d’ailes et d’écritures, 
elle signe l’histoire d’une femme qui n’en a 
pas. Avec elle, écrivons et trinquons jusqu’à 
l’Ascension ! 

Lisse à souhait en façade, enfant de chœur 
d’apparence, Denys galvaude les lettres en 
esthète absolu. Il porte toute sa légèreté dans 
ses lunettes plus malicieuses que sérieuses 
et promet à Prométhée tous les feux de la 
rampe qu’il pourra lui voler. Descendant de 
l’Olympe, il a goûté l’Ambroisie et ivre de 
mots, il dévore la Pléiade en commençant 
par Atlas, dont il sait délester les épaules 
alourdies. Cavalant en coulisse sur les ailes 
de Pégase, leste il met les gaz ! Avec, lui, 
lisons, ruons, petit patapon !

La vie rêvée des 
P lumes d ’Ailes  et  Mauvaises  Graines

http://www.lysiakrea.com
http://www.plumesdailesetmauvaisesgraines.fr%20


3

Musique et littérature naquirent ensemble, Hélios et Séléné 
dans les flancs de Cléopâtre. Frères puis amants fiévreux et 
inséparables, prismes du verbe de l’homme, depuis l’aède 
antique qui chantait l’Illiade et l’Odyssée, jusqu’aux chanteurs 

de l’opéra de Genève qui interprètent le Petit Prince, musique et littérature se fondent en une voix 
qui paraît unique.

Pourtant cette liaison n’est pas uniforme, ni dans l’Histoire des Arts et encore moins dans son 
enseignement. L’écrit, armé de sa noble prestance ecclésiastique a voulu tuer l’oral, puis l’oral, 
drapé dans son habit révolutionnaire a haï l’écrit, enfin lorsqu’un médiateur conjugal a voulu les 
réunir, il était trop tard, le divorce était prononcé, désormais chacun aura sa matière, son mode 
d’expression, son évaluation et malheureusement, et surtout, sa valeur.

Musique et littérature ont souffert de cette séparation. 
 «  Pourquoi, partout où il y a de l’humanité, y a-t-il de la musique ? » s’interroge le professeur-

philosophe Francis Wolff et nous ajoutons, « Que se passe-t-il quand musique et littérature ne font 
qu’un ? »

Dans ce numéro éphémère, nous essaierons de donner visage à cette relation tantôt muette, 
tantôt tonitruante qui est au cœur de la production d’œuvres dites de jeunesse ou pour la jeunesse.

Au commencement était le son, et l’on pourra parcourir les aventures de l’homo musicus et 
litteratus que nous sommes. Puis  André Delobel, du CRILJ ( Centre de Recherche et d’Information 
sur la Littérature Jeunesse) en dialogue avec untel ou unetelle découvrira sa collection de 45 tours 
qui ont creusé les sillons d’une aventure entre art, enseignement et littérature.

La parole et la musique seront ensuite données à deux auteurs de littérature jeunesse : Pierre 
Créac’h  et Carl Norac. Chacun nous ouvre les portes de sa création et nous explique comment la 
musique et la littérature (et en sus le dessin) éclosent  sur leur planche et leur partition.

Puis les mauvaises plumes et les bonnes graines se feront entendre pour guider la lecture et la 
contemplation de ces œuvres qui associent Musique et Littérature. Marie Agullo nous plongera 
dans l’analyse des romans de littérature jeunesse évoquant musique et musiciens. Denis Couturier 
nous racontera la fabuleuse histoire du Carnaval des Animaux.

Thomas Savary, responsable du rayon musique dans une librairie jeunesse nous promènera 
dans les partitions de  cet « impossible mariage » entre musique et littérature.

Philippe Venck, Inspecteur de l’éducation nationale, chargé de mission art et culture, soulignera, 
quant à lui, l’intérêt de lier littérature et musique dans l’enseignement.

Je vous proposerai une lecture comparée de la scène de la douche dans Psychose et la mort 
de la chèvre de M. Seguin adaptée en livre CD.

Si vous avez l’œil et l’oreille musicale vous lirez avec attention Eric Battut et Fabienne Cinquin, 
tous deux illustrateurs qui jouent de la musique et de boîtes de couleurs, comme on sifflote un air 
connu.

L’éditeur de l’Atelier du Poisson Soluble, Olivier Belhomme, noiera – comme d’habitude- le 
tout, l’air de rien, en présentant les ouvrages qui comme maîtres-chanteurs, vous feront tout 
avouer.

Grâce à un effet de zoom emprunté à Orson Welles, nous proposerons deux expériences 
de spectacles vivants. L’un, par des élèves  de l’école Edouard Herriot, l’autre pour des élèves 
par Thylda et Loulou Joséphine et Cie, présenté par Arnaud Lauras. A travers deux interview, le 
professeur des écoles Michel Régnaut, et l’artiste Sylvie Amblard expliqueront comment les mots 
et les sons se coulent dans leur art. 

Enfin, dans un coin éclairé, entourés d’étagères colorées, nous ferons entendre les coups 
de cœurs de trois librairies indépendantes de France à travers la voix de leur libraire : Claire 
Lebreuvaud de la libraire Rêv’en pages (Limoges), Thomas Savary de la librairie Voyelles 

( sables d’Olonnes) et Muriel de la Librairie Papageno à Clermont-Ferrand.
En post-scriptum, nous vous proposerons une liste commentée d’une trentaine d’œuvres de 

littérature jeunesse dont vous ferez-nous l’espérons- un très mauvais usage.

« De la musique -et des mots- avant toute chose » et votre journée sera bien remplie. 

Dédions ce numéro à Orphée, lui qui était musique et poésie, lui qui est ce que nous aimons. 
Ce numéro a été l’occasion de rencontres merveilleuses aussi précieuses que 
« gouttelettes » et « nuages cabrés » pour Apollinaire, Plumes d’Ailes et Mauvaises Graines, joue 
encore à la marelle, un peu à cache-cache, et en attendant que la revue s’épanouisse dans la cour 
des grands, écoutons. 

Écoutons le silence du pianiste pendant son concert, 
écoutons le silence de l’écriture qui glisse sur la feuille, 
écoutons le silence avant la musique, 
avant le verbe, 
avant la création.

Le chef d’orchestre secoue une mèche capricieuse qui lui tombe toujours sur l’œil gauche, le 
premier violon accomplit son rituel : elle refait sa natte sur le côté et l’attache avec ce vieil élastique 
qu’elle tient de sa mère. Le hautbois humecte son embout en pinçant les lèvres et esquisse un 
sourire fatigué à la contrebasse qui fait toujours la gueule. Quelques archets glissent, des notes 
discordent avec entrain. Puis, les lumières baissent… Chut, attention, ça commence…

                 Dalie

Editorial
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D’après Michel Dauvois, l’Homo 
musicus palaeolithicus aurait 
utilisé des végétaux, des peaux 
tendues pour créer sa musique. 
Pour lui, « l’anthropogenèse » 
de la musique est liée aux autres 
arts du Paléolithique supérieur : le 
dessin, la gravure et la sculpture. 
En témoignent les grottes d’Isturitz 
dans les Pyrénées-Atlantiques, qui 
recèlent des flûtes préhistoriques 
connues dans le monde entier. Au 
paléolithique, les pierres parlent et 
racontent. D’ailleurs, le samedi 22 
mars 2014, dans l’amphithéâtre du 
Muséum national d’histoire naturelle, 
à Paris, une première mondiale : un 
concert de «paléomusique ». Pendant 
quarante deux minutes a résonné un 
« conte musical ».  Philippe Fénelon, 
compositeur plus connu pour ses 
œuvres opératiques,   a mis en 
musique ces pierres qui datent de – 
2500 à – 8000 avant J.-C. 
Puis, il y a eu les aèdes professionnels 
de l’antiquité, les griots maures, les 
trouvères et les troubadours et les 
compositeurs qui ont créé jusqu’à 
nous des œuvres qui reliaient 
immanquablement littérature et 
musique, puisque l’un partait de 
l’autre. Depuis ses origines, la musique 
est un medium d’expression, une 
expression particulière car elle n’est 
pas utilitaire.  Les instruments sont 
des objets « inutiles » car artistiques. 

Et il y est toujours question de mots, 
même s’ils ne construisent pas une 
narration ou une forme littéraire que 
l’on ferait rentrer dans un de nos 
moules préfabriqués de l’histoire 
littéraire.

Musique et enseignement : la 
plume et le lutrin

Depuis Damon d’Athènes auquel 
Platon, dans sa République, se 
réfère comme modèle d’éducation 
musicale, on apprend que les 
rythmes auraient une influence sur 
l’humeur des hommes. Certains 
avancent même que Damon userait 
de ses dons de musicologue et 
de pédagogue pour influencer 
la politique de Périclès.  Dans sa 
République, ce bon Platon, , expulse 
le poète sulfureux de la cité, et garde 
le poète « moralisant »… Qu’en est-il 
de la musique dans l’enseignement ?
L’art doit-il être un moyen 
d’éducation – à l’instar du sport- 
ou un enseignement à part entière 
? L’histoire entre la musique et 
l’enseignement* témoigne de cette 
interrogation. Plus la musique fait 
chambre à part, plus la littérature 
s’éloigne d’elle. L’un fait figure 
d’ornement superflu, l’autre d’art 
noble et utile… Et l’enseignement de 
la musique apparaît comme facultatif, 
celui de la littérature, obligatoire.

Homo Musicus
et Litteratus ?

Au commencement était....  le son
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Leçon de musique. Hydrie 
attique à figures rouges, 
v. 510 av. J.-C., Staatliche 
Antikensammlungen 
(Inv. 2421).

Honoré Daumier, Un jeune homme en train d’acquérir ce que 
l’on est convenu d’appeler un art d’agrément. 
Album Professeurs et Moutards ; Le Charivari juin 1846.

Hérésie ? Blasphème ? 

En France, c’est l’église qui se charge 
de l’école, et parmi ses nombreuses 
matières se glissent le chant et le 
solfège. Nul n’accède à Dieu, nul 
n’accède à la foi sans musique. 
Orphisme tardif ? Non, juste 
application des conseils de Platon, 
la musique côtoie l’arithmétique, 
la géométrie et l’astronomie.  La 
musique suit deux voies/ voix : celle 
de la glorification du Christ et celle 
du divertissement. 

La messe versus The Voice.
Quid de la littérature ? Grâce aux 
trouvères et aux troubadours, la 
poésie et la musique continuent 
leur lune de miel entamée avec les 
premiers textes de l’humanité.
On enseigne la musique, on se 
la transmet, on en fait un usage 
utile pour servir les pouvoirs 
ecclésiastiques, royaux, militaires. 

Il faut des tambours sur les champs 
de bataille et des accordéonistes 
dans les bals populaires. 
Les milieux bourgeois et 
aristocratiques ont toujours 
concédé à leurs filles le droit d’être 
suffisamment décoratives pour jouer 
aussi de la musique. Les maîtres de 
musiques- moins cupides que celui 
du Bourgeois Gentilhomme- vivent 
de leur enseignement en faisant le 
tour des bonnes maisons. Au XIXème 
siècle, les pianos meublent les salons 
et les conservatoires fleurissent pour 
constituer un bastion du Ministère de 
la Culture.

Et « l’éducation nationale » ?
Sous la IIIème République, la pratique 
du chant collectif est au programme, 
avec en premier lieu La Marseillaise, 
puis en 1923, l’épreuve de chant 
devient obligatoire au Certificat 
d’études.  Le Top ten des chants 
voient les chants martiaux chuter 
au profit des chants folkloriques. 
L’extension des moyens techniques 

Flûte en os (Isturitz, Pyrénées-
Atlantiques) Sifflet en os 
(Laugerie-Basse, Dordogne) 
Rhombe en bois de renne 
(Lalinde, Dordogne) Racleur 
en bois de renne (Mas d’Azil, 
Ariège) Collections du Musée 
d’Archéologie Nationale

Au commencement était....  le son
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(TSF et phonographes) permet 
l’introduction d’une « explication 
des chefs d’œuvres de l’art ». C’est 
Jean Zay, avocat, prix de littérature, 
de philosophie, homme politique, 
qui, comme ministre de l’éducation 
nationale et des Beaux-Arts, est à 
l’origine des bibliobus, du festival 
de Cannes, du CNRS, du CROUS, 
de l’enseignement de la musique 
obligatoire et même de l’ENA… 
L’homme plaide pour une culture pour 
tous, il voit des talents et des esprits 
écrasés par la malédiction de l’origine 
sociale et l’école peut et doit opérer 
le mouvement de ces transfuges 
de classes qui seront chers à 
Bourdieu. En 1945, la radiodiffusion 
scolaire permet une heure et quart 
de chant par semaine. Les premières 
discothèques scolaires se mettent en 
place. En 1969, déboulent les activités 
d’éveil où la musique tient une place 
importante et ce n’est qu’en 1977 
que les disciplines « Arts plastiques » 
et « Éducation Musicale » font leur 
apparition et sont étendues en 1985 
à l’école primaire.

« Sentir, comprendre, apprendre » 
« imaginer, sentir, créer » 
 « percevoir produire »

… chut taisez-vous maintenant !

On apprend à chanter, on apprend 
des chants, on transmet quelques 
notions de rythmes, et en 1985, 
toujours, la création est inscrite au 
programme. YEEEESSSS ! 
En 1995, dans le primaire, l’éducation 
musicale se déploie autour de trois 
verbes : « imaginer, sentir, créer ».
On demande de consacrer un 

quart d’heure par jour au chant. 
L’enseignement prend ensuite de 
l’ampleur quand, en 2002, le volume 
horaire consacré aux arts est augmenté 
et on lui adjoint même un référentiel 
de compétences. Puis en 2008, c’est 
la régression, le volume horaire est 
divisé par deux, les objectifs revus à 
la baisse … En 2009, disparaissent 
aussi des programmes particuliers, 
les arts se confondent dans une 
approche globalisante les reléguant 
à une activité occupationnelle 
qui vise à percevoir et produire. 
Les programmes proposent une 
démarche de comparaison entre les 
styles et les époques qui déconcerte 
les mélomanes : ne serait-ce pas 
mettre la charrue avant les bœufs, 
voire glisser une poule à la place du 
cocher et  deux œufs à la place des 
roues ? On y déconseille la pratique 
instrumentale « pour elle seule » mais 
on l’autorise pour accompagner… 
Les enseignants s’inquiètent, faudra-
t-il compter sur Pop star et la Star 
Académy, pour recevoir de bons 
conseils artistiques… et espérer que 
les couches populaires se rendront 
au conservatoire pour faire de la vraie 
musique ?
Le temps est compté, une heure 
d’enseignement cela coûte cher et 
les arts pâtissent en premier lieu de 
cet acharnement économique. Le 
solfège, ça prend du temps et c’est 
dur, on est bien content d’avoir 
lâché la flûte à bec qui obligeait à 
connaître un peu la clé de sol. Et puis 
la musique classique, c’est si loin des 
préoccupations de la mondialisation, 
quant à l’opéra, y’ a qu’à voir 
comment ça fait marrer Omar Sy 

Au commencement était....  le son
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Scène de l’arbre qui chante en Allemand dans le film Intouchables, de Olivier Nakache et Éric Toledano 2011

dans Intouchables. Chacun sa caste, 
chacun sa place. Faudrait tout de 
même pas enquiquiner le peuple 
avec des violons ou des contrebasses !
Et puis si les gens du peuple ont 
du talent, ça se saura très vite étant 
donné qu’avec internet et l’émission 
La France a un incroyable talent, il n’y 
a plus de génies méconnus…

En définitive, ce rapide historique de 
l’enseignement de la musique* montre 
comment littérature et musique, 
d’abord liées, ont été séparées. 
On voit aussi, que les inspirations 
politiques qui s’astreignent à 
mettre la culture au cœur du 
questionnement social se heurtent 
à la culture du divertissement, à la 
culture de l’activité, à la pédagogie 
(faussement) de projet, et à une 
économie qui n’empêchera jamais 
les couches sociales argentées de 
connaître et de jouir des arias, mais 
qui ne permettra pas toujours aux 

autres de pleurer avec Orphée en 
regrettant la mort de son Eurydice. 
L’égalité des chances, en allégorie 
mutilée, risque alors d’errer dans le 
Monde des Morts avec ceux qui sont 
coupables de démesure. Gardée par 
Cerbère, il faudra plus d’un joueur de 
lyre ou de pipeau pour conjurer cette 
fabrique à injustices culturelles. 

En cela, la littérature jeunesse est 
révolutionnaire, nécessaire, vitale 
car elle contourne et explose 
les frontières artistiques pour 
confondre musique et mots, 
poésie et mélodie, culture écrite 
et spectacle vivant. Contrairement 
à ses détracteurs, elle ne fait pas 
toujours économie de l’art quand elle 
s’adresse au jeune public. 
Bien, au contraire,  car l’enfance se 
fiche de la séparation des ministères, 
des référentiels étriqués et des 
volumes horaires. Elle est –encore- 
friande de vérité, d’authentiques 

Au commencement était....  le son
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expériences synesthésiques. 
Les auteurs et compositeurs qui créent dans l’édition jeunesse sont des 
artistes de carrefour, descendants des trouvères, des troubadours, des aèdes 
qui donnent une même chance au spectateur-lecteur. On lit, on écoute, on 
joue, on sent, on imagine, et finalement on puise dans notre temps vécu la 
pleine conscience de notre existence.

               Dalie  

*Références à l’histoire de l’enseignement de la musique 
grandement inspiré (mais largement commenté et détourné aussi) 
de Philippe Bazin, IA-IPR d’Education musicale et chant choral, au 
stage de formation continue du 13 novembre 2013. 

http://ww2.ac-poitiers.fr/Philosophie/IMG/pdf/l-education_musicale-bazin.pdf

A consulter aussi :

http://www.citedelamusique.fr/francais/vous_etes/enseignant/acces_

ressources_enseignants.aspx

http://www.culture.gouv.fr/culture/actualites/communiq/albanel/dpmalecole.

pdf

http://www.crdp-strasbourg.fr/histarts/778/arts-du-son-dans-la-prehistoire/

http://www.hominides.com/html/dossiers/musique-prehistoire.php

http://www.grottes-isturitz.com/

Annie Bellis, Les Musiciens dans l’Antiquité, Hachette, Paris, 1999
Platon, La République.
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Nikolaus 
Harnoncourt 
célèbre  violoncelliste  et surtout chef d’orchestre 

 « Je pense que tout le monde a le droit d’accéder à 

toutes les formes d’art. On doit pouvoir comprendre le 

langage de la peinture, le langage de la poésie, mais 

aussi la grammaire et la langue de la musique, cela fait 

partie de l’éducation, et si on en est privé, si les gens 

grandissent sans ce savoir, ils pourront sans doute faire 

de bons banquiers, ils ne pourront pas atteindre des 

hauteurs, quelque chose leur manquera toujours (…) 

Le système éducatif doit se sentir concerné, et faire en 

sorte que les arts, les domaines de l’imagination, soient 

considérés comme aussi importants que les sciences 

naturelles. Les scientifiques que je connais jouent 

tous de la musique, du violon, du piano. Croyez-vous 

qu’Einstein aurait découvert la théorie de la relativité s’il 

n’avait pas joué du violon ? Je suis sûr du contraire. » 

https://www.youtube.com/watch?v=-IuBsD3FmiI

Au commencement était....  le son
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Chanson 
d'un autre temps

- Tiens, tu reprends la plume.
- Oui, une commande
- Tu vas parler de Béatrice Tanaka et 
de Bernadette Després ?
- Non, c’est déjà fait, c’était dans 
Griffon.
- Je sais, j’étais abonné. Un article 
sur quoi, alors ?
- La chanson pour enfants.
- Parce que tu es compétent en la 
matière ? 
- Moyennement, mais j’ai retrouvé le 
carton.
- Pardon ?
- Quand j’ai quitté la Tunisie pour 
rentrer en France, j’ai rangé dans un 
petit carton tous les 45 tours que 
nous écoutions en classe. De petits 
bijoux.
- Nostalgie, c’est tout.
- Non, pas du tout. Si tu ne t’étais 
pas débarrassé de ta platine, je te 
prêterais le carton sur l’heure. Tiens, 
regarde les pochettes…
- Je ne connais pas tout le monde.
- J’ai découvert la plupart de ces 
chanteurs en même temps que les 
élèves. On avait, en classe, institué 

une règle : une ou deux 
chansons à la demande - 
et ce n’était pas toujours 
les mêmes qui étaient 
réclamées - et une 
chanson nouvelle ou peu 
souvent demandée que 
je choisissais.

- Une sorte d’heure du conte, mais 
avec des chansons. Et l’astuce du 
pédago en plus.
- Si tu veux. Je te présente les 
grands succès ou je pioche au 
hasard ?
- Pioche. Et puisque tu as conservé 
ta platine…
- Hélène Martin, auteur et 
compositeur, grande interprète, 
amie des plus grands poètes, tels 
Louis Aragon, René Char et Pablo 
Neruda, qu’elle met en musique et 
chante. «Le condamné à mort» de 
Jean Genet, c’est elle.
- Pour les enfants ?
- Tu le fais exprès ? Écoute plutôt, 
dans Chansons du petit cheval, 
«Plein-ciel» et «Le petit bois» 
de Jules Supervielle. On dirait 
qu’Hélène Martin nous chante à 
l’oreille. Quand je l’ai entendue 
en récital à Avignon, elle chantait 
Jean Giono en s’accompagnant à la 
guitare. Sur le même disque, Henri 
Gougaud, Mireille Rivat et Jean-
François Gaël. Tiens, voilà Steve 
Waring et son accent américain. 
C’est folk et c’est comme à la colo. 
Les grands succès, c’étaient «Les 
grenouilles» et «Le matou revient», 
mais «Image», chanson du disque 
Mirobolis était assez souvent choisie. 
Les musiciens, excusez du peu, 
étaient ceux du Workshop de Lyon, 
Maurice Merle, Louis Sclavis, Jean 

André Delobel, en 1973.

Au commencement était....  le son
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Belcato et Christian Rollet. Le 45 
tours de «La baleine bleue» que je 
possède est édité par Expression 
Spontanée. Sur la pochette, un 
dessin d’enfant en deux couleurs.
-  Steve Waring chante encore, je 
crois.
- Oui, ses tubes et des chansons 
un peu plus difficiles, toujours avec 
d’excellents musiciens. Voici trois 
disques de chansons interprétées 
par Anne et Gilles. Ce sont peut-
être mes préférées. Des mises en 
musique inégalées des Chantefables 
et des Chantefleurs de Robert 
Desnos et de toniques poèmes de 
Jean Tardieu. Christine Combe, 
quant à elle, chante Jacqueline 
Held et Lewis Carroll. Ambiance 
contemporaine là aussi, pas 
variétoche, non, free-jazz un tantinet 
tempéré. Avec Jacques Cassard, 
Jean-Louis Méchali, Jean-François 
Canapé. Et regarde un peu ces 
pochettes : des images de Patrick 
Courantin et d’Henri Galeron. 
- C’est très beau.
- Jacques Douai, pas très souvent 
réclamé, j’en conviens. Mais «En 
sortant de l’école» et «Ma culotte de 
ficelle» avaient des adeptes. Colette 
Magny… 
- Tu plaisantes ? C’était déjà pas 
facile quand elle chantait pour les 
adultes.
- Elle a enregistré un disque de 
berceuses françaises et elle chante 
de telle façon que les berceuses 
sont parfaitement identifiables et 
que c’est du Magny quand même 
: «La petite poule grise», «Le p’tit 
quinquin». Avec Anne-Marie Fijal au 
piano. Le Chant du monde a publié 
d’autres disques de berceuses du 

monde entier, dans une collection 
dirigée par Philippe Gavardin. 
Des pochettes ouvrantes 
somptueuses signées Patrick 
Courantin, Tina Mercia, Jacques 
Rozier et Monique Gaudriaut, 
Kelek, Gérard Hauducoeur et 
Henri Galeron toujours. Parmi les 
musiciens, Jean-Louis Méchali, 
arrangeur et accompagnateur.
- Tu me parles de chansons pour 
enfants et tu dérives, une fois 
sur deux, vers tes musiciens et 
chanteurs à textes favoris. Tu 
n’exagères pas un peu ? Pourquoi 
pas Jacques Bertin, pendant que tu 
y es ?
- Il a enregistré «Un soir, mon fils» 
sur le disque collectif Enfances 
du groupe Unison, publié par 
Unitélédis, maison de disques du 
Parti socialiste. Très bon goût au 
PS, à la fin des années 1970. Le 
contrebassiste Didier Levallet était 
dans le coup. Mais comme il s’agit 
d’un 33 tours 30 cm, le disque n’est 
pas dans le carton. Et c’est pour des 
enfants un peu plus grands. 
- Dommage, hein ?
- Chez quelques éditeurs comme 
Le Chant du Monde ou Les 
Disques du cavalier, on ne faisait 
pas trop de différences entre les 
enfants et les adultes, Pas de 
différences dans l’exigence, en 
tout cas. Et, crois-moi, les enfants 
n’aiment pas que les musiques à 
claquer dans les doigts ou à remuer 
du derrière. Les musiques en bandes 
d’Alain Savouret, du Groupe de 
musique électroacoustique de 
Bourges, ne les rebutaient pas. 
- Soit.
- Moreau et Imbert, c’est la chanson 

Au commencement était....  le son
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de connivence. Des chanteurs 
qu’on aimerait inviter à la maison. 
L’écoute n’est pas difficile et les 
sujets proches des enfants, des 
questions qu’ils se posent, de 
leurs joies et de leurs peines. 
«J’élève mes parents», c’est tout 
un programme.

- Anne Sylvestre ?
- Sans plus.
- Snobisme de l’amateur qui se veut 
pointu ?

- C’est de mes élèves dont il 
s’agit, pas de moi. On écoutait. 
Il y a d’ailleurs neuf 45 tours 
dans le carton. Mais «La petite 
Josette» ou «La maison pleine de 
fenêtres», passés quelques mois, 
on écoutait moins. Regarde : une 
pochette signée par le jeune Pef.

- Le carton n’est pas vide. Je 
t’accorde de piocher quatre ou cinq 
disques encore. Pas plus, cet article 
va devenir long.
- Allons-y. Max Rongier qui chante, 
de sa voix chaude, de «Petites 
chansons d’un papa à son enfant», La 
mitraillette à fleurs, en mini 33 tours, 
donc dans le carton, chansons écrites 
et mises en musique par Christian 
Poslaniec, Pour enfants en liberté 
et Poésie en liberté, textes de Jean 
Tardieu, Nazim Hikmet, Raymond 
Queneau, Guillevic, Yánnis Rítsos et 
quelques autres, parlés ou mis en 
musique et chantés sous la houlette 
de René Bourdet. Lorsque je rentrerai 
en France, j’inviterai René Bourdet 
dans mon école et à la bibliothèque 
de Saint-Jean-de-la-Ruelle. Il viendra, 
sans Claude Réva, Stéphane Vélinski 
et Amélie Prévost, mais avec son 
orgue de barbarie. Dernière pioche: 

Una Ramos, sa kena et sa «Valse 
pour Liseron» (1976). Pendant 34 
ans, le jour de la rentrée des classes, 
un peu avant midi, je ferai écouter 
cette musique à mes élèves de 
cours préparatoire. Silence absolu et 
demande de réécoute fréquente au 
fil de l’année.
- Dernière question. Le succès des 
succès auprès de tes élèves ? Une 
musique à claquer dans les doigts ou 
à remuer du derrière ? On ne triche 
pas…
- Question difficile, mais j’ai une 
réponse. Ce que les élèves, en 
Tunisie, me demandaient le plus 
souvent, le samedi midi avant 
de retourner à la maison, n’était 
pas une chanson pour enfants. 
C’était «Bourée», adaptation par 
le Jethro Tull d’un mouvement de 
la suite pour luth n°1 en mi mineur 
de Jean-Sébastien Bach (BWV 
996). Introduction à la flute par Ian 
Anderson, très mélodique, puis 
développement pop en partie 
improvisé par les quatre musiciens du 
groupe, jusqu’au retour à la mélodie 
du début et final très annoncé se 
concluant par un effet de batterie qui 
réjouissait les auditeurs. 
- Essuie ta larme. Je referme le 
carton pour toi.

(février 2015)
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Au commencement était....  le son

André Delob el
est secrétaire de la section de l’Orléanais du CRILJ 

depuis trente-cinq ans et secrétaire général au plan 

national depuis 2009 ; co-auteur avec Emmanuel 

Virton de Travailler avec des écrivains (Hachette. 1995), 

au comité de rédaction de la revue Griffon jusqu’à 

ce que la publication disparaisse fin 2013, il assura, 

pendant quatorze ans, la continuité de la rubrique 

hebdomadaire «Lire à belles dents» publiée dans le 

quotidien La République du Centre ; article récent : «Les 

cheminements d’Ernesto» paru en 2014 dans Le théâtre 

jeune public : dans les livres mais pas que (Les Cahiers 

du CRILJ, numéro 6).

Par ordre d’apparition dans l’article :

- Hélène Martin et autres, Chansons du petit cheval, Les disques du cavalier, 201, 1972
- Steve Waring, Chante pour les enfants, Le Chant du monde, 100 114, 1973
- Steve Waring & Workshop de Lyon, Mirobolis, Le Chant Du Monde, 100 112, 1978  
- Steve Waring, La baleine bleue, Expression Spontanée, numéro 6, 1971 
- Anne et Gilles, Chantefables, Le Chant du monde, 100 101, 1975
- Anne et Gilles, Chantefleurs, Le Chant du monde 100 102, 1975
- Anne et Gilles, Les erreurs, Le Chant du monde, 100 105, 1976
- Christine Combe, Antifables, Le Chant du monde, 100 103, 1976 
- Christine Combe, Antifables 2, Le Chant du monde, 100 106, 1976
- Christine Combe et François Lalande, Lettre à Alice, Le Chant du monde, 100 107, 1976
- Jacques Douai, Chante pour les enfants n°2, BAM, EX 229, 1958
- Jacques Douai, Comptines n°6, Unidisc, EX 45524, 1957
- Colette Magny, Berceuses françaises, Le Chant du Monde, 100 131, 1983 
- Groupe Unison, Enfances, Unitélédis, UNI 19 378, 1978 
- Alain Savouret, Les musiques en bandes, Le Chant du monde, 100 139, 1985 
- Moreau et Imbert, J’élève mes parents, Le Chant du monde, 100 124, 1979
- Anne Sylvestre, La petite Josette et les moustaches, A. Sylvestre, 778032, 1976
- Anne Sylvestre, Fabulettes 2, Meys, GP 2, 1969
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A La Croisée 
des chemins

 « Ça ne vient pas comme ça. »

« D’abord, c’est la rêverie. Je me 
laisse porter par l’inspiration. Sans 
trop vraiment le chercher, j’attends 
les rencontres, les bonnes et les 
mauvaises, les forces attractives 
et les forces répulsives. C’est un 
jeu d’énigmes, de devinettes au 
travers de lectures, de concerts, 
d’expositions, dans les salles de 
spectacle, sur internet. J’observe la 
vie quotidienne, les gens. J’attends 
d’être surpris, d’avoir une étincelle. 
Mais il faut attendre. Ça ne vient pas 
comme ça.
Et c’est toujours quand on s’y prépare 
le moins que les idées viennent, 
souvent dans les moments de pause, 
dans les transports en commun, 
dans les moments de suspens. Si un 
rapprochement d’idées se présente 
et que cela me semble bon, je 
tire le fil. Je prends des notes. Je 
confronte les idées, j’essaie d’autres 
formules. Je cherche d’un point de 
vue scénaristique, je cherche des 
rapprochements de situations, une 
mise en scène. Cependant, cela peut 
se traduire par une idée en dessin, ou 
une idée en musique. Gilles Deleuze 
disait que les idées n’étaient valables 
qu’intrinsèquement à un medium : 
avoir une idée, c’est avoir une idée en 
quelque chose, une idée en musique, 
une idée en cinéma, ou en littérature. 
Cela me parle. Là où les choses se 
compliquent pour moi, c’est que 
je n’ai jamais vraiment réussi à faire 
de choix parmi les mediums qui me 
correspondent.  J’écris, je dessine, je 
joue et improvise de la musique. 
Je constate que je fais ces 
choses et que je ne  les fais pas 
vraiment, pas assidûment. » 

Alors, j’évite de trop dessiner, 

de trop jouer, de trop écrire, car cela 
m’éloignerait des autres.   Je ne suis 
pas à ce que je fais car je pense à ce 
que je ne fais pas (cela n’est pas bon). 
J’ai le sentiment d’être à la croisée des 
chemins, de ne m’engager vraiment 
dans aucun.
Alors, constatant cet état, j’ai fait 
ma maison là,  à cette croisée des 
chemins. Je fais des livres-disques. 
Peut-être suis-je fait pour cela. Elle 
est là, ma liberté. Elle est là, mon 
idée, la bonne pour moi. Ainsi, je 
peux m’autoriser à être à ce que je 
fais, à emprunter un chemin un peu 
plus loin. Je reviendrai  chez moi, je 
le sais. Ma maison m’attend, je suis 
rassuré.

C e t t e décision m’a aidé à 
é l a b o r e r 
mon travail, 
à organiser 
mon temps, à 
canaliser ma 
créativité.  La 
phase première 
en vérité, 
c’est d’avoir 
envie de raconter 
quelque chose, de 
partager sa vision. 
Mes carnets sont 

Paroles et notes d’auteurs
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pleins de dessins, de notes. Je laisse 
aller. Mais très vite, il me faut écrire. 
C’est la meilleure solution. Je laisse 
alors crayon et piano de côté. Et tout 
doit passer par les mots.
Une fois le texte posé, poli, travaillé 
dans son style, dans son histoire, dans 
la force du récit, les images peuvent 
venir, la musique aussi. Tout a été 
déjà rêvé, ou presque. Du phantasme 
je passe au concret. Les soutiens 
extérieurs sont les bienvenus. 

Le dessin est un moment intense, 
astreignant et agréable à la fois. Les 
oreilles sont libres d’écouter autre 
chose. Ce sont mes yeux qui doivent 
être en besogne, et juger. Mes 
mains sont toujours actives, elles. Je 
fais appel au sens de l’équilibre, de 
l’accord, du rythme, du plein et du 
vide.
Toutes ces notions sont les mêmes 
pour l’image et le son. Je reste 
cependant dans une approche 
traditionnelle. Je ne cherche pas à 
casser, à bouleverser le langage, à 
lâcher les choses. Quand on lâche, 
ça tombe par terre. Je cherche la 

force dans la rigueur de l’écriture et 
la poésie. Je sais ce que je fais. Dans 
ce contexte, je tiens mon cheval. Plus 
tard, ailleurs, j’expérimenterai autre 
chose. 

 La musique vient ensuite. Je dois 
me reconditionner, changer ma 
manière de penser et devenir 
compositeur. Une chance, je retrouve 
les mêmes ingrédients : sens de la 
composition, sens du rythme, des 
accords, de l’harmonie. L’espace de 
l’image est devenu l’espace temps 
de la musique. Le support, c’est l’air 
vibrant, les outils, mon piano, mon 
ordinateur. J’ai besoin de beaucoup 
de concentration. Un peu la même 
que lorsque j’écris. Et puis la partie 

peut-être que je préfère, c’est le 
moment du mixage. Je suis avec mon 
ami ingénieur du son, 
on partage, on écoute, 
on cuisine le son. On 
gère le tempo 
narratif, les 
bruitages, la 
musique et 
la voix. Les 
éléments ne 
doivent pas 
lutter mais 
au contraire jouer de connivence et 
apporter une évidence. Ils doivent 
trouver chacun leur juste place, un 
rapport équilibré. C’est très fastidieux, 
mais dans le partage, à plusieurs 
oreilles, cela devient plus facile, plus 
amusant. 

Enfin, il faudra assembler tout cela 
en un livre-disque, suivre les images, 
en écoutant la bande son. Vérifier les 
tournées de pages, les silences, la 
cohésion d’ensemble. Les derniers 
réglages sont importants !

L’histoire de Rémi dans son château 

des pianos, celle de Louis dans son 
Opéra, c’est un peu la mienne. La 
peur de ne pas faire quelque chose 
de valable est toujours présente. Il 
me faut donc du temps pour prendre 
du recul, estimer si j’ai été sincère et 
si le travail est suffisant, si j’ai exprimé 
ce que je voulais. Je ne sais plus 
qui disait qu’il faut plus de courage 
pour finir une œuvre que pour la 
commencer. C’est vrai. »

P ierre Créac’h
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Les œuvres de P ierre Créac’h
- L’avis de Plumes d’Ailes et Mauvaises Graines :
Les deux œuvres de Pierre Créac’h ressemblent  à leur auteur : elles ne trichent pas, elles 

ne mentent pas et ne cherchent pas à être un produit. 

Malgré l’annonce des 13 compositeurs, des 29 œuvres et 71 extraits, il ne s’agit pas d’un 

opuscule à ajouter au programme d’éducation musicale. Loin des artifices d’une pédagogie 

du zapping, Le Silence de l’opéra évoque le parcours d’un jeune curieux, Louis, le bien 

nommé, à travers un opéra. Il croise des personnages prévisibles comme la petite danseuse, 

et succulents, comme  le rideau rouge, aussi modeste que prétentieux selon le côté où il se 

trouve -  côté public, il pavane, côté coulisses, il a le trac !- ; d’autres improbables comme 

le cuisinier amateur de « crème de bravo », de « velouté de franc-succès », qui sait d’ailleurs 

accommoder avec brio… les musiciens ! Dans cet opéra, il y a aussi des fantômes, des 

créatures mythiques, des ombres et des arias…

Parcours initiatique, à la découverte de ses peurs et de ses musiques intérieures, ce livre est 

un livre à partager, entre amateurs en quête d’éveil et mélomanes en quête de battements de cils entendus… Jean Rochefort 

dit ce texte avec retenue et émotion, et ce conte musical sous couvert de visite de l’Opéra ressemble à un secret confié au 

creux de l’oreille. La réalisation plastique à la mine de plomb ne joue pas aux faux-modernes mais propose un classicisme 

contemporain subtil et ambitieux sur des triptyques et même quadriptyques impressionnants. 110 pages de plaisir esthétique 

et synesthésique.
Le Silence de l’Opéra, Pierre Créac’h, 

 Editions Sarbacane (28 septembre 2007) 
110 pages - 37 x 2 x 23,5 cm - 29,90 euros

Le château des pianos, propose aussi l’errance d’un petit garçon. Mais Rémi – 

toujours bien nommé-, fuit. Il a peur, peur de son examen au conservatoire. Comme tous 

les enfants perdus de la littérature, il se retrouve dans un univers mystérieux. Un vieux 

château couvert de lierre, « il fait sombre », puis Rémi se retrouve dans la lumière d’une 

bibliothèque de partitions. Les siennes s’envolent et il entend des voix : des voix de… 

pianos qui conversent comme des musiciens à la retraite (cf. le film Quartet de Dustin 

Hoffman, sorti en 2012). Ces pianos sont nostalgiques des génies qui les avaient animés 

et lorsque Rémi fait grincer leurs cordes de mélodies oubliées, ils pleurent comme nous 

le ferons (ou le faisons déjà) sur des photos de notre jeunesse, de notre beauté dévastées 

par le temps et l’oubli.

Il y aura Cluster, le chat veilleur de piano pour expliquer à Rémi les prodiges auxquels il 

assiste et la voix doucereuse de Pierre Arditi qui caresse l’histoire comme les mains de 

Rémi effleurent le clavier. Pierre Créac’h envoie au secours du jeune Rémi tout un bestiaire 

fantastique, allégories et personnifications en tout genre : une araignée tisseuse de 

partitions, une armure -Octave-, le piano Pouventail qui se méfie des pies, un métronome 

géant, un merle bleu (maître en sensibilité musicale), l’Oreille absolue qui souffle l’inspiration comme une muse attentive…. 

Rémi trouvera alors sa musique, et sa récompense dépassera toutes ses attentes…

Là encore, au cœur de l’expérience du petit garçon, la musique s’apparente à une redécouverte de soi, au souvenir de ce 

qui a été à l’origine de nos amours : ce que l’on est. A travers les rencontres du personnage, la musique déploie toutes 

ses complexités, tout ce qui fait sa puissance et sa palette d’émotions. Le compositeur, l’interprète, l’illustrateur, le conteur 

puise(nt) dans la peur de ne pas réussir et l’espoir d’être sincère.

C’est réussi.
Le château des pianos, Pierre Créac’h, 

Editions Sarbacane (1 octobre 2014) 
73 pages - 36,7 x 1,8 x 23,4 cm - 29,90 euros
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A consulter  et à parcourir des oreilles et des y eux :
http://pierrecreach.tumblr.com/

https://fr-fr.facebook.com/pierre.creach.page

http://www.lesilencedelopera.com/

https://fr-fr.facebook.com/lechateaudespianos

Paroles et notes d’auteurs



24

Ecrire  avec / pour 
la musique 

Paroles et notes d’auteurs

Un chemin sur le fil des notes

J’ai toujours écrit avec de la musique. Le plaisir de basculer ailleurs, un battement, 
une vibration. Je sais que beaucoup d’écrivains louent les vertus du silence et je 
les comprends. Mais le silence me parle moins que l’entrée dans une mélodie, 
qu’elle soit chanson de rock ou symphonie. Les contrastes aussi m’intéressent: 
chercher à mettre en ordre ces idées dans une musique contemporaine qui tend 

à la déconstruction, ou alors écrire sur la douceur tout 
en écoutant des pulsations puissantes du jazz ou un solo 
très électrique. On pourra penser que c’est compliquer 
inutilement, mais au contraire, c’est toujours pour moi une 
clef pour mieux entrer dans un décor qu’il s’agira ensuite 
de transmettre. Dans les années 90, j’ai publié des livres 
de poésie non destinés aux enfants et qui s’inspiraient 
directement de morceaux, en particulier de lieder. Il 
s’agissait de dépasser mon adolescence férue de lectures 
de poètes romantiques en écoutant chez Mahler et chez 
Wolf (ses Goethe lieder) ce qui incarnait le plus cette 
période. Ecouter une musique pour tenter de passer de 
l’autre côté, choisir un décalage. Mes recueils suivants, 
même récents, ont aussi trouvé des sources musicales. 
Dans Sonates pour un homme seul 

(L’escampette, 2008), j’essaie de raconter la vie d‘un homme 
à la façon d’une sonate, l’idée d’une poésie en plusieurs 
mouvements, qui sonnerait plutôt qu’elle chanterait, 
sonate et non cantate. Dans mon dernier livre de ce genre, 
Une valse pour Billie (L’escampette, 2013), je fais le portrait 
d’artistes qui m’ont traversé, en particulier un long texte 
qui se répèterait en soi tout en claquant les doigts et qui 
donne son titre au recueil : il est calqué sur la voix de Billie 
Holiday et, en particulier, une de ses chansons : Let’s call 
the whole thing off. Ensuite, au fil du temps, je me suis 
rendu compte que, par la littérature pour la jeunesse, je 
pouvais également explorer ces rapports joyeusement 
ambivalents entre écriture et musique. Et ce fut pour moi 
une formidable révélation. 

Tout commença pour moi par une commande de la Monnaie, l’Opéra de 
Bruxelles, en 1999: écrire un nouveau texte pour Le Carnaval des Animaux de Saint-
Saëns. J’écoute, je lis sur le compositeur. Je perçois le côté lunaire, acrobatique de 
la musique. Saint-Saëns dit que pour la pièce Fossiles, il a imaginé un musée où la 
nuit, les fossiles dansent sur de vieux airs, d’où ses citations, y compris de chansons 
militaires. Cette fantaisie m’éclaire sur l’esprit de cette composition : décalage, à 
sa façon une récréation du côté du surréel. Je vois alors Saint-Saëns comme ce 
monsieur bien habillé et qui semble sortir du ciel comme d’une décalcomanie dans 
les tableaux de Magritte. C’est en quelque sorte lui qui présentera tous les animaux.  
Sans prétendre atteindre non plus le regard de Michaux, j’ai pensé aussi en écrivant 
à la belle nonchalance de Plume. Il existait déjà plusieurs textes accompagnant  Le 
Carnaval des animaux. Le rêve de départ était d’éviter certains pièges inhérents 
à ce type d’exercice de style. Généralement, cet accompagnement pour les 
enfants consiste en un commentaire.  Ce texte, pour exister et emmener vraiment 
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les enfants vers la musique, devait porter une 
narration : la variété est ainsi possible entre 
conte, témoignage, essai à propos de, récit de 
rêve. Mon plaisir, enfin, fut de relever les allusions 
plus secrètes du compositeur, par exemple 
ces parodies de Berlioz, de Mendelssohn dans 
la marche de l’éléphant. Ce texte fut créé à 
la Monnaie alternativement en français et en 
néerlandais, avec le même orchestre, mais 
un acteur différent, le premier ressemblant à 
un clown blanc aux allures de funambule, le 
second à l’Auguste, se jouant à chaque moment 
des mots et des situations. J’ai vu ainsi que 
des textes en musique pouvaient prendre des 
couleurs fort différentes et qu’il fallait, dans 
la mesure du possible, inventer des histoires 
ouvertes, sachant que la musique par définition 
est une ouverture. Ce Carnaval fut ensuite édité 
deux fois (la seconde chez Sarbacane en 2005, 
avec de magnifiques illustrations d’Olivier Tallec) et mis en scène plusieurs fois, la 
dernière fois par Gérard Audax, Compagnie Clin d’Œil avec le duo Benzakoum et 
l’incroyable Jean-Paul Farré.

Cette première expérience me donna envie de m’interroger sur ce mélange 
particulier texte et musique.  Un des paradoxes peut être de rajouter du verbe à 
une musique qui à priori n’en a pas besoin et incarne même ce que les mots ne 
sont pas: l’universalité. Il faut donc s’efforcer, pour les enfants, de ne pas réduire, 
de ne pas expliquer seulement en bon pédagogue, de ne pas illustrer pour faire 
un ornement, mais de donner à voir au cœur de ce qu’on écoute, de tenter un 
autre partage. Les compositions sont des chemins de tous les possibles et on peut 
en choisir un, inviter à y vagabonder, et qui sait, y trouver les traces d’un visage, 
celui du compositeur. Moi qui ne joue d’aucun instrument, qui suis seulement un 
amoureux des notes et de leur alchimie toujours recommencée, je me suis dit qu’il 
fallait écouter d’abord une musique très longtemps, s’y baigner sans les mots, puis 
tenter d’y entrer vraiment, d’y voir des images, des paysages, rêver à la façon de, 
se glisser un moment dans les pensées d’un musicien devant une partition. Vaste 
projet, qui peut paraître ambitieux, voire prétentieux, alors que c’est avec humilité 
et persévérance que, peu à peu, les portes (et leurs clefs de sol) vont s’ouvrir à un 
corps de texte.

Autre aspect passionnant : un champ d’expériences peu exploré. Si on voyait 
la poésie à l’image d’une forêt, on pourrait dire qu’il serait bien présomptueux 
pour un nouveau poète de prétendre trouver un nouveau chemin dans cette vaste 
forêt traversée par tous les grands écrivains de tous temps et de toutes langues. 
Par contre, outre que la littérature jeunesse est assez jeune (aucun genre ne s’est 
autant développé depuis trente ans), cette autre forêt a encore plein de sentiers 
non défrichés, en particulier pour faire découvrir des peintres ou des compositeurs 
aux enfants. Cela m’est apparu, quand parlant de Satie avec Michèle Moreau, 
directrice de Didier Jeunesse, nous avons décidé de lui consacrer un livre-cd. 
J’ai alors constaté, avec grande surprise, qu’il s’agissait du premier livre cd pour 
faire connaître cet immense compositeur. Il y avait donc bien un sentier encore 
inédit, à tracer. D’abord, j’ai galéré, je l’avoue. Cette musique me plaît tant qu’elle 
m’emmène dans une méditation tantôt joyeuse, tantôt mélancolique, mais qui 
s’absente du langage. Alors, quoi dire ? « Je plane » ? Ou « Comme c’est beau » ?

 Pour ce qui est devenu cette « Fantaisie pour comédien et pianiste, papiers 
pliés, chaise, parapluie et chapeau», j’ai cherché en vain des personnages pour 
mettre en scène la musique de Satie, puis il m’est apparu évident qu’il fallait partir 
du compositeur lui-même. En effet, cet être secret paraît caché derrière chacune 
de ses notes. J’ai voulu révéler l’homme Satie dans toute sa splendeur et toute sa 
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candeur. On le présente souvent comme reclus et misogyne, mais dit-on assez à 
quel point il était attentionné, gentil, en particulier avec les enfants. Il les vouvoyait, 
par déférence, félicitait volontiers les bébés d’être nés. Sa douceur avec la petite 
fille de Debussy ravissait celui-ci. Les surréalistes, et en particulier André Breton, 
n’aimaient pas la musique. Il ne leur semblait pas que cet art puisse changer le 
monde comme devaient le faire la peinture ou la poésie. Seul Satie avait grâce 
à leurs yeux et pouvait être considéré comme surréaliste. Satie l’est en effet, non 
seulement dans son œuvre, mais aussi dans sa personnalité. Son excentricité est 
aussi une vision du monde et un hymne à l‘imagination. J’ai pensé à ce côté rêveur 
éveillé, hors du réel, pendant toute l’écriture de ce texte.  S’il y a une intention à 
faire passer auprès des jeunes lecteurs, ce fut bien celle-là. Satie avait de véritables 
visions de ce qu’il composait. Ses suites sont des livres d’images, et parfois des 
séquences de cinéma. A partir de notes qu’il 
prit sur ses compositions, parfois même 
sur la partition elle-même, j’ai essayé de 
respecter ses intentions. Partir d’éléments 
biographiques, se référer à des notes 
parfois délirantes sur les partitions, sur des 
titres de compositions qui décoiffent, j’avais 
trouvé l’angle pour ce récit qui parut en 
2006 (Monsieur Satie, l’homme qui avait un 
petit piano dans la tête, illustrations Elodie 
Nouhen. Piano : Fréderic Vaysse-Knitter et 
Alexandre Tharaud . Comédien : François 
Morel. Didier jeunesse). Le succès de ce 
livre, après pourtant ces premiers déboires 
d’écriture, m’ont poussé à continuer sur 
cette voie avec un autre compositeur de 
piano, le plus grand, Frédéric Chopin.

Les livres sur Chopin étaient nombreux et l’anniversaire qui s’annonçait, les 
commémorations  en voyaient naître d’autres. J’ai cherché longtemps un point de 
vue qui puisse être inédit. En lisant sa correspondance d’enfant, d’adolescent déjà 
virtuose (une correspondance dont la dernière édition, chez un éditeur confidentiel, 
remonte à 30 ans), j’ai été frappé tout d’abord par l’affectivité débordante des 
lettres qu’il écrivait à ses amis d’enfance, ainsi que par son humour. Bien sûr, nous 
connaissons le Chopin romantique au sens littéraire, cette mélancolie mêlée de 
passion, le fil qui relie la rêverie à un emportement révolutionnaire en musique, 
comme si un clair de lune et une tempête pouvaient former un seul et même 
paysage.

Mais le Chopin intime d’avant la gloire, d’avant les amours, d’avant la maladie 
est si méconnu. J’ai voulu le révéler dans ce livre-cd (Monsieur Chopin ou le voyage 
de la note bleue, illustrations de Delphine Jacquot, au piano Shani Diluka, à la 
voix Jacques Bonnafé, Didier jeunesse, 2010). Essayer aussi, tout en respectant 
les enfants lecteurs et auditeurs, de dire son élégance. Chopin, dès l’âge de huit 
ans, en même temps qu’il composait déjà, écrivait des lettres parfaites dans leur 
grammaire, leur construction. Avec raffinement aussi, et des propos d’adulte 
souvent. Pendant des mois, j’ai tenté d’entrer dans une forme de mimétisme pour 
écrire comme lui. Frédéric se fait beaucoup d’amis dans sa jeunesse, où qu’il soit, 
essentiellement grâce à son humour, ses facéties. Il aimait imiter voix et gestes de 
chacun, en particulier ses professeurs, les caricaturait aussi en dessin. Il écrivait à 
ses grands amis d’enfance Jean Bialoblocki et Titus Woyciechowski qu’il appelait 
affectueusement mon âme, mon bien-aimé. Dans sa correspondance, il pratique 
l’autodérision, les jeux de mots, s’amuse à inclure des nouvelles loufoques, le 
Courrier de Szafarnia, une parodie du Courrier de Varsovie. Passant adolescent à 
côté d’une église en construction, il provoque l’hilarité des maçons en y entrant 
pour improviser un prêche grandiloquent.  Après sa mort, dans un éloge funèbre, 
son ami Berlioz insistera sur « son humour qui fit le charme principal et le caractère 
essentiel de son talent». J’ai lu et relu sa correspondance pour adopter, dans 
la mesure du possible, le style de ses lettres, tantôt enjouées, très sérieuses, 
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factuelles, ou tissées de rêves, ou de 
reproches, de signes d’amour fraternel 
pour ses amis. Pour les enfants, il s’agit 
de montrer que Chopin est aussi vivant 
et rêveur que sa musique, un mélange 
aussi d’enfant trop tôt lancé dans le 
monde et de jeune adulte assumé.  

Après Chopin, j’avais envie de 
présenter des musiques plus proches 
de nous dans le temps, ce qui est 
souvent problématique en termes de 
droits. J’avais lu un jour que Gershwin 
avait écrit qu’il ne dirait jamais à quoi 
il a pensé vraiment en composant  Un 
Américain à Paris  afin que des écrivains 
s’en emparent et imaginent. J’y ai vu 
un défi à relever et une merveilleuse 
occasion de parler aux enfants en 

musique de l’univers urbain, de voir comment un klaxon devient mélodie, comment 
le pas se fait dansant, comment nous pouvons devenir sensibles aux « bruits » 
qui nous entourent, à la façon dont ils vibrent parfois ou s’enchevêtrent. Mais 
après avoir écrit la moitié du texte, j’ai appris que la famille héritière demandait 
des sommes folles, qu’il faut donc être hollywoodien pour vouloir partager cette 
musique auprès d’enfants d’aujourd’hui. Idem avec le fabuleux « Différents trains » 
du compositeur américain Steve Reich. Cette œuvre contemporaine est un chef-
d’œuvre de la musique répétitive et j’avais en tête un texte qui aurait suivi le rythme 
du train, des bribes de lettres d’une petite fille sortant des camps de concentration 
à sa sœur (dont elle ignore à ce moment-là le destin). La musique sous-tend ce 
sujet, Steve Reich évoquant un train américain en pleine période de guerre en 
comparaison d’un autre menant d’autres juifs comme lui vers la mort. Mon pari 
était de tirer de ce thème difficile et fort un texte qui ne soit pas mélodramatique, 
et comme la musique y réussit magnifiquement aligner des bribes de lettres, 
factuelles, parfois drôles (rire pour oublier la peur), des missives, poignées de 
mots comme on tiendrait du sable qui s’écoule entre les doigts. Mais là aussi, 
malgré l’accord du compositeur, l’agent ne permit qu’un cd de cinq minutes pour 
accompagner le livre. Comme une bande-annonce, un teaser, alors que l’esprit était 
de plonger totalement dans la répétition qui crée peu à peu des images (un peu 
comme un mantra ou les lumières d’un kaléidoscope). Paf, dans le décor, un autre 
rêve à l’eau. Une interrogation quand même est à avoir sur cette difficulté de parler 
d’art contemporain aux enfants d’aujourd’hui, de toucher à des problématiques 
d’artistes qui disent à leur façon notre monde, ce monde qui, pour les enfants, est 
déjà le leur. 

A cette époque, aux Editions Pastel, mon éditeur principal qui ne publie pas de 
livres cd, j’ai pu plusieurs fois me servir aussi de la musique pour chercher le ton 
d’une histoire, en particulier avec l’illustrateur Louis Joos, grand spécialiste du jazz 
et musicien à ses heures gagnées. Louis Jazz m’a initié au Joos, euh oui l’inverse 
aussi, surtout le free. Cette liberté totale de bousculer les sons, de laisser un souffle 
d’air emprunter des chemins inexplorés. Sa façon de dessiner ou de peindre est de 
cet ordre parfois, le geste vif n’empêchant pas la précision, ni la fougue la justesse 
du propos. Dans certains albums, j’ai essayé d’écrire aussi par petites touches, 
par improvisations successives, que le sujet soit un découpage de court-métrage 
comme dans « Beau comme au cinéma » ou, grand écart, le chant intérieur d’une 
mère du temps de la Grotte de Lascaux ( Mère Magie ). Imaginer les pensées de 
cette femme au rythme d’ A love suprême, le concept-disque mystique de John 
Coltrane, cela peut paraître décalé ou bizarre, mais quel bonheur ! Celui de passer 
les lignes du temps et de l’espace ! 

Cette présence du jazz m’a naturellement amené vers un autre projet, chez 
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Didier jeunesse : Swing café (illustrations Rebecca Dautremer, comédienne : Jeanne 
Balibar). Ce n’était pas le premier livre cd pour 
faire découvrir la naissance du jazz aux enfants. 
Pour être neuf, mon projet a proposé non pas 
de présenter les standards du be-bop, mais la 
première période, le swing, en particulier au 
tournant des années 20 et 30. L’enfance du jazz 
pour les enfants d’aujourd’hui, un siècle plus 
tard ! Le morceau le plus ancien ici présenté 
date de 1908 ! L’intérêt est de présenter la 
première musique noire qui ait pu s’imposer, 
malgré le racisme. Une musique qui dans un 
monde troublé a apporté de l’énergie, de 
la fantaisie! Un monde où la création était si 
grande, de Chaplin aux cartoons, du blues aux 
grandes comédies musicales ! J’ai choisi des 
morceaux pour montrer la diversité musicale de cette période de pionniers, en 
privilégiant des musiques accessibles, mais surtout qualitatives, avec l’espoir que 
l’histoire de la cigale Zazou (inspirée par la chanteuse brésilienne Carmen Miranda) 
invitera l’enfant à l’écoute et au voyage ... Le choix d’une cigale comme héroïne me 
parut idéal, car son chant est naturellement jazzy. On dit en effet scientifiquement 
qu’elle cymbalise. Je commençai par acheter des dizaines de cd pour me faire 
une bande-son, quelques incontournables (en particulier Duke Ellington, Lionel 
Hampton, ou Cab Calloway, la figure mythique du Cotton Club) et surtout une 
majorité de morceaux très méconnus. J’ai présenté ce choix à Rebecca Dautremer 
qui a souhaité s’imprégner des musiques avant même que le texte existe. Je me 
suis alors amusé à jouer sur le motif principal, des comédies musicales américaines 
qui sont de cette époque. J’ai pensé également à la fin des films muets. La mouche 
à l’air impassible ne porte pas pour rien le prénom de Buster Keaton. Enfin, j’ai un 
amour des cartoons de l’époque, Tex Avery ( That’s all folks !), mais aussi Félix the 
cat. Le jazz suppose l’improvisation et à cette époque, c’est la grande période où 
les chanteurs fredonnent des mots inventés et parlent avec les musiciens dans un 
langage qui leur appartient. J’ai voulu respecter cet esprit avec des néologismes, 
en particulier pour la danse entre les gouttes qui s’y prêtait bien, et aussi pour le 
cabaret où toutes les expressions sont de l’époque.  J’ai incorporé le vrai lexique 
swing ! Hokum: blabla. Jump: morceau rapide. Moldy fig: figue moisie (musique 
vieillotte) Mooch: danse lente. Oo-bop-she-bam: mots à chanter. Rooty-toot: 
battement de tambour. Scroutch, scrauntch, shimmy, shuffle, skeedle loo doo: 
noms de danse. Snookie: rusé. Stud: mec à la mode. Sweet patootie: petite amie. 
Swing: balancement, battement. Tout un langage à faire renaître !

Du jazz que j’ai découvert adulte, j’ai voulu remonter à des musiques que je 
connaissais enfant, en particulier celles que j’entendais au cirque ! J’ai toujours été 
passionné par le cirque. Gamin, je montais des spectacles avec cousins et voisins. 
Pour toute ménagerie, les chats et les chiens du quartier. Plus tard, lors de mes 
nombreux voyages autour du monde, j’ai toujours cherché où trouver un cirque. 
Ainsi, la rencontre de la confrérie des magiciens nomades en Inde m’inspira en 
2009   Raja, le plus grand magicien du monde. Les petits cirques des pays de l’Est 
m’ont aussi particulièrement frappé. J’en ai rapporté des images et le souvenir 
de musiques puissantes, de Khatchatourian à Rimski-Korsakov, de Chostakovitch 
à Rachmaninov. Bazar Circus est né de cette fascination-là. Ce livre se veut un 
hommage poétique au cirque, à son intemporalité, à son art de vivre. J’ai commencé 
l’écriture de ce texte au cours de l’été 2010 et ce n’est donc pas par hasard si on y 
évoque le rejet des gens du voyage,  l’expulsion des Roms.  Bazar Circus est aussi 
un hommage à peine voilé à mon pays d’origine, la Belgique. « Etre belge, quel 
bazar ! » répète souvent le chanteur Arno en riant. Mais c’est surtout à un autre 
sport national belge auquel l’auteur fait allusion : jongler avec les mots. Et danser 
à la russe sur le fil des notes (Bazar Circus, illustré par Isabelle Chatellard, avec la 
voix d’un Monsieur loyal génial : Dominique Pinon, Didier jeunesse, 2013). Faire 
découvrir ces compositeurs des pays de l’est demandait de trouver l’angle pour les 
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enfants et le cirque, cet endroit de tous les possibles, de tous les décalages, était 
idéal. De quoi parler aussi avec le cœur ou (comme disait Cocteau), mettre « sa nuit 
sur la table ». Ou dans le rond de lumière...

Le voyage continue. Après de belles commandes pour la scène, la passionnante 
histoire de l’accordéon dans « La boîte à frissons » par le théâtre Clin d’Oeil ( et une 
affiche originale de mon idole, Robert Crumb ) ou un Roméo et Juliette de Prokofiev 
sur la scène de l’Opéra-Comique avec Irène Jacob, Jérôme Kircher, l’Ensemble 
Agora et le jeune prodige de la BD, Bastien Vivès, dont le livre reste à venir, j’ai 
pu tout récemment participer à un spectacle total, quatre arts sur scène, comme 
un livre ouvert au milieu d’un théâtre :  Les Saisons Vivaldi Piazzolla ( Marianne 
Piketty au violon avec l’ensemble Concert idéal, Irène Jacob pour l’interprétation 
et Laurent Corvaisier qui peint l’histoire en direct, création au Châtelet puis au 
Ranelagh à Paris, janvier 2015 ). Mêler les saisons de ces deux grands musiciens, 
en suivant les personnages. C’est l’histoire de deux enfants perdus. Perdus depuis 
si longtemps qu’ils s’en souviennent à peine. Ils vivent au rythme des saisons où ils 
cheminent, saisons qui peu à peu aussi les traversent. Deux silhouettes d’enfants, 
au même moment, de deux côtés du monde : elle, citadine, perdue dans une forêt 
d’Europe, lui, garçon de la campagne, égaré dans le labyrinthe des rues de Buenos 
Aires. Le texte suit, pour les enfants, les mouvements de la musique, orages et 
grêles, sensualité et embrasements. Il s’agit de donner à voir, autant les pas lents 
sur la glace que les feux de joie en pleine course. Vivaldi a ponctué ces pièces 
d’infimes détails, chants d’oiseaux, murmure de feuillages, autant d’instants que 
les mots, par la voix magique d’Irène Jacob, se proposent de révéler au spectateur. 
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Le regard de Piazzolla apporte d’autres voyages intérieurs, insiste sur la solitude, 
active la fuite des personnages, leur désir d’enlacement, cette façon de passer ses 
propres limites que chacun d’entre nous a accomplie ou éprouvée. Les saisons se 
mélangent: l’automne s’invite au printemps et l’été dans l’hiver. « J’avance dans 
l’hiver à force de printemps » disait Charles de Ligne, philosophe des Lumières. 
L’idée sera bien de mêler vie et mort, amour et perte, éloignement et étreinte. 
« S’aimer, c’est sortir hors des lignes. On aurait beau tracer son chemin, son 
destin, le plan complet de sa vie. Hors des lignes, il faudra franchir ensemble 
le peu de lieu qui nous ressemble, le peu de lien qui nous rassemble, hors des 
lignes, presque nus sous le ciel étranger, mais enfin au monde. »

Voilà un peu aussi le vœu de celui qui veut s’encrer sur le fil des notes !

Et le projet secret à venir, ce serait quoi ? Là, ça se bouscule ! Je me suis toujours dit 
qu’un jour j’essaierais de rendre hommage aussi au violon, surtout parce qu’enfant, 
le premier disque de musique classique qui m’a 
fasciné est Le Premier Concerto de Paganini par 
Itzhak Perlman. J’avais le souffle coupé devant 
l’incroyable énergie de cette musique. J’ai donc 
choisi d’emblée de faire parler le violon, qu’il 
nous conte ses mémoires avec son maître et, 
en étudiant de près la vie du compositeur et 
de son instrument, c’est devenu une évidence : 
Paganini parlait à son instrument, le considérait 
comme une personne, l’appelait  il mio cuore. 
Quand il travaillait peu, il écrivait à son meilleur 
ami que son violon était fâché. Surtout, à la 
fin de son testament, il le lègue avec émotion 
à sa ville de Gênes où il est exposé encore 
aujourd’hui. Après Paganini que je termine, 
tant de rêves, tant de sentiers dans la forêt 
dont je parlais : un rêve de Bach ? Les sources 
de l’adolescence ? Ah la soul, le reggae, la new 
wave ! Un hommage à un inventeur belge (Non, 
pas de la frite, qu’on se le dise : mon pays est 
aussi celui d’Adolphe Sax, à qui on doit la merveille du saxophone, ce complément 
de la voix humaine). Ou, enfin, un coup de foudre plus récent : la découverte du 
maloya, de retour d’un salon à la Réunion ? Le poète est toujours un rêveur de jour, 
il est aussi celui dont le désir caché est d’écrire un livre qui secrètement pourrait 
chanter, un livre à écouter avec les enfants entre les lignes, à fredonner au fil de 
pages qui tournent sans se refermer. 

Carl Norac
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Paroles et notes d’auteurs

est un écrivain belge, auteur à succès de plus de 
soixante livres pour enfants, traduits à ce jour dans 
le monde en 45 langues, souvent édités à l’Ecole 
des Loisirs (collection Pastel). Certains de ses livres, 
comme “Les mots doux” (“I love you so much”) 
ont eu du succès dans le monde entier (N°1 des 
ventes aux Etats-Unis à sa sortie en février 1996). 
Son enfance au milieu de la forêt d’Erbisoeul, en 
Hainaut, sera une source inépuisable : le goût du 
voyage et « l’amitié des arbres ». Ses premières 
éditions datent de 1986. Il publie alors son premier conte “ Bon appétit, 
Monsieur Logre”, illustré par Marie-José Sacré.  Ce livre est un déjà un succès 
international et reçoit un prix  au salon du livre de Bologne. Il publie ensuite 
chez Pastel- Ecole des Loisirs, un éditeur pour lequel il a écrit plus d’une 
quarantaine d’albums.  Son écriture pour enfants aborde trois domaines: 
des récits de voyage, des écrits où l’affectivité et l’humour sont toujours 
présents et des poèmes où l’auteur développe son goût du nonsense, 
inspiré d’un de ses poètes préférés, Edward Lear. En 2011, il publie avec 
le Québecois Stéphane Poulin « Au pays de la mémoire blanche », un 
roman graphique qui a demandé cinq ans de travail, traduit à ce jour en 
cinq langues. Depuis 2004, il publie aussi à Londres des livres qu’il écrit en 
anglais (Editions Macmillan), dont « Big bear, little brother » qui fut en 2012 
un des trois finalistes du principal prix du littérature jeunesse en Angleterre. 
Carl Norac a remporté plusieurs succès en écrivant des textes en relation 
avec la musique. “Le Carnaval des animaux” de Saint-Saëns, une commande 
de la Monnaie à Bruxelles, fut créé dans cet opéra en 1999.  L’Opéra publia 
lui-même en deux langues le texte avec cd. Ensuite, une réédition parut à 
Paris, Editions Sarbacane, avec des images d’Olivier Tallec, un livre plusieurs 
fois réédité.  « Monsieur Satie, l’homme qui avait un petit piano dans la tête» 
( Editions Didier Jeunesse ), un projet en compagnie de Frédéric Vaysse-
Knitter, Alexandre Tharaud et le comédien François Morel, a reçu en 2006 
le Grand Prix de l’Académie Charles Cros, le Prix Adami et fut monté par 
plusieurs compagnies. Suivront chez le même éditeur un hommage au jazz, 
«Swing Café», interprété en français par Jeanne Balibar et en anglais par la 
chanteuse brésilienne Bebel Gilberto, dessins de Rebecca Dautremer. En 
2009, avec la pianiste Shani Diluka et le comédien Jacques Bonnaffé, naît 
« Monsieur Chopin, ou le voyage de la note bleue», un livre cd loué par la 
critique. En 2011, il réécrit aussi une version contemporaine de «Roméo et 
Juliette», avec Irène Jacob et Jérôme Kircher, création à l’Opéra Comique 
à Paris, musique de Prokofieff, Ensemble Agora, dessins de Bastien Vivès.  
En 2013 paraît  chez Didier jeunesse « Bazar Circus » un livre autour des 
compositeurs russes avec l’acteur Dominique Pinon ( Coup de coeur de 
l’académie Charles Cros ). En 2014, ce « Bazar Circus » reçoit le Grand prix 
du meilleur livre audio de l’année en France (Grand Prix Plume de Paon). 

 
Pour connaître l’actualité riche de Carl Norac : http://www.carlnorac.com/

Carl Norac
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La Musique
Au fil des pages

Les marches républicaines de 
janvier ont montré le désir et la 
nécessité de s’épauler pour lutter 
contre tous les fanatismes et contre 
l’obscurantisme. La littérature 
pour la jeunesse est une efficace 
arme de combat pour développer 
l’intelligence et les connaissances 
des jeunes en les émouvant. La 
difficulté est d’employer le langage 
qui convaincra le plus grand nombre 
car tous n’entendent pas la même 
voix dans les tours de Babel de nos 
cités et de nos campagnes. Mais on 
peut trouver une langue qui parle 
à tous, qui les émeuve tous, qui les 
enrichisse tous, qui leur apporte la 
concorde. C’est la langue musicale. 
Encore faut-il trouver les clés qui 
permettent aux auteurs d’ouvrir 
les portes des lecteurs. Il ne me 
paraît pas inutile de chercher à les 
comprendre.

Les musiciens sont des héros.

Le choix du 
héros de roman 
littéraire peut à 
l’évidence être un 
héros musicien qu’il 
soit réel ou fictif. 
Dans la biographie 
de J.J. Greif, Les 
souffrances du 
jeune Mozart1 , on appelle le jeune 

lecteur à venir 
découvrir la vie 
d’un prodige 
universellement 
connu de 
la musique 
classique. Bien 
que le  titre 
ne le suggère 
pas, cette 
biographie informe les adolescents 
de toute la vie du compositeur, 
jusqu’à sa mort. Mais on invente 
aussi de jeunes prodiges pour plaire 
aux adolescents. Par exemple, dans 
la saga de M. Bloch et M. P. Farkas, 
dont le premier des trois tomes 
s’intitule  Le souffle des marquises 2 , 
on imagine une héroïne qui s’appelle 
Eléonore, qui a dix ans, le don de 
l’oreille absolue, et qui veut jouer du 
piston. Devant le refus de son père 
car on ne fait pas de musique quand 
on est une petite ouvrière dans 
la France de la fin du XIXe siècle, 
elle se déguise en garçon pour 
devenir apprentie dans une fabrique 
d’instruments à vent.

	
Dans la biographie du musicien 

célèbre, on trouve bien sûr tout ce que 
ce genre peut apporter au lecteur, 
tous les éléments permettant de 
retracer son itinéraire, son parcours 
de vie, mais aussi l’histoire de son 
œuvre et l’examen de sa personnalité. 
J.J. Greif utilise largement la 

1 - Les souffrances du jeune Mozart. Greif, Jean-Jacques. Ecole des loisirs, Médium. 2001.
2 - Le Souffle des marquises. Bloch, Muriel et Farkas, Marie-Pierre. Naïve Paris. 2008
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correspondance de Mozart avec 
son père pour nourrir le récit, ce 
qui apporte beaucoup de proximité 
avec le personnage. Le lecteur peut 
aussi situer le compositeur dans son 
époque, le découvrir en relations 
avec les autres personnages célèbres 
de son temps,  découvrir une période 
du passé. L’intérêt historique peut 
être dramatisé par certains épisodes 
propres à déclencher l’émotion du 
lecteur. « Le 15 novembre (1765), c’est 
Wolfgang qui attrape sa maladie. A 
son tour de délirer jour et nuit. Ses 
lèvres deviennent toutes noires. Le 
30 novembre, on le croit perdu. » 
Nous pouvons frémir d’une peur 
rétrospective: que n’aurions nous pas 
raté si Mozart (on aura noté qu’il est 
nommé par son prénom) était mort 
à dix ans ? Ainsi se construisent les 
légendes patrimoniales.

La musique est 
donc un fil d’Ariane 
qui va permettre au 
romancier de faire 
connaître le musicien 
héros. C. Grenier 
dans   Le pianiste 
sans visage 3 fait dire 
à un personnage : 

« La bonne façon de pénétrer 
l’intimité d’un musicien, ce n’est pas 
de regarder sa photo, ni même de 
vivre deux années à ses côtés, c’est 
d’écouter sa voix intérieure. Cela, 
Pierre me l’a appris en me faisant 
écouter son exposé sur Schubert. » 
Si le narrateur est le héros lui-même, 
comme dans le roman de A. Svingen, 
La chanson du nez cassé 4, il peut 
choisir de se présenter  dès l’incipit 
par sa relation à la musique qui 

devient en quelque 
sorte son label de 
qualité : « Mais il y a 
un truc encore plus 
fort que tout, un truc 
qui parvient à me 
réchauffer le corps 

de l’intérieur comme si on venait 
de mettre le four au max dans mon 
ventre. C’est le chant. » Même si 
la connaissance ou la pratique de 
la musique n’est pas la marque de 
fabrique d’un personnage, elle est 
utilisée pour signaler sa singularité 
par le choix de ses goûts et aussi elle 
représente souvent son humeur du 
moment. V. Brunner, dans Platine 5, fait 
parler ainsi le personnage principal :  
« Quand je suis en colère et que je veux 
m’éloigner des autres, sa musique me 
convient parfaitement. » Il évoque la 
musique de Marilyn Manson. On peut 
lire aussi : « Pendant le trajet je me 
mets dans les oreilles des chansons 
gaies pour être pleine d’entrain à 
mon arrivée. » 

L’histoire joue sa partition

Le goût pour la 
musique ne sert 
pas seulement 
à dessiner la 
personnalité des 
personnages. Elle 
peut être le nœud 
même de l’histoire. 
L’intrigue se déroule entièrement à 
travers son prisme dans le panel que j’ai 
choisi d’interroger. Y. Hassan débute 
son roman 6 par la présentation de 
son professeur de musique, un vieux 
monsieur juif à la veille de la retraite 
qui s’apprête à affronter ses démons 

3 - Le pianiste sans visage. Grenier, Christian. Rageot « Cascade », Paris. 1992
4 - La chanson du nez cassé. Svingen, Arne. Magnard Jeunesse. 2014
5 - Platine. Brunner, Vincent. Tribal Flammarion. 2014.
6 - Le professeur de musique. Hassan, Yaël. Casterman, Paris. 2006
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d’élèves dont il n’arrive pas à se faire respecter. 
Finalement c’est pendant cette dernière année 
d’activité qu’il rencontrera un jeune élève de 
sixième, musulman, qu’il élèvera au rang de 
virtuose. Le violon qu’il lui fera apprendre lui 
servira à lui aussi de résilience par rapport à son 
histoire familiale et le vieux et le jeune feront 
ensemble un chemin initiatique grâce à la 
musique. Dans Platine, l’élément perturbateur 
qui va  bouleverser la vie d’une jeune fille gaie 
et désinvolte et la mettre sur le chemin jusque-
là ignoré d’un père disparu, est la découverte 
inattendue des disques en vinyle qu’il a laissés 
avant de mourir. Toutes les péripéties qui 
font rebondir l’histoire de La chanson du nez 
cassé s’appuient sur la nécessité pour le héros 
amateur d’opéra d’être capable de chanter en 
public pour clore la fête de son école à la fin 
de l’année. Curieusement, seul le dénouement 
dans ce récit est muet. Le romancier esquive 
le moment heureux du concert enfin réussi en 
faisant une ellipse au moment de décrire le 
chant final. La musique serait-elle impossible à 
traduire en mots sans que la féerie ne se perde ?

Le  texte possède son rythme et sa 
mélodie

De fait dans le même roman, l’auteur utilise 
la langue anglaise pour introduire du mystère 
ou de l’émotion. Le ténor célèbre que le héros 
rencontre, ne lui parle que dans cette langue 
étrangère et pour illustrer un moment de 
désespoir, l’auteur fait chanter en anglais : « Il n’a 
pas une voix fantastique mais sa chanson suffit 
à créer une atmosphère particulière et douce 
dans la cage d’escalier. » Ironiquement, l’auteur 
marque la distanciation entre le narrateur et le 
personnage principal qu’il est aussi, par une 
métaphore musicale : « Un peu comme si ma vie 
avait sa BO : je suis un film limite chiant, avec un 
accompagnement musical limite dramatique. »

Dans la narration, on utilise souvent la musique 

comme espace transitionnel. Par exemple dans 
Platine, l’héroïne se met sous MP3 chaque fois 
qu’elle évolue entre deux scènes, sur le chemin 
de l’école, ou pendant un voyage en train, à la 
rencontre de ses grands-parents. C’est comme si 
on utilisait une pause descriptive, comme si elle 
regardait un paysage par la vitre du wagon. « Je 
commence juste à me détendre et la musique 
y est pour quelque chose, elle m’isole dans ma 
bulle. »

En ce qui concerne la mise en mots, l’écriture 
proprement dite, l’auteur peut utiliser, mais 
c’est rare, la musique des mots, leurs sonorités, 
pour doubler la musique d’une mélodie ou 
d’un rythme. Pour faire entendre  Le sacre du 
printemps, C. Grenier utilise dans une phrase 
du Pianiste sans visage, des assonances et des 
allitérations : « Les trompettes rugissent, les 
trombones claironnent, les violons grincent 
dans d’affreux et mélodiques gémissements. » 
Dans les lettres écrites par Mozart, dit J.J. Greif, 
« on peut remarquer que Mozart produit avec 
les mots des effets d’assonance, d’écho, de 
répétition, de variation, d’inversion, et même 
de développement, qui rappellent ceux que 
les compositeurs obtiennent d’habitude avec 
les notes. Il me semble qu’il n’existe pas dans 
toute l’histoire de la littérature, de texte aussi 
véritablement musical que celui-là. »

On utilise volontiers la comparaison ou la 
métaphore pour expliquer une musique. Dans 
le roman de Grenier, on parle ainsi du piano: «Le 
piano, au moyen d’accords presque discordants, 
abordait des rivages aux couleurs inconnues. » 
Mais parfois l’auteur retourne la comparaison 
habituelle : le comparé devient comparant. 
Pour expliquer que son personnage est plutôt 
timide, de nature prudente et réservée lorsqu’il 
doit converser, il écrit : « Pierre, c’est comme 
une sonate, un opéra, un concerto : avant de 
livrer et de développer le thème principal, il a 
besoin d’une exposition, d’un prélude ». 
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Le roman sort ses instruments

La musique a aussi 
ses objets qui servent 
d’accessoires fonctionnels 
dans le récit littéraire. Pour 
faire de l’humour dans Platine, 
et ainsi alléger le problème 
de l’héroïne troublée par la 
découverte des disques de 
son père, V. Brunner prête 

ces paroles à la jeune fille : « ca représente la 
préhistoire de la musique, le dinosaure du MP3. (…) 
A quoi ça m’aurait servi de les garder, ces vinyles? 
Je les aurais fait tourner autour d’un doigt ? » A 
l’heure où l’on reproduit ces objets redevenus à 
la mode, on voit d’ailleurs que la littérature pour 
la jeunesse dans son parti pris d’actualité se 
démode vite. En réalité ces « vieilleries » ont 
une véritable valeur sentimentale et leur écoute 
permettra à l’héroïne de construire un lien 
avec son père biologique et sa vocation pour 
la musique rock qu’il lui a laissée en héritage. 
Il a écrit pour sa fille une chanson intitulée  « In 
utero»  que l’adolescente chantera à la fin du 
roman. Il en est de même pour La fille de 3ème 
B7 de  C. Grenier qui découvre les cahiers de son 
père défunt, compositeur : « Il me semblait que 
ces partitions m’avaient toujours été destinées, 
qu’elles m’attendaient. C’était un courrier qu’il 
m’avait autrefois adressé et que je recevais 
aujourd’hui. »

Bien entendu les instruments de l’orchestre 
peuvent être utilisés pour expliquer et décrire le 
son. C’est un moyen de narrativiser la musique 
mais il est curieusement plutôt rare. Voici 
un passage de Grenier qui l’illustre dans Le 
Pianiste sans visage : «Soudain le son puissant 
d’un cor éclata dans la pièce, égrenant un 
long thème solennel. Bientôt l’orchestre tout 
entier intervint pour tuer ces accords graves 
et puissants, allant crescendo. Puis le thème 
s’éteignit, pour laisser le relais à une sorte de 

marche funèbre terriblement inquiétante, où 
les trompettes, parfois, surgissaient, comme 
autant d’avertissements divins. » On remarquera 
combien le lexique musical spécifique est 
présent, limitant la compréhension des non 
initiés, ce que l’écrivain combat par l’utilisation 
d’adjectifs empruntés au champ des émotions 
et par l’emploi des images comparatives.

La musique orchestre les relations entre 
les personnages

Dans Le pianiste sans 
visage,  l’héroïne tombe 
amoureuse de celui 
qui l’initie à la musique 
et interprète l’œuvre 
de son père.  Dans la 
plupart des romans du 
panel que j’ai consultés, 
on peut d’ailleurs 
remarquer que la chose 
musicale représente la 
figure paternelle. Il en est 
ainsi dans Platine. L’enfant, dans Le professeur 
de musique de Y. Hassan, veut apprendre à 
jouer du violon, l’instrument de son grand-père 
et le vieil homme lui-même, grâce à son élève, 
ressort de son écrin le violon abandonné de sa 
jeunesse qui lui a permis de survivre à sa famille 
quand il jouait dans les camps de la mort. Dans 
La chanson du nez cassé, le héros cherche aussi 
son père inconnu sur Internet pendant toute 
la durée de sa quête. On connaît par ailleurs 
l’importance du père de Mozart dans la vie et 
la formation du musicien. Dans la saga de M. 
Bloch et M.P. Farkas, le talent se transmet de 
génération en génération.

		
 Les goûts musicaux que les auteurs prêtent 
à leurs personnages les inscrivent dans leur 
entourage social ou les en excluent. Ils se veulent 

7 - La fille de 3eB. Grenier, Christian. Rageot, « Cascade », Paris. 1987

Polyphonie de plumes d’ailes et mauvaises graines



38

proches de ceux des lecteurs. Arne Svingen, 
dans La chanson du nez cassé, fait dire à un 
collégien : « Si jamais Bertram devient un rappeur 
respecté, le reste de la classe devra se trouver 
une nouvelle victime pour les sarcasmes et les 
kidnappings de trousses. » Son héros est solitaire 
parce qu’il se distingue des autres en aimant 
l’opéra. D’ailleurs la musique classique dans son 
ensemble est jugée ringarde. Symétriquement, 
Y. Hassan écrit dans Le professeur de musique: 
« Il avait pourtant essayé de leur transmettre un 
minimum de bases musicales. En vain. Ces gosses-
là n’aimaient rien d’autres que le rap, le funk, le 
hip hop ou, pire encore, la techno, monstrueuse 
cacophonie ! Et ils appellent ça de la musique ! » 
Donc la « grande »  musique comme l’on dit, 
est  au départ présentée comme anachronique, 
scolaire, difficile à comprendre parce que 
réservée à un public d’initiés. Et la jeunesse se 
singulariserait par des goûts différents. Quand 
la fille de 3ème B a gagné par hasard une place 
à un concert de musique classique, elle refuse 
d’abord de consulter le programme : « J’y jetai 
un vague coup d’œil pour faire comme mes 
voisins mais pour moi c’était de l’hébreu. » Et 
plus loin elle affirme : « Je compris que je venais 
d’entrouvrir la porte d’un club privé, une caste.»

La musique en littérature est une 
initiation

Pourtant c’est justement sur cette différence, 
voire cette opposition 
que va se construire 
l’initiation des jeunes 
héros et ainsi va 
s’ouvrir pour eux un 
monde nouveau, 
riche en savoirs et 
en émotions. Avec 
eux les lecteurs vont 
apprendre à être et 
à vivre autrement. La 
musique leur tracera 
un chemin initiatique 
qui leur ouvrira une 

porte sur un monde plus harmonieux, de 
tolérance, de paix. Ne dit-on pas que la musique 
adoucit les mœurs  et qu’elle est un langage 
universel? Dans le deuxième tome de M. Bloch 
et M. P. Farkas, Le swing des marquises8, on 
est à La Nouvelle Orléans, à l’époque de la 
ségrégation. Eléonore, l’héroïne blanche et 
française, amoureuse d’un noir Américain, mère 
d’une fillette métisse, vient d’ouvrir son magasin 
atelier d’instruments de musique : « Tout près de 
la caisse, Eléonore avait apposé un petit écriteau : 
Bienvenue to St Rampart Street, Musician’s Repère, 
Instruments Repair. Ce franglais donnait tout son 
charme à l’endroit : « Chez Marquises of Paris, on 
mélange les musiques, les langues, les genres et les 
couleurs » répétait Eléonore. »

L’intention pédagogique des auteurs de 
littérature pour la jeunesse qui empruntent 
le domaine de la musique pour initier leur 
public est évidente. On peut trouver beaucoup 
d’informations dans les œuvres qui leur donnent 
parfois une allure documentaire. On y trouve 
aussi bien le lexique des métiers de la musique 
qu’une véritable documentation sur certains 
d’entre eux. On peut trouver dans le roman 
dont je viens de parler un véritable catalogue 
des métiers qui entrent dans la fabrication des 
instruments. On peut comprendre comment 
se déroule une soirée à l’opéra. On apprend 
maintes anecdotes sur l’histoire de la musique 
et je ne parle pas seulement de celles que 
l’on trouve dans les biographies des musiciens 
célèbres. Si le récit plaisant de ces historiettes 
est pris en charge par le jeune héros ce peut 
être le moyen pour lui de séduire sa belle. 
Mais plus sérieusement, c’est l’occasion pour 
le lecteur d’apprendre comment Mozart a créé 
« l’opéra psychologique » avec Les Noces de 
Figaro, ou le jeu à quatre mains, au piano avec 
sa sœur. Il peut aussi s’étonner de la grande 
part d’improvisation qu’il y avait dans l’œuvre 
du musicien alors qu’aujourd’hui ses partitions 
se sont figées. Ainsi se réconcilient le jazz, et la 
musique dite classique.

8 Le Swing des marquises. Bloch, Muriel et Farkas, Marie-Pierre. Naïve Paris. 2008
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Les écrivains font vibrer les cordes des 
violons

Mais avant tout enseignement, la musique dans 
la littérature est d’abord source d’émotions. 
Elle arrive à traverser le cœur des lecteurs en 
irradiant celui des personnages. On peut lire 
dans Le pianiste sans visage : « Je garde des 
premiers accords qu’il plaqua sur un instrument 
l’écho d’une émotion extraordinaire. (…) Ce 
furent à la fois mon cœur et mes oreilles qui 
furent touchés. » C. Grenier utilise largement 
le lexique des sentiments ou des émotions et 
l’écriture métaphorique. Il parle à l’audition d’un 
morceau, « d’une détresse quasi familière », 
d’ « une longue, une interminable plainte. 
Une série de confidences, d’espoirs, de 
peines, de doutes… une litanie déclamée 
par un musicien désespéré : un vrai roman 
en musique dont les derniers chapitres 
m’arrachèrent des larmes ». On lit encore 
cette formule pour parler de l’émotion d’un 
personnage captif: « Ce cocktail magique de 
frissons, d’inquiétude, de bonheur. »

L’émotion musicale, dans le texte, passe 
aussi par la référence aux sensations, la 
correspondance entre les différentes sensations. 
On ne peut que penser aux correspondances 
baudelairiennes. Toujours dans le même roman 
on lit : « Le piano, au moyen d’accords presque 
discordants, abordait des rivages aux couleurs 
inconnues. » Du coup l’écriture se fait plus imagée 
car elle s’autorise toutes les comparaisons et 
devient volontiers métaphorique : La fille de 
3ème B écrit : « C’était comme une porte qui 
s’ouvrait. Ou comme une vague, qui m’aurait 
emportée. Oui une vague car j’étais tout à coup 
dans un autre élément ;  et je me laissais bercer, 
stupéfaite. ». Implicitement l’auteur attend 
que le lecteur s’identifie au personnage, qu’il 
s’abandonne comme lui. Le plaisir de la lecture 
doit épouser le plaisir de l’audition. Pour ce 
faire on associe ce qui s’entend à ce qui se voit. 
La porte est le symbole du passage. La vague 
représente la force de l’eau, le premier élément 

vital, mais aussi la première source de confort et 
de sécurisation, le bain amniotique. 

On voit ce que l’on entend

Car c’est une réelle difficulté pour le romancier 
de narrativiser la musique et plus encore de la 
mettre en mots. Bien sûr quelquefois l’histoire 
musicale vient à son secours et sa connaissance 
lui permet des facilités telles que celle-ci : « La 
Symphonie pastorale fut une révélation. (…) Je 
reconstituais en imagination le cadre champêtre, 
les danses des paysans… puis tout à coup le ciel se 
couvrant de nuages menaçants, les grondements 
annonciateurs et enfin l’orage qui se déchaînait, 
avant de s’apaiser, disparaître et laisser place 
à la nature qui renaissait après la pluie. » C. 
Grenier passe presque automatiquement par 
la transformation du son en paysages sonores 
et il est loin d’être le seul. C’est sans doute 
l’association la plus spontanée et la plus facile. 
Ce passage du Pianiste sans visage l’illustre 
bien : « J’écoutai. Complètement désorientée, 
j’avais des difficultés à suivre la moindre ligne 
mélodique dans cette cascade de sons qui 
au premier abord, n’avaient aucun sens. Mais 
quelque chose émergea peu à peu, une pâle 
lueur sur une mer en colère… Et tout à coup, 
cette clarté qu’on aurait crue timide se déversa 
toute entière, illumina l’océan, faisant corps 
avec lui dans une étrange étreinte. »

Mais le plus souvent c’est une gageure de 
définir et de décrire par des mots  la musique 
écrite par des notes.

La musique est  un langage

Celui qui ne connaît  pas les codes de la musique 
se trouve souvent exclu de sa compréhension. 
Il peut accéder par l’émotion à une impression 
mais il est aussi démuni pour saisir le sens et les 
nuances de sens d’une musique que l’homme 
entendant devant le langage des signes ou une 
langue étrangère qu’il ne connaît pas. Je pense 
que cette analogie explique l’idée de l’auteur 
de La chanson du nez cassé. Celui qui va aider le 
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héros à résoudre son problème, être capable de 
chanter en public, donc d’aller à la rencontre des 
autres en sortant de sa solitude, est un artiste 
qui parle en anglais, une langue étrangère. Il dit 
qu’il faut chanter devant la fenêtre ouverte. On 
voit bien le message… Par l’utilisation de cette 
langue étrangère non traduite dans le roman, 
est contenu le mystère de la langue musicale, 
le même mystère que pour celui qui ne sait pas 
lire le solfège quand il se trouve devant une 
partition qui n’est pas interprétée par un lecteur 
averti. Et tout le monde hélas n’est pas doué 
de l’oreille absolue, si l’on ne passe que par 
l’oral, en contournant les problèmes de lecture 
et d’écriture. Et on ne reçoit pas forcément 
les mêmes images mentales si on passe par la 
métaphore pour que soit sollicitée l’imagination 
du lecteur. Il faudrait voir comment traduire les 
romans de Grenier  à l’intention des aveugles ! 

Car écrire la musique dans un roman, c’est 
écrire sur la production d’un langage spécifique. 
Et le langage c’est  l’outil humain par excellence, 
l’outil de la communication des hommes les uns 
avec les  autres. C’est écrire sur le mystère de 
toutes les langues, de leurs différences, des 
possibilités de connaissances et de partages 
qu’elles engendrent mais aussi des difficultés 
de communication qu’elles produisent, vu la 
complexité de leurs différents niveaux de sens 
et de compréhension. 

La musique est une madeleine de Proust

Dans le texte de C. Grenier, on lit « Et lorsque 
je réentends aujourd’hui ce morceau (il s’agit de 
la Sonate Vanderer de Schubert), je retrouve la 
magie de cet instant exceptionnel. »

 Dans l’histoire, la jeune fille écoute la musique 
jouée par le pianiste qui l’interprète après qu’il a 
été, seul, capable de déchiffrer la partition que 
la jeune fille a trouvée dans un cahier oublié 
dans une malle enfouie dans une cave, où on 
l’avait laissée depuis la mort de son père. Elle se 
rappelle alors un moment totalement perdu de 
son enfance. « J’ai trois ou quatre ans. Mon père 

est au piano. Il joue… Et je joue moi aussi, à ses 
pieds. Notre complicité me revient en mémoire à 
travers sa musique. » Car la musique est aussi une 
madeleine de Proust. Pourquoi ? Dans l’émission 
audible sur France Inter de J.C. Amesen, Sur 
les épaules de Darwin, le 29 novembre 2014, 
intitulée La musique des mots, le scientifique 
nous explique la genèse des langages, leur 
processus de développement. Il se sert de ce 
passage très célèbre de La Recherche du temps 
perdu pour nous expliquer par l’expérience de 
son auteur, la gestation de la mémoire. Celle-
ci passe par la reconnaissance des sensations 
qui fournissent aux hommes les outils de la 
perception. Il relate une expérience scientifique 
faite au Canada avec des enfants adoptés avant 
l’âge d’un an par des Français du Québec. Ils 
sont soumis à treize ans à une expérience de 
reconnaissance des sons de la langue chinoise 
alors qu’ils ont perdu tout contact avec elle. 
Leurs performances sont comparées avec celles 
d’enfants canadiens qui n’ont jamais entendu 
parler cette langue. Ce sont les premiers qui 
réussissent le mieux, et largement. Cette réussite 
s’explique par ce que l’on nomme l’amnésie 
infantile. On oublie tout ce qui a été perçu avant 
l’âge de trois ou quatre ans mais la trace reste 
inscrite dans un coin de notre cerveau. C’est une 
trace fossile qu’il est possible de ramener à la 
conscience par l’une ou l’autre des sensations 
qui  déclenchent le processus. Ainsi chez Proust 
un parfum et le goût d’un gâteau, conduit le 
romancier au souvenir du moment qu’il a vécu 
chez la tante Léonie. De même, dans la vie et 
dans les romans, une musique peut aviver le 
passé oublié. Surtout qu’avant de comprendre 
le sens des mots et des phrases, l’enfant saisit 
la musique des mots, celle que lui a d’abord 
murmurée l’amour de sa mère. On voit bien 
tout le parti qu’un romancier peut tirer d’un tel 
phénomène. On voit aussi que dans la littérature 
pour la jeunesse on peut livrer aux lecteurs, sans 
leçons savantes et avec un peu d’intuition, les 
secrets les moins connus des sciences humaines 
et toutes les merveilles que les chercheurs 
découvrent de nos fonctionnements.
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Pour marquer la cadence 

Grain de sable dans la foule déferlante que 
je ne pouvais pas voir dans sa totalité, ma plus 
vive émotion pendant la marche républicaine 
du 11 janvier a été ce moment où j’ai entendu 
rouler du fond de la place de Jaude, les 
premiers crépitements peu à peu amplifiés 
des applaudissements commencés en tête 
du cortège et qui ne parvenaient audibles et 
identifiables comme des applaudissements 
que longtemps après qu’ils avaient commencé. 
C’était comme une pluie qui se rapprochait, 
légère d’abord, puis de plus en forte. J’avais 
déjà écouté les cailloux de la grêle menaçants 
et sombres qui finissaient par chuter en pierres 
blessantes et coupantes. Là c’était comme une 
vague venant à la rencontre du sable. C’était à la 
fois très doux  et très inévitable. Le son, la pluie, 
la vague vous atteignait, vous enveloppait puis 
se retirait, continuant derrière vous son chemin 
décrescendo. On pouvait, le temps qu’elle vous 
traverse, participer à cette musique en tapant 
des mains comme ses voisins. On ne savait pas 
ce qui nous associait dans le même geste. On 
avait conscience qu’on approuvait sans doute 
des choses différentes voire contradictoires, 
mais on était ensemble, unifiés et fortifiés par 
ce langage des gestes qui trouvait son sens 
dans son bruit. J’ai compris aussi comment 
un aveugle qui ne l’est pas de naissance, peut 
retrouver les contours de son jardin en écoutant 
pleuvoir sur les allées, sur la terre, sur le gravier 
ou sur l’herbe, sur le bois du cabanon ou la tôle 
du toit. Les sons ne disent pas les choses de la 
même manière mais leur  musique dessine le 
monde autant que les mots. 

Marie Agullo 
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Le Carnavaldes Animauxde Camille de Saint Saëns 
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La fantaisie au service de l’imaginaire

Même sans le savoir, chacun d’entre nous a entendu au moins une fois 
toute ou partie de l’œuvre musicale de Camille de Saint Saëns, Le Carnaval 
des animaux.  Cette suite de quatorze tableaux, dont les plus célèbres 
«L’Aquarium» ou le «Cygne» ont souvent été repris dans des circonstances aussi 
variées que l’ouverture d’un concert de Kylie Minogue ou des publicités pour 
des marques célèbres, construit un univers fantaisiste mettant en musique un 
défilé d’animaux. Eléphants, lions majestueux, kangourous, coucous paradent 
littéralement accompagnés d’arrangements musicaux mêlant tour à tour 
pianos, violons, contrebasse et xylophone, entre autres, dans des morceaux 
brefs ( «Le Cygne», le plus long, et sans doute en accord avec la majesté du 
sujet animalier, dépasse légèrement les trois minutes). Camille de Saint Saëns 
compose cette œuvre en février 1886. Le musicien, fondateur de «La Société 
Nationale de Musique», est à ce moment-là, à l’apogée de sa carrière. Il 
décide de composer une suite qu’il veut festive et légère, parenthèse dans une 
œuvre musicale déjà constituée de douze opéras et de deux symphonies avec 
orgue. Pourtant, l’auteur reniera assez rapidement sa création après l’avoir 
fait jouer une première fois en 1886 par un ensemble dirigé par Lebouc lors 
du Mardi Gras du Carnaval de Paris puis une seconde fois par la société «La 
Trompette» pour fêter la mi-carême. Jugée trop puérile pour un compositeur 
considéré sérieux, Le Carnaval des animaux ne deviendra vraiment populaire 
qu’après la mort de son auteur en 1921. 

La richesse et la postérité de l’œuvre s’expliquent 
sans doute par son pouvoir évocatoire. En combinant 
différentes harmonies et différents rythmes, les 
quatorze tableaux permettent à la fois de voir et 
d’entendre les animaux qui paradent. Que ce soit 
dans une démarche essentiellement imitative, 
comme dans «Poules et coqs» où les cordes liées à 
la clarinette transposent les caquètements d’une 
basse-cour, ou bien dans une volonté de figurer des 
animaux comme les «Tortues», dont la démarche 

est par essence silencieuse, la musique de Saint Saëns s’appuient sur des 
caractéristiques animalières communément admises (l’éléphant aux pas 
lourds, l’âne aux braillements disharmonieux...) qu’elle sublime pour emporter 
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la reconnaissance et l’adhésion de son auditeur. Des arrangements présentés 
naissent l’image, comme s’en souviendront les studios Disney dans la plupart 
de leurs productions. 

L’écoute successive des différents tableaux permet leur enrichissement 
mutuel en créant des comparaisons entre les animaux que l’on reconnaît 
progressivement. L’univers sonore du Carnaval des animaux est à la fois fait 
de ruptures et de continuités puisque la parade, et le terme «carnaval» du 
titre reprend bien cette idée de multiplicité dans le mouvement, enchaîne 
les présentations avec humour et dynamisme. Plongé dans un univers à la 
fois cohérent et symbolique, l’auditeur rêve en même temps de savane, de 
basse-cour et de prairies puisque c’est aussi bien l’animal que son milieu 
d’existence qui sont présentés simultanément.

Pour compléter l’univers sonore, plusieurs auteurs ont écrit des textes 
d’accompagnement, les plus connus étant ceux de Francis Blanche, 
souvent proposés sous forme de livret dans les éditions disponibles dans le 
commerce, de l’œuvre de Camille de Saint Saëns. Connu pour ses fantaisies 
avec son acolyte Pierre Dac, l’humoriste parvient à s’approprier l’univers 
musical du Carnaval des animaux à travers des formules brèves, jouant sur les 
onomatopées, les assonances et  allitérations, utilisant à son tour les mots, 
comme un nouvel instrument capable de donner lui aussi à voir et à entendre 
les animaux. Les textes de Francis Blanche, comme les sons de Camille de 
Saint Saëns, renouvellent et parodient les clichés animaliers puisque «L’Âne 
s’est mis un bonnet d’homme!»  et que, loin de 
présenter les mêmes rapports de force que dans 
les  vers d’un célèbre fabuliste, les animaux forment 
une communauté unie et heureuse dans laquelle 
« On danse, on fraternise : le loup avec l’agneau, le 
renard avec le corbeau... »

Même si les textes de Francis Blanche restent les plus célèbres, d’autres 
auteurs comme, Carl Norac en 2005,  François Rollin en 2012 dans le cadre 
du Festival de l’Epau dans la Sarthe, ou bien Eric Emmanuel Schmidt en 2014 
dans une version en vers, ont proposé de nouveaux accompagnements pour 
l’œuvre de Saint Saëns, nouvelles preuves, s’il en fallait, de la portée d’une 
création qui lie la fantaisie à un émerveillement sans cesse renouvelé.

 Denys Couturier
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Le Carnaval des animaux , livre CD, musique des 
Solistes de l’Orchestre de Paris, texte et récitant Pépito 
Mattéo, illustré par Vanessa Hié, Didier Jeunesse, 
2011.

Une version écologiste, avec des animaux qui 
s’inquiètent de nos dégâts sur la terre. 

 Le Carnaval des animaux, livre CD, textes de 
Carl Norac, illustrations d’Olivier Tallec. Editions 
Sarbacane, 2005

De très belles images qui mettent en valeur des 
textes empreints d’une fantaisie presque surréaliste.

 

Le Carnaval des animaux, livre CD, textes de 
Yann Walcker, illustrations de Marion Billet. Editions 
Gallimard Jeunesse Musique, 2011.

Cette édition est spécialement adaptée pour les 
3-6ans.

 

Le Carnaval des animaux, livre CD, lu par Philippe 
Meyer (textes de Francis Blanche), Editions Le Chant 
du monde, 2006.

Une version classique et plaisante.

 

Quelques exemp les de versions
 disponib les dans le commerce :
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Le Carnaval des animaux, livre CD, lu par François 
Morel (textes de Francis Blanche), Editions Thierry 
Magnier, 2006.

La belle voix de François Morel met en avant toute 
la malice des textes de Francis Blanche

 

Le Carnaval des animaux, livre CD, lu par Anne 
Roumanoff (textes d’Eric Emmanuel Schmidt), 
orchestre dirigé par Pascal Amoyel, illustration de 
Pascale Bordet, Editions Albin Michel, 2014.

Délicates et poétiques, les illustrations de Pascale 
Bordet se marient bien avec les textes d’Emmanuel 
Schmidt.

 Le Carnaval des animaux, livre CD, textes de Didier 
Lévy, illustrations de Gilles Rapaport. Editions L’Ecole 
des Loisirs, 2000.

Des illustrations et des textes plutôt classiques qui 
sont principalement destinés aux plus petits.
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« Littérature  et musique : 
un impossib le mariage ! » 
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P.A. & M.G.: Littérature jeunesse et musique, qu’est-ce que cela vous évoque ?
Littérature tout court et musique, pour commencer : l’impossible mariage 
— et pourtant désirable. « Parler de la musique, ce n’est pas, hélas, la faire 
entendre […]. Il ne faut pas parler d’elle, mais parler pour elle. Exprimer par 
des mots ce que la musique exprime avec du son… Voilà le vrai défi. » (Anne 
Percin) Un défi impossible, à mon sens, qui condamne à l’échec. Ce que dit 
Anne Percin est très juste, mais pour certains types de musique seulement. Je 
ne crois pas que la musique cherche nécessairement à exprimer quoi que ce 
soit. Elle n’en a pas besoin pour exister, en tout cas, et même la musique qui 
cherche à exprimer, voire à dire quelque chose, ne se réduit pas aux émotions, 
sensations ou paroles exprimées, tout simplement parce que là n’est pas son 
essence.
Parce que j’adore la musique 
polyphonique, en particulier 
celle de la Renaissance ou celle 
du Moyen Âge (que cela dit je 
connais moins), je trouve tout à fait 
ridicule l’expression de « roman 
polyphonique ». Un roman est 
nécessairement monodique : certes, 
il peut faire alterner les voix et jouer 
sur le rythme de cette alternance, 
mais jamais les donner à lire 
simultanément. Notre cerveau (ou du moins celui du commun des lecteurs) 
ne le permettrait pas. Quel bonheur au contraire que l’ouïe nous permette de 
suivre trois ou quatre voix simultanément ! Je parle ici pour moi, qui ne suis ni 
musicien ni même un auditeur particulièrement doué (certains peuvent suivre 
plus d’une dizaine de voix en même temps). Dire qu’il existe des compositions 
de la Renaissance pour quarante, voire soixante voix ! Impossible alors de 
tout percevoir, bien sûr, mais quelles merveilles !

Évidemment, on peut écrire brillamment sur la musique, mais le texte vaut 
alors bien davantage par ses qualités proprement littéraires que par son 
aptitude à communiquer ce qui reste finalement indicible.

J’estime en effet que les mots sont incapables de communiquer l’expérience 
associée à l’écoute de la musique. Condamnés à l’analogie, ils peuvent tout au 
plus donner, au néophyte, une très vague idée de cette expérience sonore ; à 
celui familier de la musique dont il est question, des mots pour désigner des 
sensations qu’il connaît — c’est déjà ça… « Je joue pour ne pas parler », déclarait 
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le claveciniste Gustav Leonhardt. Et pourtant, parfois, il faut bien parler…
Mais le néophyte, donc ? 
Je me rappelle en particulier Nick’s Blues, roman jeunesse qui vraiment 
m’avait agacé sur ce point, par son empilement de références sur le blues, 
parlantes pour les initiés, mais désespérément muettes pour les autres. Loin 
de susciter en moi l’envie de découvrir davantage cette musique, le roman 
avait fini par m’irriter et à me faire pester contre ce qui pour moi s’apparentait 
à un manque de savoir-vivre de l’auteur. Le roman, heureusement, avait 
d’autres qualités. Quoi qu’il en soit, le risque de l’auteur mélomane aveuglé 
par son enthousiasme, c’est toujours celui du Dîner de cons : le monologue 
autistique du passionné, qui le fait passer pour un hurluberlu aux yeux 
d’autrui.

La littérature jeunesse présente toutefois au moins un avantage sur celle dite 
« générale ». Il lui est bien plus facile de mettre en scène des personnages 
en situation de découverte de la musique. L’inadéquation irréductible de la 
littérature à la musique acquiert alors une certaine pertinence, en traduisant 
la maladresse et la candeur qui sont celles des premiers pas. C’est même là, 
s’agissant de la musique, que la littérature peut être la plus pertinente et la 
plus émouvante.

P.A. & M.G. : Finalement, tout se joue avec le troisième larron, c’est-à-dire le 
lecteur ?

C’est la pierre d’achoppement quand on veut parler de musique. Si on 
s’adresse à des gens qui savent déjà de quoi on parle et qui vont pouvoir 
retrouver les sensations qu’ils connaissent, ils peuvent faire appel à leur 
propre expérience et profiter de la manière dont un auteur verbalise ce 
qu’ils ont ressenti. Il n’est donc pas tout à fait vain de parler de musique en 
littérature. Par contre, pour des gens qui ne connaissent pas, c’est différent. 
J’ai beaucoup aimé le roman Nick’s Blues en tant que chronique sociale, 
mais l’évocation musicale ne pouvait pas atteindre son but.

P.A. & M.G. : Une forme de récit pour initiés ?
Oui. Il fallait déjà être familier du blues. Pour moi qui ne le connais pas très 
bien, cette accumulation de références n’a pas eu l’effet qu’escomptait 
vraisemblablement l’auteur, c’est-à-dire de faire découvrir ce genre musical. 
Mais c’est surtout à cause de cette inadéquation fondamentale entre les 
mots et la musique.

P.A. & M.G. : N’est-ce pas, alors, dû à l’intention d’écriture que réside cet 
impossible mariage, l’intention pédagogique masquée derrière l’intention 
littéraire ?
En effet. Et à l’incapacité de certains auteurs à ne pas se laisser emporter 
par cette intention pédagogique. La seule chance, pour ne pas faire des 
livres pour initiés comme Nick’s Blues, c’est soit de ne pas en faire trop, 
de se restreindre à ne glisser que quelques évocations çà et là, soit au 
contraire d’en faire le sujet essentiel d’un livre en proposant une posture 
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de découverte authentique, à travers notamment un personnage qui s’initie 
à la musique. C’est en tout cas le seul biais que j’ai trouvé intéressant dans le 
roman jeunesse.

P.A. & M.G. : Mais n’est-ce pas là une question thématique, quand un livre 
parle de sport, il ne prétend pas faire faire du sport !
Oui, absolument, mais c’est peut-être plus facile avec le sport. Évidemment, 
tout dépend du rapport que chacun a avec l’activité en question, le sport, 
la musique, la peinture, la danse… Mais il y a malgré tout, je pense, une 
spécificité de la musique. Dans une pratique sportive, on est concentré sur une 
chose alors que la musique dans son écoute oblige ou invite à la perception 
d’une multiplicité d’événements et de sensations. Dans le sport, il faut certes 
dans un premier temps apprendre à coordonner les différentes parties du 
corps, mais cela finit par devenir naturel : on cesse alors de décomposer ses 
mouvements de manière analytique. La musique propose une expérience de 
la simultanéité, à la fois sensorielle et cérébrale. On peut écouter la musique de 
façon globale, comme un magma de sons que l’on se contenterait de trouver 
agréable. Mais ce n’est pas ainsi que j’écoute la musique. Dans la mesure de 
ce que me permet mon bagage technique limité, j’essaie de percevoir et de 
comprendre le plus de choses possibles qui se passent en même temps. En 
littérature, encore une fois, le roman est monodique, il est plan, alors que la 
musique s’inscrit dans l’espace.

P.A & M.G. : Mais n’est-ce pas votre expérience de lecteur qui est moins 
synesthésique que votre expérience de mélomane ?
C’est vrai. Quand je lis un roman, je n’imagine rien. Je ne cherche pas à 
me faire de film dans la tête. Je le faisais, enfant ; aujourd’hui, je n’oralise 
même plus mentalement ou du moins rarement — si je trouve le texte 
particulièrement bien écrit et que je veux goûter sa beauté sonore. Pour moi, 
imaginer à partir d’une description n’a rien de spontané ; au contraire, cela me 
réclame de sérieux efforts. Même si des images mentales peuvent se former 
spontanément en moi, c’est presque accidentel, et de tout façon accessoire. 
Je ne pratique donc pas une lecture synesthésique, alors que la musique est 
pour moi au contraire une expérience sensorielle très intense. Je l’ai dit, j’ai 
aussi une écoute cérébrale de la musique — suivre simultanément plusieurs 
voix, analyser les accords —, mais cela vient en sus : la musique, c’est d’abord 
une expérience sensorielle. J’aime écouter l’évolution du son, de sa naissance 
à son extinction : l’attaque, le maintien, la chute. J’adore les beaux timbres. 
Percevoir la source, où sont les musiciens, les plans sonores…

P.A. & M.G. : Alors la musique serait peut-être une expérience plus corporelle, 
plus physique et la séparation entre musique et littérature serait plus celle 
d’une musique ou d’un texte enregistrés par rapport à un spectacle vivant ?
Dans ce sens-là, l’expérience faite de la musique se trouve décuplée au 
concert — à la condition pour moi qu’il ne soit pas amplifié. J’estime en effet 
que c’est alors sans intérêt : si je vais à un concert, c’est pour écouter des 
instrumentistes ou des chanteurs, pas des haut-parleurs ! Et de piètre qualité, 
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qui plus est, car ils n’ont généralement pas été conçus dans un souci de 
haute fidélité, mais de volume sonore. Autant écouter la musique dans mon 
salon, alors ! Ce qui est abominable avec la musique amplifiée, c’est que 
l’espace sonore est proprement anéanti : tout y est aplani, on ne perçoit 
plus la distance qui sépare les différentes sources sonores. En plus, c’est 
généralement trop fort, et les timbres sont altérés. C’est même physiquement 
douloureux pour moi. L’image stéréophonique que propose une chaîne hi-
fi n’est certes pas capable de reproduire l’expérience du concert classique, 
par exemple, mais elle reste beaucoup plus proche de l’écoute directe sans 
amplification. L’expérience est plus intense et plus complète que lors d’un 
concert amplifié.

 P.A. & M.G. : Et la musique ne peut donc pas être pour vous un langage ?
Si, sans doute. Mais ce n’est pas ce qui 
me séduit en elle. Je passe pour un grand 
amateur de musique baroque, ce qui 
peut paraître paradoxal dans la mesure 
où celle-ci se veut construite comme un 
discours. La musique vocale baroque 
se présente même comme entièrement 
au service du texte. Cela dit, même la 
musique instrumentale de l’époque 
est une musique qui parle, qui dit quelque chose. J’ai fini par comprendre 
qu’au fond je n’aimais pas tant que cela cette musique, ou du moins pas 
pour cette dimension. Par contre, j’adore les instruments des XVIIe et XVIIIe 
siècles pour leurs sonorités magnifiques, infiniment plus belles à mon goût 
que celles des instruments dits modernes. Sorti de quelques compositeurs 
comme Bach, Handel, Zelenka, Fux, Vivaldi ou Telemann, je me lasse 
toutefois rapidement de la musique du XVIIIe siècle. Le premier baroque 
me touche déjà beaucoup plus. Mais je lui préfère encore la musique de la 
Renaissance qui, au fond ne dit rien, car ce n’est pas son objet. Ce qui me 
plaît chez Bach, finalement, c’est justement ce qui continue à le rattacher 
aux préoccupations des compositeurs de la Renaissance, voire du Moyen 
Âge, c’est-à-dire le souci de construire la musique — de l’élever comme des 
cathédrales sonores ! Le discours et les émotions, cela vient après. D’abord 
l’architecture, en définitive ce que Bach avait donc de plus « vieux jeu » et 
que justement lui reprochaient certains contemporains : écrire une musique 
« trop complexe », manquant de « spontanéité ». Or la musique « spontanée » 
de ces contemporains annonce déjà la suite, le style galant, la musique de 
l’époque classique : une esthétique qui pour moi ne présente pas d’intérêt. 
Le joli, le gracieux ? Ce n’est pas la beauté. Quelle futilité, quel manque 
d’ambition, en fin de compte !… C’est ce qui fait que Haydn ou Mozart ne 
me parlent que rarement. Et lorsqu’ils le font, c’est malgré cette espèce de 
guimauve dans laquelle me paraît engluée la musique de l’époque. Sans 
doute suis-je incapable de vraiment les comprendre : après tout, certains 
voient une dimension tragique dans l’esthétique classique, là où pour ma 
part je ne perçois que dentelles, froufrous et courbettes. Quoi qu’il en soit, 
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la musique relève d’une autre esthétique que le langage. Elle n’est, de toute 
évidence, pas incompatible avec lui, mais elle ne peut s’y réduire.

P.A. & M.G. : Pour vous, les mots sont-ils définitivement impropres à rendre la 
musique ? Comme Bergson explique que l’on ne peut exprimer ce qu’est le 
temps vécu en dehors des métaphores. Il utilise l’expression de « romancier 
hardi » pour ceux qui tentent par les mots de rendre compte du temps vécu. 
N’est-ce pas ce que vous décrivez, finalement ? La musique ne serait-elle pas 
simplement une expérience temporelle et la dire serait la même aporie que 
celle évoquée par le philosophe ?
Certes, on peut toujours parler de musique — c’est bien ce 
que nous faisons —, mais seule l’écoute permet d’accéder 
réellement à cette expérience, car les mots ne peuvent 
être que partiels, approximatifs. Aussi le terme d’aporie me 
semble-t-il tout à fait juste.

P.A. & M.G. : Quelques mots peut-être pour conclure sur ce 
sujet de la musique et de la littérature ?
J’ai l’impression que la plupart des Français n’aiment pas 
véritablement la musique. Combien ai-je pu rencontrer à la 
librairie de personnes cultivées, souvent bien plus que moi, 
mais totalement ignares en matière musicale ! 
Lire Dante, Rabelais, Ronsard, Montaigne, Shakespeare, Scarron, La 
Rochefoucauld, Leibniz, Pascal, Montesquieu, Rousseau, Goethe… sans rien 
connaître de la musique de leur temps, est-ce que ce n’est pas quelque peu 
saugrenu ?
Quant à ceux qui pestent contre le prix des albums, jugé trop élevé, je pense 
qu’au fond ils accordent peu de valeur à la musique, quand bien même ils en 
feraient une consommation intensive — n’y recourent-ils alors que comme 
bruit de fond ? En réalité, les coûts de production d’un enregistrement 
sont très élevés, généralement bien plus que ceux d’un livre, avec en outre 
des perspectives de ventes souvent moindres (au moins pour la musique 
classique). Si souvent on trouve les disques « chers » alors qu’on ne rechigne 
pas à débourser une vingtaine d’euros pour le dernier Houellebecq, c’est 
bien qu’au fond on n’aime pas la musique autant que l’on voudrait le dire 
— je parle évidemment de ceux qui disposent de moyens suffisants, car il va 
de soi qu’une dépense de vingt euros n’a rien d’anodin pour ceux qui vivent 
une situation socio-économique difficile. Néanmoins, étudiant sans le sou, 
habitué des cours particuliers, du baby-sitting et autres petits boulots, je n’ai 
jamais trouvé les disques « trop chers », alors qu’ils l’étaient souvent plus à 
l’époque qu’aujourd’hui. Quand on aime…

Thomas Savary 
                                                   de la Librairie Voyelles   
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De  l’intérêt de  la relation  entre 
Littérature  et musique

Les domaines artistiques les plus souvent abordés à l’école 

primaire relèvent majoritairement des deux domaines des 

pratiques artistiques présentés dans les programmes de 

2008 : les arts visuels et la musique. La littérature et le théâtre 

sont souvent « classés en maitrise de la langue ». Rares sont 

les enseignants qui, dans leurs   programmations de cycle, 

mettent en relation la littérature et la musique. 

Les programmes, pourtant, et en particulier en 2002, ont 

invité les enseignants à exploiter des répertoires vocaux et 

d’écoute dans leur valeur de références culturelles. C’est 

en effet l’occasion pour les élèves d’accéder à  une culture 

humaniste en s’entrainant à reconnaitre, à caractériser et à 

situer des pièces vocales ou instrumentales dans leur époque 

ou civilisations respectives. Le lien avec la littérature va de 

soi et ces activités croisées permettent l’expression des 

goûts personnels de l’élève. En sollicitant sa curiosité et ses 

premières capacités de jugement esthétique il acquiert des 

connaissances, une culture et un langage technique et des  émotions au carrefour de la musique et 

de la littérature. 

C’est dans ce contexte qu’on peut créer les  conditions pédagogiques pour conduire des élèves 

à  accéder à  une œuvre littéraire en lien avec  l’analyse d’une œuvre musicale éponyme. Construire 

les situations, donner  les outils et repères techniques que l’élève doit acquérir pour identifier des 

climats, des univers contrastés et les qualifier selon sa propre sensibilité.

Les contes et récits musicaux sont bien souvent des œuvres littéraires racontées avec, pour support 

musical, une création de compositeur. Ils permettent un premier accès au monde de la musique.

Il existe de nombreuses références musicales, accessibles en classe,  issues des contes merveilleux 

ou de littérature pour enfant et au programme de littérature.

 En voici quelques exemples : 

Etudier en classe une œuvre à la fois littéraire et musicale permet à l’élève d’acquérir les compétences 

	
  Vignette illustrant une copie manuscrite des Contes de 
ma mère l’Oye de Charles Perrault-1695



52

Polyphonie de plumes d’ailes et mauvaises graines

nécessaires pour exprimer ses sensations et ses sentiments 

personnels. Les activités de lecture littéraire  amènent aussi à  

comprendre l’état émotionnel des personnages au travers de 

l’influence des évènements et des lieux, elles permettent 

« d’entrer» dans l’œuvre musicale du même nom. 

 Le lien entre le texte et les illustrations suscite également 

un impact émotionnel fort chez l’élève. La comparaison des 

situations du conte et de l’œuvre musicale doit amener les élèves 

à exprimer leurs sensations et à reconstruire les structures des 

récits. Pour cela, il est nécessaire de les doter d’un lexique simple 

mais précis et compréhensible par tous, c’est une démarche qui 

amène l’élève à acquérir les savoirs et les savoir-faire référencés 

dans les programmes officiels aussi bien en lecture, en littérature qu’en éducation musicale.

Les  activités  mises en œuvre doivent conduire les  élèves à se rendre 

compte que la musique dispose également de ses propres codes pour 

provoquer un impact émotionnel sur les auditeurs qu’ils sont. 

Ils découvrent les procédés mis en place par le compositeur pour créer les 

différents climats découverts dans l’œuvre littéraire et peuvent  les qualifier 

en s’appuyant d’une part sur le langage développé en littérature, mais 

également sur celui découvert en musique. 

Bien entendu, toutes ces notions musicales ne doivent  pas être 

complètement maîtrisées à l’école primaire. En revanche, les élèves peuvent  

appréhender la complexité d’une œuvre savante. Ils peuvent également commencer à mettre en 

place un langage fait des mots de leur vocabulaire usuel mais également le lexique propre à la 

musique et qui leur permet d’échanger, de comprendre et d’être compris lorsqu’ils évoquent un 

univers musical. 

On peut faire le pari que ces activités  initieront   les élèves à la construction de leur parcours 

d’éducation artistique et culturel, qu’ils éprouveront  le plaisir à réentendre, seuls ou en groupe, 

dans le coin écoute de la classe, des extraits de ces pièces musicales qu’ils reconnaitront aisément 

tout au long de leur vie. 

Une telle pratique permet aux enseignants d’être fidèles aux  textes officiels qui stipulent que 

l’éducation artistique, «en lien avec d’autres champs disciplinaires, contribue à la construction 

d’une «culture humaniste». 

P hilipp e Venck 

Inspecteur de l’Education Nationale -  Chargé de mission Art & Culture

	
  Le compositeur dansant avec Hansel et Gretel et 
la sorcière, de Otto Böhler
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Quelques  exemp les :
- RAVEL : Ma mère l’Oye (PERRAULT), L’Enfant et les sortilèges (COLETTE) 
- STRAVINSKI : Petrouchka, L’Oiseau de feu 
- TCHAÏKOVSKI : La Belle au Bois Dormant (PERRAULT) 
- ROSSINI : Cenerentolla (PERRAULT, GRIMM) 
- PROKOFIEV : Cendrillon (id), Pierre et le loup 
- HUMPERDINCK : Hänsel et Gretel (GRIMM) 

P hilipp e Venck 

a d’abord été instituteur en Zep, puis directeur d’école à Marseille, 

conseiller pédagogique, il devient ensuite formateur en IUFM et directeur 

d’une école d’application dans l’Académie d’Aix-Marseille. Il poursuit 

un Master 2 « Lettres et arts : spécialité didactique du français, langage 

et littérature »  à l’Université Stendhal – Grenoble 3. Son  mémoire de 

recherche porte sur  le roman historique pour la jeunesse comme support 

d’enseignement de la littérature et de l’histoire.
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L'emotion  est 
dans le Son

Dans une salle de cinéma,  un 
spectateur plaque ses mains sur ses 
oreilles et écarquille les yeux. Fasciné, 
hypnotisé par les mouvements 
des personnages sur l’écran, il 
tente d’échapper à ses émotions, 
notamment à sa terreur. La bande-
son le fait trembler, la musique le 
prend au dépourvu : c’est elle qui lui 
fait peur.
C’est ainsi qu’en 1960, dans le film 
Psychose d’Alfred Hitchcock, la scène 
de la douche a autant terrorisé le public 
par sa musique que par la violence 
de la scène. Après l’innocent bruit de 
l’eau qui s’échappe de la pomme de 
douche, bernant le spectateur avec un 
timbre quotidien,  les violons suraigus 
surgissent brutalement à l’instar de 
l’ombre armée d’un couteau. Ce sont 
ces violons stridents qui ont effrayé 
les spectateurs. L’orchestre à cordes, 
pourtant choisi pour des questions 
budgétaires par Bernard Herrmann, 
magnifie la scène et lui octroie un 
pouvoir émotionnel qui saisira le 
réalisateur lui-même. Les pizzicati 
frappent plus puissamment que les 

coups portés par le meurtrier. Les cris 
s’inscrivent dans la partition, au milieu 
des cordes frappées. Les violoncelles 
et leur tonalité plus grave viennent 

rythmer la lente agonie de la victime. 
Puis l’écoulement de l’eau reprend 
possession de l’univers sonore quand 
la caméra suit le sang qui s’écoule par 
la bonde liée dans un fondu enchaîné 
à l’œil de la jeune femme. La fixité 
de l’œil, le bruit de l’eau qui coule, 
le souvenir des cordes emplissent 
le spectateur, il respire à peine, 
saisi, malgré lui, par une émotion 
irrationnelle. 
Ce mystère a ses explications : 
la musique possède différentes 
techniques pour exprimer l’émotion, 
certaines tiennent au choix des 
instruments, du rythme, des jeux de 
crescendo ou decrescendo, d’autres 
aux tessitures vocales, et surtout aux 
silences.
On ne  l’écrira jamais assez, la 
musique est une mise en scène du 
silence.
Cette mise en scène possède elle-
aussi ses procédés : accumulation, 
intensité, accélération…. Les 
procédés résonnent dans le corps du 
spectateur et permettent au scénario 
de s’épaissir. Les mots et les notes 
sont gros du même chagrin quand 
il s’agit de pleurer, sont enflés de 
la même mélancolie, quand il  faut 
soupirer, de la même joie lorsqu’il est 
question de rire.
Il est merveilleux de voir comment 
l’enfant construit et  comprend ses 
émotions face à un texte qui porte 
sa résonance dans une musique faite 
pour lui.
Venons-en aux faits, à mes vaches, mes 
veaux, mes moutons, ou presque… 
venons-en à la chèvre de M. Seguin, 

Polyphonie de plumes d’ailes et mauvaises graines



55

une nouvelle extraite des Lettres de 
mon moulin. 

Le texte d’Alphonse Daudet est bien 
connu du grand public, publié et 
décliné chez différents éditeurs sous 
une forme plus ou moins adaptée, 
il connaît une version sonore par la 
lecture fabuleuse de Fernandel qui 
résonne encore à mes oreilles d’enfant 
révolu. De là, sans doute mon intérêt 
pour la Blanquette de chèvre.

La maison d’édition QuiQuandQuoi a 
proposé, en 2005, une version sonore 
avec la voix rocailleuse, grave de 
Jacques Probst, auteur, et metteur 
en scène suisse ; la mise en musique, 
quant à elle, est offerte par la Fanfare 
du loup, un collectif musical de 
Genève.
A l’origine, il y a un spectacle  mis 
en scène par Fabrice Huggler et 
produit par la Fanfare du Loup.  Cette 
version jazzy, chaleureuse donne une 
voix polyphonique à la chèvre et les 
atmosphères s’enchaînent dans les 
sonorités des cuivres, des cordes et 
des percussions. 
C’est un blues qui ouvre la situation 
initiale, une valse qui souligne la joie 
de M. Seguin d’avoir une nouvelle 
chèvre, une rythmique blues à la 
guitare quand la chèvre s’ennuie, 
une mélodie jazzy quand Blanquette 
se sauve dans la montagne. Quand 
la chèvre croise d’autres animaux et 
s’amuse de sa liberté en flirtant avec  
un chamois,  les balais caressent la 
caisse claire…
Lorsque le soir tombe, une 
contrebasse entame un thème court 

repris par les autres instruments de 
manière plus ou moins dissonante. 
Ce thème est rompu par des silences 
suivis du texte lu par le comédien, 
puis la voix et les instruments se 
superposent. L’intensité de la musique 
augmente sur un crescendo brisé par 
le hurlement du loup.
La voix grave de Jacques Probst, 
un bourdon continu et les quelques 
arpèges de guitare qui marquent 
le tempo concourent à rendre ce 
moment saisissant- sans compter 
l’impact des gravures d’Anne 
Wildsdorf - L’arrivée du loup est 
insupportable : le ricanement du loup 
est glaçant de vérité, la certitude de 
la mort de la chèvre est portée par un 
crescendo aigu de toute la fanfare. 
Nous sommes là, à l’acmé de ce récit 
terrifiant où la fatalité l’emporte sur le 
courage, où l’émancipation est brisée 
par la nature, où la servitude volontaire 
est présentée comme salvatrice et 
la liberté comme sacrificielle. « Les 
chèvres ne tuent pas le loup ». Et 
l’on pourrait ajouter, que les chèvres 
crèvent de leur liberté éphémère.
Cette renonciation au conte de fées, 
violente et assumée par l’histoire 
d’Alphonse Daudet trouve dans cette 
version une puissance particulière. Le 
combat de la chèvre contre le loup, 
rendu épique par le rythme de la 
batterie et le dialogue des cuivres, 
figure l’héroïsme tragique de l’animal 
qui aime mieux la liberté que la vie.
Moi, je l’aime, cette chèvre-là, je 
l’aime dans les gravures fortes (au 
sens technique) d’Anne Wildsdorf 
illuminées par des traits orangés de 
la corde et du collier qui relient la 
chèvre à son maître. Orange aussi 
de la maison, des clés de l’enclos 
puis des yeux du loup, de la dernière 
étoile, du sang de la chèvre et enfin 
du médaillon de feue Blanquette, 
chèvre de M. Seguin. 
Oui, « le loup se jeta sur la petite 
chèvre et la mangea », et c’est 
terrible. Tragique. Atroce. Les enfants 
ont peur, les adultes ne savent 
comment expliquer le désespoir de la 
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condition chevrière. L’auteur ne faisait pourtant 
pas mystère du sens de cet apologue - inclus 
dans une lettre de Daudet à son ami Gringoire, 
poète qui rechigne à devenir chroniqueur dans 
un journal - Daudet est clair : être libre a un prix, 
ce prix est sans appel. 
« E piei lou matin lou loup la mangé. »
Parabole humaine de la domination masculine, 
manifeste (contre)anarchiste (ni Dieu, ni 
Maître), démonstration du fatum, du mektoub 
musulman, figure schopenhauerienne ? Ce qui 
est sûr, c’est que La chèvre de Monsieur Seguin 
recèle une force émotionnelle que la musique 
renforce, exacerbe pour en faire un screamer 
authentique. 

Dalie

La chèvre de Monsieur Seguin, 
QuiQuandQuoi éditions, Mai 2005

29 x 22 x 2 cm ; 24 euros.
42 pages ( avec rabats ce qui permet d’avoir l’image puis le texte – et inversement) 
A partir de 9 ou 10 ans (cycle 3)  Etude possible à mon avis en 6ème en lien notamment avec l’éducation musicale mais aussi je crois 
qu’on peut proposer cette œuvre, au même titre que le loup et l’agneau de Jean de la Fontaine, au Lycée.
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En plus soft et donc moins intéressant : La Chèvre de M. Seguin chez les classiques du 
Père Castor sur une bande-son new-age violonisante et larmoyante entrecoupée de 
solo au pipeau, un texte lu de manière faussement scolaire (sans aucune scénarisation) 
avec ici et là sur les dialogues des personnages, un vague accent du midi. Voix 
machiavélique et un tantinet nasale du loup. Peu crédible. Mais bon, c’est une fiction, 
non ?

21 X 18 ; 32 pages ; 10,50 euros

Le texte est celui d’Alphonse Daudet et le compositeur Olivier Penard choisit d’offrir 
une palette de genres musicaux à cette interprétation de La Chèvre de Monsieur 
Seguin. C’est à la fois la force de cette version. Entre la BO de film et la musique de 
chambre, le pas n’est pas toujours comblé. Pour autant, la maestria des musiciens fait 
oublier le hiatus. Un quatuor, un contrebassiste, un pianiste et des percussionnistes de 
talent réalisent le pari de raconter La Chèvre... de manière polyphonique. 
Illustré page à page par Eric Battut, sous la forme de grands tableaux crayonnés où 
le rouge et le noir combattent comme la chèvre et le loup. Est-ce l’obscurité qui 
l’emporte ? Pas sûr, il reste à la fin de la lecture un peu de la lumière de la prairie dans 
les yeux de Blanchette.

26.5 x 26.5 cm ; 36 pages ; 26 mars 2008 ; 23,80 euros

VO depuis 1967, c’est vintage et c’est –nostalgie oblige- jouissif d’écouter la voix 
roulante et théâtrale du comique, crooner, trousseur de jupons, humoriste, chanteur, 
cancanier et proche de Dieu sous les traits de Don Camillo : Fernandel.
On notera les intonations plutôt misogynes de Fernandel pour se moquer des envies 
de liberté des (jeunes) chèvres de M. Seguin et des airs de vieux barbon du pauvre 
berger…
Superbe passage de la description de la nature qui accueille la chèvre comme une 
reine.
Pas de musique ici, la voix du Marseillais suffit… ou presque.
Dans cet opus, en sus de La Chèvre de Monsieur Seguin, Le Sous-préfet aux champs, 
Le secret de Maître Cornille, La Mule du Pape. Le tout dure 50 minutes et vaut  (c’est 
de l’ancien) 

23 euros et quarante cents.-prix conseillé.
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L'oeil et l'oreille musicale

L’album illustré  et  la Musique
«Créer l’harmonie»

J’ai illustré pour les Editions Didier 
Jeunesse trois albums CD. Tout 
d’abord Le manège de la neige, 
interprété par différents chanteurs 
et notamment des enfants, puis 
Pierre et le loup de Prokofiev raconté 
par Michel Galabru et La chèvre de 
Monsieur Seguin d’Alphonse Daudet 
mis en musique par Olivier Penard et 
raconté par Jacques Bonnaffé.

Tout d’abord avant de parler de la 
musique proprement dite par rapport 
à l’illustration, je voudrais aborder la 
musicalité de la parole du conteur. 
Par exemple, dans Pierre et le loup, 
Michel Galabru joue de sa voix en 
passant de tonalités assez aiguës 
jusqu’aux graves  suivant la situation. 
Ainsi, il part d’une voix un peu aiguë 
et rassurante quand Pierre écoute 
l’oiseau. Mais quand le loup arrive, 
sa voix, bien sûr, devient plus grave. 
Dans La chèvre de Monsieur Seguin, 
Jacques Bonnaffé prend un ton 
tragique pour raconter que la chèvre 
se fait dévorer par le loup.

Il y a donc une réelle musicalité 
de la voix du conteur expressive par 
rapport aux événements de l’histoire.

Concernant ces trois titres, le 
format carré m’était imposé par 
l’éditeur pour entrer dans la collection 
des livres-CD.

J’ai décidé pour La chèvre de 
Monsieur Seguin et pour Pierre et le 
loup de faire des illustrations carrées 
en pleine belle page, et, pour Le 
manège de la neige utiliser la double 
page, comme me l’avait conseillé 
l’éditeur. 

Je pense qu’il y a un code de 
couleurs par rapport à la musique. 
Par exemple, dans La chèvre de 
monsieur Seguin et dans Pierre et le 
loup, l’utilisation du noir et du rouge 
accentue le côté dramatique de 
l’action et de la musique : le combat 
de la chèvre contre le loup dans 
La chèvre de monsieur Seguin et 
l’apparition du loup dans Pierre et le 
loup.

Par contre, le blanc est une couleur 
apaisante : je l’ai choisie pour exprimer 
le chant de l’oiseau dans Pierre et le 
loup. Le jaune est une couleur de 
réussite, je l’ai choisie pour l’image où 
la musique devient triomphale quand 
Pierre capture le loup avec sa corde.

Dans La chèvre de Monsieur 
Seguin, j’ai rarement changé la 
couleur des choses. Quand la chèvre 
découvre la montagne au son d’une 
musique entraînante, j’ai gardé 
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différentes tonalités de verts pour le 
décor. Je reste réaliste.

Bien sûr la taille des personnages 
est importante. Pour La chèvre de 
Monsieur Seguin la petite taille 
de la chèvre dans l’image s’ajuste 
parfaitement, et davantage à la fin de 
l’histoire, à la musique dramatique. 
Dans Pierre et le loup, il s’agit 
d’un conte musical où je grossis 
les personnages car il n’y a pas de 
véritable tragédie : on entend le 
canard dans le ventre du loup.

Les lignes peuvent être courbes, 
droites et former entre elles différents 
types d’horizons. Pour Pierre et le 
loup, j’ai hésité longtemps, puis je me 
suis dit : allons au plus simple. Donc 
j’ai tracé une ligne droite : l’horizon.

Dans La chèvre de Monsieur Seguin, 
quand la musique est dramatique et 
le texte aussi, les lignes sont droites 
et forment des angles aigus. C’est 
le cas sur la couverture qui annonce 
clairement une tragédie. On peut y 
voir des sapins ou bien les dents du 
loup.

Pour Le manège de la neige, il 
s’agissait de trouver une ambiance 
enneigée pour chaque chant de 
Noël. Le blanc, le rouge et le doré 

obtenu par un effet de matière, qui 
sont des couleurs traditionnelles de 
Noël, ne devaient pas être utilisés 
pour toutes les chansons, il me 
fallait éviter cette monotonie. C’est 
pourquoi, suivant le chant, je peignais 
une neige de différentes couleurs. 
Comme toutes les chansons étaient 
joyeuses, les lignes étaient courbes 
pour les paysages, la touche alerte, 
les couleurs plutôt douces et les 
personnages de taille normale dans 
le décor.

En fait, un album musical doit avoir 
une unité globale entre le choix de 
l’œuvre musicale, du conteur et de 
l’illustrateur pour créer une véritable 
harmonie.

Eric Battut
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Eric Battut  
vit et travaille à Chamalières (près de Clermont-Ferrand)

 Il a toujours dessiné mais ce n’est qu’après ses études de droit qu’il 

a décidé d’en faire son métier, et les livres de Tomi Ungerer, Étienne 

Delessert, Jozef Wilkon et Binette Schroeder y sont pour beaucoup.

Diplômé de l’école Émile Cohl à Lyon, il aime travailler à l’acrylique 

au format réel et se plait à illustrer les contes classiques, comme 

ceux de Charles Perrault.

Eric Battut a de grandes mains, et c’est pour mieux peindre. Peindre 

ces « images-cadeaux » qui lui viennent quand il commence un 

livre : de grands espaces qui s’étendent sur toute la page, de 

petits personnages, des épaisseurs qui donnent à ses couleurs une 

profondeur peu commune.

Eric Battut a obtenu de nombreux prix parmi lesquels le Prix Figures 

Futures à Montreuil (1996), le Grand Prix de la Biennale Internationale 

de Bratislava (2001) et le Prix Mille Pages (2001).

http://www.didier-jeunesse.com/auteurs-artistes/eric-battut/
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L’avis de P lumes d’Ailes 
et Mauvaises Graines :

Le conte musical de Serge Prokofieff 
raconté par Michel Galabru est suivi de six 
morceaux de Chopin, Grieg, Saint-Saëns, 
Satie et Schubert. La voix de Michel Galabru, 
graveleuse, expressive, suffisamment sévère 
et tendre pour suivre les désobéissances de 
Pierre, évoque avec maestria les aventures 
de ce célèbre conte. Eric Battut propose des 
tableaux pleine page où les volumes colorés 
engloutissent les personnages dans des 
espaces qui les dévorent ou les enveloppent.

Pour des raisons, on l’imagine éditoriales, 
cette édition enrichie propose avec la musique de Prokoviev des morceaux 
« choisis » et connus de cinq compositeurs. Le cygne de Saint-Saëns vient 
glisser devant un arbre rougeoyant, tandis qu’une Gnossienne de Satie 
égrène quelques notes célèbres face à une femme, en haut d’une échelle, qui 
étend des formes rondes (des notes ?) sur un fil à linge. En bas de l’échelle, un 
enfant, avec un parapluie-fermé : Satie encore obéissant à la météo...

Sortie prévue le 8 avril 2015 chez Didier Jeunesse, 23,80 euros

Auteur prolixe, Eric Battut écrit et illustre des albums. Il a publié dernièrement 
(2015-2014), Quelle drôle d’idée la guerre ! aux éditions Didier jeunesse ; La 
route des vacances chez Autrement Jeunesse ; Le Petit Poussin, chez L’Elan 
vert ; Entre chat et chien chez Autrement Jeunesse ; Le Petit train de huit 
heures chez L’élan vert ; La Noisette chez Didier Jeunesse… 

Pour une bibliographie complète et commenté voir : 
http://www.ricochet-jeunes.org/auteurs/bibliographie/404-eric-battut
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La musicalité du dessin
un univers musical, coloré et surréaliste

« Je suis née dans une famille de professeurs aux Arts décoratifs qui ont su 
me transmettre le goût de l’art. Enfant et adolescente, j’aimais beaucoup aller 
à la bibliothèque de leur école et je me lançais à la découverte de tous les 
ouvrages avec un plaisir immense. Je n’en ai pas tiré un savoir encyclopédique 
mais un appétit pour les livres d’images.

Plus tard, à l’Université, un professeur de littérature comparée m’a fait 
découvrir autrement les classiques de la littérature jeunesse et c’est à ce 
moment-là que j’ai su que je devais trouver un métier qui allie littérature 
et image. A cette époque aussi, j’allais aux cours du soir aux beaux-arts de 
Clermont Ferrand. Même si toutes ces fréquentations d’artistes à travers les 
livres m’avaient sérieusement fait douter de mes éventuels talents d’illustratrice, 
je me suis enfin décidée à aller aux beaux arts de Lyon fréquenter l’atelier de 
Jean Claverie.

Aujourd’hui, je passe encore et toujours mon temps au milieu des livres, 
des crayons et des pinceaux. Dessiner est devenu une nécessité et je réalise 
la chance de pouvoir vivre aujourd’hui de ce métier d’illustratrice. 

Je rêve de transmettre moi aussi, aux grands et aux petits, ma passion pour 
les histoires en images.

Fabienne Cinquin
Son site : http://fabienne.cinquin.free.fr/cv.shtml

Pour plus d’illustrations : http://fabiennecinquin.blogspot.fr/
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Les albums et livres illustrés par Fabienne Cinquin : Dans mon appartement, 

si tu viens... ; Dans ma tête, si vous saviez... ; Dans ma ville, il y a... ; Dans mon 

immeuble, là-bas... de Kochka, Les Editions du Ricochet  2011 ; Il suffit de 

passer le pont de Caroline Molino, éditions Chemins de Traverse, Les Fables 

de la Fontaine, livre tactile chez Les doigts qui rêvent. Si je t’écris, ouvrage 

collectif publié par l’ASEM. Rond comme un caillou de bois de Pactrick Cloux, 

publié à l’Atelier du Poisson Soluble. Il paraît de Dominique Fournil, publié 

par le Conseil général du Puy de dôme. Pomme d’amour d’Edith Mac Léod, 

publié par l’AdAAp. Les nouveaux contes d’Auvergne de Eve-Lyne Monnié, 

publié aux éditions Beauvoir. Mordicus de Dominique Fournil, publié à L’atelier 

du Poisson Soluble. Le type, de Philippe Barbeau publié aussi à l’Atelier du 

Poisson Soluble.

©Fabienne Cinquin
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Quand du silence des livres naît une musique
Silencieuse ou à voix haute, la lecture d’un livre est essentiellement 

constituée de mots qui peuvent être, certes, énoncés dans une grande variété 

de tons mais toujours sur un mode parlé. Éditeur depuis toujours attentif à la 

qualité des textes tout autant que des images, nous sommes convaincus que 

la musique, cet art en apparence étranger au livre, n’en est pas si éloigné.

En effet, on peut tout d’abord évoquer la musicalité du texte qui peut 

imposer au lecteur un rythme particulier et l’entraîner dans une lecture 

scandée, voire chantonnée. 

Ainsi, en 2004, nous avons publié  Cours !  de Christian et Cécile Léger 

où la série d’injonctions lancées au héros en fuite est proche du slam, cet art 

poétique oratoire :

« Cours, petit bonhomme ! Cours !

Ton cœur est un tambour…

Cours, petit bonhomme ! Cours !

… Il bat comme un sourd !

Cours, petit bonhomme ! Cours !

Lance le compte à rebours…

Cours, petit bonhomme ! Cours ! 

… car je m’élance à mon tour ! »

De même, dans  Les Chansons de Lalie Frisson  (2010) d’Anne Lemmonier, 

illustré par Claire de Gastold, les petites comptines que s’invente l’héroïne, 

d’ailleurs imprimées avec une autre typographie que celle du texte narratif, 

vont inciter le lecteur à trouver un air, à les fredonner :

« Mes hommages

Grosses bêtes,

Je vais faire

Des emplettes.
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S’il vous plaît

Soyez sages,

Cédez-moi

Le passage !

S’il vous plaît

Soyez chouettes, 

Que je prenne

L’escampette ! »

Ainsi dans ces deux exemples, l’auteur manipule-t-il habilement son 

lecteur en lui imposant d’inventer des rythmes particuliers, de s’échapper 

d’une lecture simple, monotone. L’auteur, on peut le dire, est, dans ce cas, un 

maître-chanteur puisqu’il parvient à faire chanter son lecteur.

Par ailleurs, la musique est parfois omniprésente dans un ouvrage 

mettant en scène, par exemple des musiciens. Le lecteur est alors 

contraint de plonger dans ses souvenirs, ses connaissances, ses playlists, 

pour constituer un décor sonore, une B.O.L. (Bande Originale du Livre) 

au récit puisqu’aucun CD n’est fourni. Ce serait d’ailleurs une suggestion 

éditoriale à envisager mais qui limiterait l’imaginaire du lecteur en lui 

imposant une musique. Tandis qu’en le laissant actif, chacun s’invente sa 

propre musique.

Dans Les Silences des pierres  par exemple, paru en 2010, la musique 

est un des  instigateurs principaux de l’histoire, puisque c’est un joueur 

de oud qui va ramener la paix sur la ville déchirée par la guerre, apportant une 

résolution magique au conflit. Le lecteur se laissera bercer dans sa lecture par 

une musique qu’il va imaginer, plutôt moyen-orientale s’il sent que l’auteur 

avait situé, sans jamais la nommer, son récit à Beyrouth ou beaucoup plus 

orientale s’il se laisse davantage influencer par les illustrations. 

De même avec  Le Tyran, le luthier et le temps  (2003) de Christian Grenier, 

illustré par François Schmidt, où  un luthier se joue d’un tyran grâce à un 

métronome magique, le lecteur entendra une ambiance sonore médiévale ou 

renaissance, selon son humeur, son goût, sa culture. Plusieurs compositeurs 

se sont d’ailleurs sentis inspirés par ce texte fort puisqu’ils ont proposé leur 

propre création. Des spectacles ont été donnés, dans la cour du conservatoire 

de Clermont-Ferrand notamment.

Quoiqu’il en soit, le lecteur sera toujours le metteur en son du texte, l’auteur 

et l’illustrateur ne pouvant lui fournir que des suggestions.
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 Enfin et pour conclure, nous sommes tellement convaincus qu’une 

utilisation pertinente et donc non systématique, de la musique dans l’album, 

contribue à l’intérêt du livre, à sa richesse, à la mise en relief de son texte, tel 

un véritable effet 3D, que nous avons décidé de publier aussi des chansons 

sous forme d’album. Ainsi en 2011, nous avons commencé avec  La Java 

martienne de Boris Vian qui est ni plus ni moins que le texte intégral de 

sa chanson. On peut le lire comme une histoire qui serait écrite en vers 

ou, poussé par la curiosité, aller rechercher la mélodie originale. Il fallait 

que le texte soit suffisamment narratif, avec un début, un milieu et une fin. 

Nous avons quelques autres idées en tête (« Général à vendre » de Francis 

Blanche) qui verront peut-être le jour ou pas.

Sans être une nécessité, la musique est un atout avec lequel peut jouer 

l’album, comme avec bien d’autres. Il ne faut surtout pas en faire une règle 

systématique.

O livier B elhomme
éditeur au Poisson Soluble

Tout Ouïe
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I l était une fois...
En 1989, deux lycéens qui s’ennuyaient à leurs études ont créé l’Atelier 

du Poisson Soluble pour publier le «Conte à la confiture» qu’ils venaient 

de s’inventer.

Livre après livre, Olivier Belhomme et Stéphane Queyriaux se sont pris 

au jeu. Jamais pressés, ni par le temps, ni par les obligations de résultat 

à court terme, ils ont bâti un catalogue exigeant, sans concession.

http://www.poissonsoluble.com

Tout Ouïe

http://www.poissonsoluble.com
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A la recherche de la note p erdue : 
le projet « Diapason » à l’école Edouard Herriot - rencontre

Expériences classes et hors classes

Dans le silence attentif des pages 
tournées, un professeur des écoles 
tend l’oreille. Il attend les mots, pour 
faire venir les sons.

La classe de CE2 reluque les pages 
poétiques et graphiques de l’album 
sans texte de Laëtitia Devernay. 
Comme un accordéon, le livre déploie 
ses ailes (d’oiseaux) et ses feuilles 
sous la baguette d’un personnage. 
Surréaliste et symbolique, l’ouvrage 
de Laëtitia Devernay invite à la 
musique.

« Il est le support, presque le 
prétexte » explique Michel Regnaut.

Ainsi, les feuilles des arbres, 
s’envolent en formation piquée, en V. 
Les dessins en noir et blanc figurent 
une narration perceptible par les 
enfants.

« Les arbres s’envolent comme des 
oiseaux » et  « avec un album sans 
texte, les enfants sont moins guidés, 
ils évoquent d’autres domaines que 
les mots, et parlent de la nature…» 
raconte encore Michel Regnaut. 
« L’idée, poursuit-il, était de voir ce 
que cela pouvait évoquer comme 
sentiments et émotions et pouvoir 
les traduire de manière musicale. »

Ainsi, après avoir découvert 
l’album, les enfants, avec l’aide 
du professeur et de l’intervenant 
musique M. Jean-Yves Touratier, ont 
sélectionné des pages qui évoquaient 

des moments musicaux différents.
« Nous avons choisi des pages 

calmes et d’autres plus vives, 
l’intensité du dessin amenait à une 
intensité sonore ; le rythme des 
pages, celui des notes. »

Tout le travail, tout l’art de ce 
projet a été de traduire une émotion 
visuelle (et donc de l’expliciter) en 
une émotion musicale ( et donc de la 
construire). 
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Les enfants ont fermé les yeux, ils 
ont imaginé des bruits.

« Des bruits organisés deviennent 
de la musique » lance Michel Regnaut.

Et ces bruits sont devenus des 
notes, une partition du « Diapason ».

 La musique comme les oiseaux, 
lutte contre 
la pesanteur, 
les mélodies 
v o l e n t 
immatérielles 
vers nos 
oreilles et les 

émotions, les sensations fusent en 
nous comme le fait le temps.

Le chef d’orchestre dessiné par 
Laëtitia Devernay grimpe sur un 
arbre et il peut faire vibrer la nature, 
les enfants de la classe de CE2 de 
l’école Edouard Herriot font résonner 
des structures Baschet où les lames 
sonores en verre ou en métal sont 
amplifiées.

 A la recherche de la note perdue, 
et le son est retrouvé. 

Les objets sonores des frères 
Baschet visent une esthétique visuelle 
et sonore fondée sur le mélange de 
sons qui fait fi de la partition et fait 
vibrer le son à travers des tiges de 
verre dans des structures métalliques. 

Les structures à cordes et 
percussives favorisent une 
approche polysensorielle de la 
musique. Par ailleurs, elles amènent 
immanquablement à créer, à inventer, 
car les sons produits sont directement 
évocateurs sans passer par un prisme 
verbal. « Il n’est pas nécessaire 
d’être musicien » avoue Michel 

Regnaut . Il suffit de jouer, seul ou à 
plusieurs. C’est une instrumentation 
éminemment corporelle car elle 
nécessite un engagement du geste 
de l’enfant.

C’est ainsi que sous le silence des 
dessins de Laëtition Devernay, le chef 
d’orchestre en deux dimensions, en 
noir et blanc, prépare un événement 
sonore pour tous ses lecteurs.

Michel Regnaut, professeur des 
écoles et directeur de l’école Edouard 
Herriot Elémentaire, à 58 ans, feuillette 
les dernières pages d’un album sans 
texte avec les enfants de sa classe de 
CE2 et s’émerveille.

Sa terre natale, la Champagne, l’a 
vu grandir et faire ses premiers  pas 
dans l’Education nationale à St Dizier 
en Haute-Marne où il poursuivra les 
trois-quarts de sa carrière.

Il se découvre une passion pour 
la chorale qu’il animera au sein de 
son école et fera partie de la chorale 
Harmonia où il partagera de
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nombreux événements qui lui 
apporteront beaucoup de richesse 
et de bonheur.

Ce bonheur qu’il partagera avec 
Marie et ses trois merveilleuses filles. 

Puis l’horizon de cette petite 
famille s’est élargi, sonnant l’heure 
d’un nouveau projet de vie.

Attiré par les rondeurs généreuses 
de l’Auvergne, il s’expatrie avec son 
épouse et choisit Clermont-Ferrand 
comme ville d’accueil. Leur nouveau 
nid, ils l’ont trouvé dans la campagne 
alentour où ils envisagent de vivre 
encore beaucoup de projets.

Jean-Yves Touratier, musicien 
intervenant en milieu scolaire du CRR 
de Clermont-Ferrand depuis 2009. 
Pianiste, chanteur et percussionniste, 
il a commencé à exercer au Syndicat 
Intercommunal du Sud Lubéron (84) 
puis a été formateur au CFMI d’Aix 
en Provence.

Son travail avec les enfants se 
base principalement sur la chanson 
et la pratique instrumentale.

Diapason, Laëtitia Devernay, La Joie de 

Lire Editions ( 4 novembre 2010) ; format 

Leporello (33,1 X 2X 14, 5 cm) ; 23,35 euros

	
  



77

Expériences classes et hors classes

Laëtitia Devernay 
est née en 1982 à Paris. Diplômée de l’Ecole supérieure des arts décoratifs 

de Strasbourg et de l’Ecole nationale supérieure des arts appliqués Olivier 

de Serres, elle a été lauréate en 2006 du concours d’illustration : 

Teatrio’s International Illustration Competition «A Fabulouse Yellow» 

(Venise). Elle est graphiste et donne des cours d’illustration aux enfants. 

En 2011, son livre Diapason a fait partie des cinq finalistes de la troisième 

«CJ Picture book awards». Ce livre a aussi reçu la mention «Opera Prima» à 

Bologne la même année. En 2012, il a également obtenu le prix V&A 2012 

de l’Illustration et la médaille d’or de The Society of Illustrators Original 

Art Competition of New-York.

http://www.lajoiedelire.ch/authors/Laetitia_Devernay/210
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Le B A Ba de l’Alphab et
Créer « l’étonnement »
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Interview Sylvie Amblard, danseuse, chorégraphe, comédienne intervenante 
référent Inspection Académique du Puy-de-Dôme.

P.A. & M.G : Pour vous, comment la musique peut-elle être liée au texte ?
Dans ce spectacle, la musique et la chorégraphie sont des parenthèses, 

des respirations qui permettent de rebondir sur l’histoire. On choisit des 
humeurs musicales qui correspondent au déroulement de l’histoire. Il s’agit 
d’expérimenter des émotions ou des états : le calme, l’agitation, la joie, la 
peur aussi...

P.A. & M.G : Comment ensuite relier cette écriture « émotionnelle » et 
narrative avec le corps ? Y a t-il un ordre ?

En général  la musique  suit la chorégraphie (j’avoue que je ne sais pas 
trop faire autrement) et quelquefois la musique et la danse vivent séparément 
et se rejoignent pour surligner une intention du texte. Dans les spectacles 
pour enfants, on joue sur tous les sens et ce qui compte c’est l’harmonie des 
intentions esthétiques.

Dans ce spectacle, on joue avec les instruments de musique : découverte 
du son d’un cymballum, l’apparition d’un piano qui, au début, a été utilisé 
plus comme accessoire du corps que comme instrument de musique.

P.A. & M.G : Comment les enfants arrivent-ils à saisir ces liens d’après vous ?
Le critère essentiel et le plus gratifiant pour nous, c’est 

l’étonnement. Ils comprennent que c’est un piano qui « marche » 
quand Arnaud se met à jouer. Alors le silence qui suit est magique. 
Les enfants font l’expérience du tout et du rien en une seconde.

Ensuite, la chorégraphie sciemment mimétique, joue avec 
des formes : le rond, les traits, les obliques par exemple. Petit à 
petit, les enfants appréhendent l’aspect graphique et physique 
des lettres et se mettent à imiter le spectacle auquel ils assistent. 
Le spectacle vivant est nécessairement interactif,  les enfants 

s’impliquent instantanément et participent à la représentation. 

P.A. & M.G : Pourquoi travaillez-vous essentiellement avec les enfants ?
Ce que j’adore avec eux, c’est l’absence de limite, je peux m’échapper, 

rêver. Le monde avec ses aspérités, sa réalité parfois hypocrite s’efface avec 
les enfants. C’est le public le plus exigeant du monde. Si cela ne leur plaît 
pas, la réaction est immédiate, directe. Ils ne trichent pas, jamais, les codes 
sociaux de la bienséance culturelle ne les ont pas contaminés. C’est un défi 
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qui me plaît et me pousse à continuer. 

P.A. & M.G : Qu’est-ce qui dans ce texte de Kipling vous a intéressée ?
Le défi ! Inventer l’écriture (ce n’est pas rien!!) et en plus  pour communiquer 

autrement!!!
Kipling sait jouer avec humour sur les savoirs et les principes. Nous avons 

aimé aussi le renversement narratif, c’est la petite fille qui entraîne les adultes 
dans son histoire. 

P.A. & M.G : Comment avez-vous construit les compositions musicales ? 
(tonalité, registre, genre, rythme)

Notre idée de départ, c’était la douceur. On croit -à mon avis, à tort- que 
les spectacles pour enfants doivent forcément être spectaculaires et bruyants. 
Nous avons pris le parti de la douceur. Celui de la lecture du soir, ce moment 
à la fois doux et difficile où il faut s’abandonner à la solitude de la nuit, ce 
moment où les enfants sont parfois accompagnés pour aller dormir. Cette 
tonalité douce, n’exclut pas le rythme, il y a des pauses, des faux départs, des 
accélérations, des points d’exclamation… 

P.A. & M.G : Comment répétez-vous ?
Tout d’abord, nous faisons des lectures du texte, nous l’adaptons. Nous 

travaillons toujours d’après tel ou tel auteur car il est difficile de reprendre une 
œuvre dans son entier. Donc, pour les besoins du spectacle et pour trouver 
une vérité, une interprétation, on fait des coupes. Nous avons eu aussi de 
grandes discussions pour choisir les lettres de l’alphabet que nous allions 
interpréter. 

Ensuite, nous commençons des moments d improvisation musique/danse 
pour chercher l’univers en général, essayer de « choper » une atmosphère, 
un fil directeur. Une sorte de « je ne sais quoi » sur lequel on s’appuie ensuite 
pour garder une cohérence, une harmonie dans la construction du spectacle. 
Puis vient le temps de choisir un décor.

Et on reprend tout pour écrire le spectacle en détail en alternant texte lu, 
dansé, musique, jeu théâtral. Comme dans une recette de cuisine, nous avons 
les ingrédients de base, et on joue à au cuisinier ou au chimiste pour trouver 
la bonne formule, jusqu’à ce que l’on arrive enfin au rythme recherché, à la 
cohérence intime du spectacle.
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Une histoire de l’invention de l’écriture d’après Rudyard Kipling

Dans les pas de Kipling, Le B A BA de l’alphabet s’intéresse au mécanisme 
de l’écriture.

Bien sûr, l’histoire est imaginaire ; fraîche, joyeuse, mutine et d’apparence 
surtout pas didactique - du Kipling, quoi… Mais elle montre en revanche les 
vrais principes de notre écriture.

Par exemple, pour la lettre O, on dessine le rond que fait la bouche pour 
le prononcer...

Le B A BA de l’alphabet cherche à retrouver la belle relation de l’histoire du soir : il met en 
scène deux personnages, chacun tour à tour lecteur et auditeur. Ils partagent entre eux et avec 
les spectateurs un moment de lecture. Enfin, il n’y a pas que les mots pour raconter - même cette 
histoire-là… Alors, en contrepoint, le geste et la note, le son et le mouvement, participent au récit. 
Eux aussi savent raconter, amuser, émouvoir, intriguer, surprendre. 

Une histoire en deux temps...

Quand Taffy, fillette préhistorique, dessine pêle-mêle sur un morceau d’écorce sa mère, le 
harpon de papa, le marais au castor, le gentil étranger et d’autres choses, l’étranger en question 
a peu de chances de comprendre la mission qui lui est confiée... 

Dans «Histoire de la première lettre», Rudyard Kipling montre ainsi que les dessins ne suffisent 
pas pour communiquer. Toute primitive qu’elle est, Taffy est pleine de ressources. Tirant leçon 
de cet épisode, elle a peu après l’idée de représenter les sons de la parole par des dessins. 
Avec la complicité de son néolithique de père, elle invente ainsi quelques-unes des lettres que 
nous connaissons et s’en sert pour composer les premiers mots. Elle donne ainsi naissance à 
l’Ecriture. Fait majeur rapporté avec toute la rigueur voulue par le même Kipling dans « Naissance 
de l’alphabet ». Ce spectacle autonome utilise un dispositif léger – en dépit des apparences - et 
inattendu : en particulier, un piano à queue prend des postures inhabituelles et poétiques ; et il 
n’est pas le seul.
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Contacts :
Le B A BA de l’alphabet s’adresse aux écoles maternelles1 et primaires, en deux versions.

Durée : environ 30 minutes (selon la version) Jauge : 90 enfants 

(MS et GS. PS uniquement en fin d’année. Pas de très petites sections)

Photos : Michel Coste - dessin : Franck Watel

Le B A BA de l’alphabet a bénéficié du soutien du Conseil Général du Puy-de-Dôme

Arnaud Lauras : 04 73 70 26 27

thylda@capitainerie.org
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ZOOM  
de  C laire Lebreuvaud

 
« J’aime partager du vin et des fous rires avec mes amis, la 
tarte aux myrtilles et l’angélique confite, les photographies 
de vélo, les pique-niques et les coquelicots, les gens qui sont 
beaux parce qu’ils sont courageux, Victor Hugo, Louise Michel, 
Ernest Hemingway, l’océan Atlantique, les soirs d’été, Jean-
Pierre Garuet, boire un café à Toulouse ou dans le Vercors, 
écouter les gens sans trop parler, chercher la pancarte «Du rab 
à la cantine» dans les manifs, voir deux petits vieux s’amuser à 
escalader les barrières du parc Thuillat comme s’ils avaient 15 
ans, les hérissons et les espadrilles, Bubba Rugowsky, Bratislava, 
Charleroi , Barcelone, les estuaires et les garçons qui ont des 
étoiles dans les yeux.
Je n’aime pas les endives au jambon, me cogner le petit orteil, 
les gens qui se trouvent beaux et ceux qui ont laissé en route 
leurs rêves de mômes, les planches à repasser, les idées moisies 
et les centres de rétention, le mimosa, le bruit de mobylettes, 
les dictateurs Turkmènes, Thérèse Raquin, les dauphins et les 
chevaux, les jours de pluie  (sauf à Ostende), le manque d’humour, 
les livres bleus pour les garçons et roses pour les filles. »

Si, quand j’avais huit ans trois quart, au lieu de dénicher sur une 
étagère de la bibliothèque municipale un bouquin de Roald 
Dahl à rendre addictif les plus récalcitrants à la littérature et au 
chocolat, j’avais trouvé une trompette… une chose est sûre, je ne 
serais jamais devenue libraire mais une virevoltante et exaltante 
trompettiste. Dizzy Gillepsie ou rien...

« Well the blue light was my blues and the red light was my mind. 
All my love’s in vain”
J’aurais entonné sur la scène du Carnegie hall (Dizzy Gillepsie 
ou rien !) de vieux airs de blues de Robert Johnson et sûr, qu’un 
jour, un de mes petits-enfants aurait eu l’idée farfelue et pas du 
tout saugrenue de me consacrer une histoire.

C laire Lebreuvaud
Librairie Rêv’en pages à Limoges
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Ma  tata, mon pingouin, Gérard  
et  les autres 

François Hadji-Lazaro, Delphine Durand
Edition Milan 

Un album-cd décalé et déjanté composé et chanté par 
François Hadji-Lazaro (qui ne joue de la trompette mais 
de la vielle à roue, du banjo, du ukulélé et d’autres trucs 
aussi surprenants que du pipa chinois) et illustré de manière 
rigolarde par Delphine Durand. Quatorze chansons qui 
comme la rengaine, vont, viennent, tournent, virevoltent 
entre poésie, humour, gouaille et cocasserie sur des airs 
de musette, de rock, de punk et de folk. Des chansons 
pour s’égosiller gaiement et pogoter allègrement, des 
chansons pour faire la foire. Des ritournelles drôles, tendres, 
goguenardes et impertinentes à siffloter sous la douche ou 
mieux encore à chanter à tue-tête en sautant à pieds-joints 
dans les flaques d’eau.

Le Chaperon rouge a vendu sa galette
Il avait d’jà vendu sa mobylette
Le méchant loup a mal aux dents
Mais le dentiste, ça a augmenté drôlement
La Petite Sirène travaille jour et nuit
Il faut bien nourrir les petits
Pour les fantômes, y’a plus d’boulot
Même la nuit i restent au dodo
Madame la fée est au chômage
Elle laisse sa baguette magique au garage
Elle n’a plus d’travail aujourd’hui
C’est la crise, qu’on lui a dit
A quoi ça tient la vie hein ? Une couverture dessinée par 

le génialissime Quentin Blake qui vous fait honteusement de 
l’œil et c’est un destin qui bascule. Des lettres sur une page 
au lieu de notes sur une partition… Je suis prête à parier 
mon tee-shirt des Ramones (celui qui est tout raccommodé 
au coude) que Jimmy Hendrix n’a jamais fait connaissance 
avec l’excentrique Willy Wonka et que ses solos enflammés 
de guitare n’aurait peut-être pas se fait pâmer les foules si 
jamais il avait tourné les pages d’un bouquin plutôt que de 
gratter des cordes.

Je ne suis pas Dizzy Gillepsie… et je peux l’avouer, ma 
seule, et j’en conviens désastreuse expérience musicale c’est 
avec un xylophone métallique… Qui a eu l’idée saugrenue 
d’inventer un instrument de musique qui ne fait pas de la 
vraie musique mais seulement du bruit ? (Si quelqu’un est 
fichu de me trouver la réponse, je lui cède ma collection de 
vieux Rock’n Folk). Pfff… qu’à cela ne tienne, la fée Euterpe 
n’a pas daigné se pencher sur mon berceau, je m’en fiche, 
je vais quand-même m’amuser avec mes potes Tibois et 

Junior. 			    (40 pages ; Editions Milan (31 août 2011)

 25 x 1 x 25 cm ; 19,90 euros)

Ma grand mère chante le blues 
Martin Simon et Bertrand Dubois

Edition Le Rouergue

C’est une histoire d’avant, une histoire de quand les 
grands-mères étaient encore des jeunes filles et que c’était 
la guerre. Une histoire où une jeune fille (la grand-mère) 
tombe amoureuse d’un soldat américain noir, guitariste de 
blues.

Ma grand-mère n’avait jamais entendu du blues avant 
de tomber sur Buddy Slim et Buddy Slim n’avait jamais vu 
la mer avant de tomber sur le village de ma grand-mère. 
« C’est la grande bleue » disait ma grand-mère. « It’s the 
blues » disait Budy Slim en gratouillant sa guitare.

Budy Slim a fini par repartir dans son pays, puis un 
beau jour, la grand-mère a trouvé un drôle de colis devant 
sa porte et un mot : « Buddy Slim aurait voulu que vous 
gardiez sa guitare ».

Depuis, la grand-mère essore son cœur en tordant les 
cordes de sa guitare… Elle a même traversé l’Atlantique 
pour chanter à La Nouvelle-Orléans… BB King lui a envoyé 
des fleurs pour ses soixante-dix ans. Et aujourd’hui ?
A quatre vingt six ans la grand-mère peine à monter les 
escaliers et elle a tendance à s’emmêler les pinceaux 
mais quand elle branche sa guitare électrique, les saules 
pleureurs dressent leurs branches et dans le jardin, les 
pommes pétillent comme du cidre.

Un très bel album, les illustrations de Bertrand 
Dubois sont superbes oscillant sur le fil entre mélancolie 
et nostalgie, un récit doux-amer qui parle d’amour, 
de musique mais aussi des illusions qui ne fichent pas 
nécessairement le camp avec l’âge.

Ou alors, histoire de réveiller le Joe Strummer qui 
sommeille parfois en moi, j’aurais attrapé rageusement 
ma trompette, j’aurais enfilé une salopette (euh… non… 
je ne me serais peut-être pas rasé la tête) et accompagné 
de mes notes furieusement enchanteresses et cuivrées un 

ex garçon-boucher.

(40 pages ; ROUERGUE (11 septembre 2011) 

 28,1 x 0,9 x 21,5 cm ; 15, 30 euros)
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Tibois fait de la musique  
Ashild Kanstad Johnsen 

Edition Rue du Monde 

Après un premier album réjouissant, c’est le retour de 
Tibois… cet étrange personnage (je vous rappelle qu’il 
s’agit d’une espèce de rondin de bois et que son meilleur 
pote est un épicéa…) qui cette fois-ci se découvre une 
nouvelle passion : la musique.
Il faut dire qu’il a de sacrés antécédents ce Tibois, parce 
que sa grand-mère a été championne de xylophone 
en 1928. Le voilà donc inscrit à l’Harmonie municipale 
en qualité de trompettiste… seulement, il a beau 
s’époumoner dans son instrument, pas une seule note 
ne sort de ce fichu instrument. Qu’à cela ne tienne, sa 
copine Elsa (qui a franchement une tronche de cactus 
mais que voulez-vous l’amour est aveugle et le cœur 
a ses raisons que la raison blablabla…) jouera pour de 
vrai pendant que Tibois deviendra un champion… de 
l’imitation. Evidemment, la supercherie tombera à l’eau 
dès le premier concert de l’Harmonie municipale de 
Tibois et ses potes. Elsa et Epicéa seront renvoyés. Qu’à 
cela ne tienne, notre génial inventeur-récupérateur va 
créer sa propre musique avec les objets de la maison (une 
brosse, un balai, une batterie de casserole, une cuillère ou 
un fouet de cuisine) et improviser un concert mémorable 
en plein air.
Un album plein d’humour, des images qui fourmillent de 
détails et puis même avec sa bobine de rondin de bois, 
on l’aime d’emblée ce Tibois.
 

(40 pages ; ROUERGUE (11 septembre 2011) 

 28,1 x 0,9 x 21,5 cm ; 15, 30 euros)

Un ukulélé pour Junior 
Aurore Damant 
Ed. de la Balle

Junior est un gros garçon qui aime casser, briser, couper, 
déchirer tout un tas de choses. Vaisselle, livre, bibelots tout y 
passe, tout trépasse entre ses doigts (légèrement) boudinés, au 
grand désarroi de ses parents qui ne comprennent pas très bien 
cet acharnement, ils ont pourtant fait leur travail de parents… 
Pour son septième anniversaire, ils ont une riche idée : lui offrir 
un ukulélé… c’est bien connu la musique adoucit les mœurs…
Seulement Junior manie le ukulélé de façon tout à fait 
personnelle, n’ayant que faire de la manière traditionnelle.
Il pourrait se contenter d’en jouer, cette petite peste,
Mais préfère s’en servir pour tout le reste
Schwwiiiiiinnnnggggg !!!
Boooooiiiinnngggg !!!! 
Alors certes, Junior ne casse plus les 
bibelots… juste les oreilles de ses 
parents qui vivent un tel enfer qu’ils 
s’apprêtent à fuir à Mexico… mais 
pas de panique Junior ne veut plus 
de son ukulélé… pour Noël, il veut 
un… piano.
Un album rigolo, décalé et loufoque, 
aux illustrations très inspirées qui font un peu penser aux dessins 
animés des années 50-60 de Hanna Barbera.

Alors si un jour, en entrant dans 
une librairie (venez à Rêv’en Pages 
on est drôlement chouette) vous 
entendez un air siffloté tant bien 
que mal (et plutôt mal que bien) 
soyez indulgent… il y a peut-être 
une libraire qui tout en reclassant les 
romans par ordre alphabétique (c’est 
notre travers pas très rock’n roll : on adore ça nous les libraires le 
classement alphabétique) se prend pour Dizzy Gillepsie… quitte 
à se prendre les pieds dans le tapis. . La musique est un cri qui 
vient de l’intérieur… tant pis s’il sonne faux.

Pour les grandes personnes adeptes des mélopées mélancoliques 
de Robert Johnson, je ne saurais trop vous recommander la 
sublissime bande dessinée de Mezzo et JM Dupont Love in vain 
aux éditions Glénat. (Love in vain, Mezzo et JM Dupont, Glenat, 
(24 septembre 2014) ; 72 pages ; 19,8 x 1,4 x 30,5 cm)

Pour les autres, je vous offre un chocolat chaud si vous avez 
trouvé le titre du roman de Roald Dahl… fastoche !

( 26 pages ; les éditions de la balle (27 mai 2011) ; 

19,6 x 0,9 x 25,6 cm ; 12, 20 euros)

Avec l’aimable autorisation de http://www.beurkdeslivres.fr/
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Interview
Thomas Savary 

P.A & M.G. : Pour vous, quelle place a la musique dans le roman jeunesse? 
Quel rôle joue-t-elle ?

Une place qui ne saurait être grande, et heureusement ! Je n’ose imaginer 
sinon le nombre de romans ratés. Cela dit, j’aime voir traiter le sujet dans 
la littérature jeunesse. Sous l’angle de la découverte, qui permet une 
ébauche d’initiation — une véritable initiation serait de donner à entendre, 
tout simplement. Cela ne peut être qu’une façon de piquer la curiosité des 
jeunes lecteurs pour peut-être leur donner l’envie de découvrir la musique en 
général, un genre ou une œuvre en particulier.

C’est d’ailleurs plus facile à mettre en place dans les romans pour enfants 
que dans la littérature dite générale. Comment j’ai changé ma vie d’Agnès 
Desarthe (L’École des loisirs, 2004) en offre ici un bon exemple : on a là un 
petit garçon en CM2 qui n’a jamais fait de musique de sa vie, qui n’y connaît 
absolument rien. Un jour où il s’attarde devant le conservatoire à côté de 
son école, une prof de musique lui demande ce 
qu’il fait là, s’il vient pour les cours. Le garçon 
répond par la négative, mais la femme insiste : ça 
t’intéresserait peut-être… C’est ainsi que l’enfant 
va découvrir son talent pour la musique. Mais ce 
roman ne parle pas que de cela. C’est un des 
aspects du récit et de la vie du personnage. Voilà, 
à mon sens, une façon crédible de mettre cet art 
en scène, qui permet la sincérité et d’excuser la 
maladresse du langage à parler de la musique. Un 
tel roman qui s’aventurerait à décrire la musique 
plaît alors aussi pour ses qualités littéraires : le 
rythme est intéressant, le lexique est riche, mais 
ce n’est pas de la musique.
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P.A & M.G. Quel rôle  la musique pourrait jouer dans la 
littérature jeunesse ?

Elle peut être un élément du récit, mais c’est souvent 
l’intention pédagogique qui prime. Si l’auteur veut mettre 
une intention qui ne soit pas que littéraire, c’est alors de 
toute évidence dans l’espoir d’intéresser le jeune lecteur 
à la musique, de l’amener à sa découverte. C’est très 
risqué. « C’est avec les beaux sentiments qu’on fait de la 
mauvaise littérature », écrivait André Gide. Il n’en va pas 
autrement de la littérature jeunesse : difficile d’écrire sur 
la seule base de ses bonnes intentions !  

Le risque pour un auteur mélomane qui cherche à 
transmettre sa passion, c’est bien sûr de construire un roman sans le moindre 
intérêt littéraire. Voilà l’écueil. Un écueil qu’il reste 
possible de contourner, si l’auteur puise en lui ce 
qui fait que la musique le passionne.

C’est le cas d’Hervé Mestron, chez Syros. Il est 
altiste. Quand il parle de la musique, il nourrit 
ses textes de son expérience de mélomane et 
de musicien. Dans Un violon dans les jambes, par 
exemple. C’est l’histoire d’un garçon renversé 
par un chauffard, qui perd l’usage de ses jambes. 
Les parents de sa petite voisine ont demandé à 
celle-ci de lui rendre des visites régulières pour lui 
remonter le moral. Elle l’accepte, mais ne va jamais 
le voir sans son violon et travaille son instrument 
devant le jeune garçon. Qui ne tarde pas à tomber 
amoureux d’elle… et du violon. Il décide alors lui 
aussi d’apprendre à en jouer. Mais, un jour, elle 
déménage et lui décide de tout arrêter. Lorsqu’il 
l’apprend, son grand-père malade ne cherche pas à le convaincre de reprendre. 
Il demande simplement à son petit-fils s’il aime le violon indépendamment de 
son ancienne petite voisine. Ellipse. Dans le dernier chapitre, des années plus 
tard, on retrouve le personnage à l’issue d’un concert dans une salle d’Europe 
prestigieuse. C’est désormais un soliste acclamé. Et qui refait son apparition 
à la fin du concert ? La découverte de la musique a bouleversé l’existence du 
personnage, autant que son accident, en réponse à cet accident. Un autre 
livre d’Hervé Mestron m’a particulièrement ému, où la musique joue un rôle 
peut-être plus essentiel encore. Il s’agit des Ailes de la contrebasse, toujours 

chez Syros. C’est l’histoire d’un garçon au début de la 
puberté. À treize ans, il sent que sa vie lui échappe : il 
a perdu son doudou, mais il a honte d’en parler, ce qui 
serait exprimer l’attachement qu’il continue d’avoir pour 
cet objet. Il doit changer de lit (ses pieds dépassent) et on 
lui offre un rasoir mécanique. Jeune contrebassiste, il joue 
par ailleurs sur un modèle adapté aux enfants, à qui il a 
même donné un prénom : « Denise ». Mais on lui dit qu’il 
est grand maintenant, et qu’il va pouvoir enfin passer à la 
vraie contrebasse. Cerise sur le gâteau, il doit préparer une 
pièce pour piano et contrebasse avec une jeune pianiste 
de son âge, la fille la plus imbuvable du conservatoire. À la 
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fin du roman, lors d’une répétition, le garçon retrouve son doudou chez cette 
fille. C’est le chien de celle-ci, qui va et vient chez tous les voisins, qui avait 
déplacé l’objet. Le garçon éclate alors en sanglots ; sans comprendre cette 
réaction, la fille la respecte, et ne dit rien. Calmé, le garçon reprend son archet 
et se met à jouer comme jamais il n’avait joué : c’est à ce moment précis, après 
avoir accepté de faire le deuil de son enfance, qu’il naît en tant que musicien. 
Hervé Mestron en fait une description bouleversante. Cela me fait penser 
à ce que Pascal Quignard écrivait dans La Leçon de musique au sujet du 
violoncelle, dans lequel il voit un substitut à la voix humaine, notamment à « 
la voix perdue », pour les garçons, celle de l’enfance. L’image est intéressante, 
car la musique devient le symbole du passage à l’âge adulte et de la nostalgie 
de l’enfance à jamais enfuie.

P.A. & M.G. : Dans la littérature jeunesse, mais aussi générale, la musique est 
souvent associée à une thématique initiatique, non ? Ne permet-elle pas de 
trouver sa voie/voix ?

J’aime assez à ce titre le diptyque de Christian Grenier La Fille de 3e B et Le 
Pianiste sans visage, chez Rageot. La dimension initiatique est évidemment 
très importante en littérature jeunesse. Je pense aussi à Maestro, de Xavier-
Laurent Petit, à l’École des loisirs, inspiré par l’action au Venezuela de José 
Antonio Abreu, qui a permis à des centaines de milliers d’enfants de milieux 
socio-économiques défavorisés d’accéder à la musique, et pour beaucoup 
de devenir des musiciens de haut niveau. Les personnages principaux du 
roman sont ainsi des gamins des rues, cireurs de chaussures et voleurs à la 
tire, auxquels un client escroqué va sauver la mise auprès de la police. Il leur 
force alors un peu la main pour qu’ils le suivent : ce chef d’orchestre hors du 
commun va leur faire découvrir la musique et son action en faveur des enfants 
des rues. L’art leur fera accéder à une dimension humaine qu’ils n’auraient 
jamais soupçonnée. Tous les enfants du roman ne feront pas de la musique 
leur métier, mais cette expérience les marquera à jamais.

P.A & M.G : Quels sont vos critères pour choisir un livre-cd ?
Alors, là, c’est pour moi un cauchemar. J’avoue que j’ai un critère très timoré :

 l’éditeur. J’estime par exemple que je peux faire confiance à Gallimard. Paule 
du Bouchet a accompli un excellent travail à la direction du département 
musique de Gallimard jeunesse. J’ai été très rarement déçu. Pour Didier, j’ai 
une assez grande confiance, mais les propositions sont inégales. De façon 
générale — chez nous en tout cas —, les livres-CD sont devenus difficiles à 
vendre. Déjà presque marginale, la demande s’est effondrée, et beaucoup de 
jeunes parents n’ont même plus de lecteur CD à la maison. Un livre-CD qui ne 
convainc pas finit dès lors très vite en retour. Bref, je le déplore, mais ici mes 
critères sont plutôt économiques.
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Sur le fond, est-ce une histoire agrémentée de musique, ou purement 
pédagogique ?

Avec une histoire qui l’agrémente ? Ce ne sont certes pas des prodiges de 
créativité, mais j’aime assez les « Premières découvertes » de Gallimard.

Chez Didier Jeunesse, ma préférence va aux livres-CD consacrés aux 
musiques traditionnelles.

Je garde par ailleurs un très bon souvenir de la version du Carnaval des 
animaux aux éditions Thierry Magnier. Avec son humour pince-sans-rire, 
François Morel est un récitant extraordinaire. Si le texte de Francis Blanche a 
été écrit des dizaines d’années après la musique de Saint-Saëns, qu’il est donc 
étranger à l’œuvre, c’est celui que l’on associe le plus souvent au Carnaval, et 
non sans raison : il est à la fois très drôle et fort bien écrit. Maître de la dérision, 
François Morel s’en fait le génial serviteur. L’interprétation des musiciens 
est remarquable, en accord avec celle de François Morel. Pas d’orchestre 
prestigieux ni de grands noms ici : ces interprètes, qui n’ont en un sens 
rien à perdre, n’ont que faire d’une approche académique et font preuve 
d’une audace réjouissante. Cette version va droit au cœur de l’humour de 
Saint-Saëns. Par exemple, le morceau des « Pianistes » est volontairement 
très mal joué. Le contraste avec la présentation grandiloquente de Francis 
Blanche est vraiment hilarant : de simples gammes exécutées de manière 
pour le moins laborieuse : un vrai massacre ! Mais parfaitement maîtrisé 
— le décalage des mains est bien sûr savamment contrôlé pour toujours 
produire un effet comique : il faut un talent certain pour jouer aussi mal ! Si 
au contraire la partition est jouée à la lettre, l’effet comique lié à la surprise 
retombe rapidement, et ces gammes ennuient. Quant au célèbre passage 
le « L’Éléphant », le contrebassiste se fait aussi pataud et lourdingue que 
possible. Un régal !

En tout cas, je me méfie souvent de la musique pour enfants. Je suis 
généralement déçu par les chanteurs. D’abord, pour des raisons historiques : le 
microphone a presque tué le chant dans la musique populaire. Les interprètes 
des années quarante à cinquante ont appris le chant avant la généralisation 
du microphone. Il leur fallait donc posséder une bonne base technique pour 
simplement… être entendus. À partir des années soixante, la qualité vocale a 
beaucoup décliné. Y compris, en l’occurrence, dans la chanson pour enfants. 
Donc je suis souvent déçu, je n’ai pas envie de conseiller cela : les enfants 
méritent mieux, des productions où les voix soient bien timbrées, bien placées 
et projetées. Bien sûr, une musique ou un texte exceptionnels peuvent faire 
oublier les défauts de tel ou tel chanteur, voire être servis à merveille par les 
défauts mêmes de ces voix, mais ce sont des exceptions. La qualité ne devrait 
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pas être sacrifiée quand il s’agit d’enfants. En tant que responsable du rayon 
musique de la librairie, la médiocrité est pour moi rédhibitoire.

« Qui peut le plus peut le moins ». Techniquement, j’entends. Thomas 
Quasthoff, baryton-basse allemand handicapé, a réalisé un disque de jazz 
très réussi : avec une belle voix et une bonne technique, on peut tout chanter. 
Pourquoi pas des chansons pour enfants ?

C’est bien sûr l’art lyrique qui demande le plus de technique. Cela dit, 
en général, je n’aime pas l’opéra — je lui préfère la musique religieuse, les 
madrigaux ou les cantates profanes, de plus petit format. C’est le fait de 
raconter une histoire à travers le chant qui me gêne. Je préfère la musique 
« pure ». Pour moi, l’alliage que tente l’opéra ne prend pas — enfin, très 
rarement, car il y a tout de même des opéras qui m’ont marqué : Pélleas 
et Mélisande de Debussy, Le Chevalier à la rose de Strauss. J’aime aussi 
des opéras aux histoires bien connues, puisque basées sur la mythologie : 
l’Orphée de Gluck, par exemple. Aucun effort à faire pour suivre l’histoire, je 
goûte ainsi plus facilement la musique. Lorsqu’il s’agit d’une histoire inédite, 
voilà qui m’est plus difficile. Et je n’aime pas forcément écouter chanter en 
français, car le texte prend alors trop de place.

Tout cela exerce une influence sur ce que je choisis de mettre en avant 
dans notre rayon de musique pour enfants. Je privilégie les musiques 
traditionnelles, qui sont authentiques dans la confrontation à l’altérité, à 
d’autres instruments, d’autres cultures, d’autres manières de chanter… Outre 
les beaux livres-CD de Didier jeunesse et les albums bien connus du Chant 
du monde, je recommande volontiers les disques de la série des « Rondes, 
comptines, berceuses » chez ARB Music : ne pas se fier aux couvertures 
catastrophiques, le répertoire et les enregistrements sont généralement de 
grande qualité !

P.A & M.G. : Avec la chanson, sommes-nous toujours dans la littérature ?
Tout dépend de la qualité des textes, évidemment. Passées les chansons 

d’Anne Sylvestre qui ont bercé mon enfance ou encore celles de Pierre Chêne, 
je connais très mal ce pan du répertoire de la musique pour enfants. Grâce 
à une cliente, j’ai récemment découvert l’excellent album d’Élise Caron, 
Chansons pour les petites oreilles. J’adore sinon les chansons de Vincent 
Malone, à l’humour volontiers scatologique et provocateur, toujours décalé, 
qui plaît généralement beaucoup aux enfants. Ses textes jouent volontiers 
aussi sur la langue française. Voir aussi sa série des « Contes mélangés », chez 
Naïve. Mais nous quittons là le domaine de la chanson… 

	
  

	
   	
   	
  



93

Le coin des libraires

Autres suggestions 
de Thomas Savary …

Et quelques propositions d’écoute :
 « Et les uns les autres parlaient, parlaient, parlaient de ce qu’ils 

jouaient / On n’entendait pas la musique » (Jacques PREVERT). Il 
me semblerait absurde, maintenant, de ne pas donner à écouter 
des musiques qui me tiennent à cœur. Dix œuvres, dix propositions. 
Un petit parcours chronologique, éminemment subjectif. La voix est 
mon instrument préféré : à l’exception de l’« intrus » d’Arvo Pärt, j’ai 
décidé d’emblée de ne retenir que des pièces vocales, essentiellement 
religieuses. Pour établir cette liste, j’ai exclu les œuvres dont je ne 
trouvais pas d’interprétation convaincante sur Youtube, parfois à mon 
grand regret. Je me suis par ailleurs interdit de convoquer deux fois 
le même compositeur (pour éviter de vous proposer au moins huit 
œuvres de Johann Sebastian Bach), et j’ai fini par me résoudre à exclure 
le Moyen Âge, même le grand Guillaume de Machaut, parce que je 
voulais me limiter à dix œuvres et qu’il m’était trop difficile de renoncer 
aux autres propositions. J’ai fait l’impasse sur la musique vocale allant 
de la mort de Bach à la première moitié du XXè — non qu’il n’y ait là 
foison de choses intéressantes, évidemment, mais pas au point de me 
transporter comme les morceaux proposés.
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1. Jean RICHAFORT
(vers 1480 – vers 1547). Requiem. Ensemble Huelgas (Paul van Nevel, dir.)
https://www.youtube.com/watch?v=MKBK6zox5xo

2. Nicholas LUDFORD 
(vers 1485 – vers 1557). Ave cuius conceptio. Chœur de New College Oxford 
(Edward Higginbottom, dir.)
https://www.youtube.com/watch?v=-6FIu_o4jHw

3. Thomas TALLIS 
(1505-1585). Audivi vocem de caelo. Solistes du chœur de New College Oxford 
(Edward Higginbottom, dir.)
https://www.youtube.com/watch?v=0UIbZCZafNE

4. Giaches de WERT 
(1535-1596). Vox in rama. Collegium Regale (Stephen Cleobury, dir.)
https://www.youtube.com/watch?v=s_j8bsHkA-A

5. Carlo GESUALDO 
(1566-1613). Mercè, grido piangendo. The Consort of Musicke (Anthony Rooley, 
dir.)
https://www.youtube.com/watch?v=ygLknOfKZQg

6. Heinrich SCHÜTZ 
(1585-1672). Was betrübst du dich, meine Seele. Solistes du Tölzer Knabenchor 
(Gerhard Schmidt-Gaden, dir.)
https://www.youtube.com/watch?v=drU0nHZgr5k

7. Guillaume-Gabriel NIVERS 
(1632-1714) et Marc-Antoine CHARPENTIER(1643-1704), Dominus illuminatio 
mea. Seminario musicale (Gérard Lesne, dir.)
https://www.youtube.com/watch?v=Au4WXKbY-6g

8. Johann Sebastian BACH 
(1685-1750). Messe en si mineur. Taverner Consort and Players (Andrew Parrott, 
dir.)
https://www.youtube.com/watch?v=9myyCGSkvfw

9. Arvo PÄRT
 (1935). Cantus in memoriam Benjamin Britten. Tapiola Sinfonietta (Juho 
Vartiainen, dir.)
https://www.youtube.com/watch?v=oMxN5q8HxfA

10. John TAVENER 
(1944-2013). Mother and Child. Ensemble vocal Tenebræ (Nigel Short, dir.)
https://www.youtube.com/watch?v=CztISPeAZdY

https://www.youtube.com/watch%3Fv%3D0UIbZCZafNE
https://www.youtube.com/watch%3Fv%3Ds_j8bsHkA-A
https://www.youtube.com/watch%3Fv%3DygLknOfKZQg%20
https://www.youtube.com/watch%3Fv%3DdrU0nHZgr5k%20
https://www.youtube.com/watch%3Fv%3DAu4WXKbY-6g%20
https://www.youtube.com/watch%3Fv%3D9myyCGSkvfw%20
https://www.youtube.com/watch%3Fv%3DoMxN5q8HxfA%20
https://www.youtube.com/watch%3Fv%3DCztISPeAZdY%20
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Les coups de coeur 
de Muriel

Les Romans
Alabama Blues
Auteur : Maryvonne Rippert
Oskar jeunesse
Roman à partir de 12 ans

Platine
Auteur : Vincent Brunner
Flammarion, Tribal - Juin 2014
Roman à partir de 13 ans

Louis Armstrong : le souffle du siècle
Auteur : Pierre Ducrozet
Illustrateur : Zaü
Editeur : Bulles de Savon ; Décembre 2012
Roman à partir de 12 ans

(Re)play
Auteur : Jean-Philippe Blondel
Actes Sud junior - Février 2011
Roman à partir de 15 ans

Le prince d’ébène
Auteur : Michel Honaker
Rageot, Romans - Septembre 2006
Roman à partir de 10 ans

Le violon maudit
Auteur : Michel Grimaud 
Illustrateur : Suppa
Gallimard Jeunesse, Folio junior – 2000
Roman à partir de 10 ans
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 Albums + CD
L’opéra volant
Auteur : Carl Norac
Illustrateur : Vanessa Hié
Rue du Monde, Vaste monde
Octobre 2014
Album à partir de 7 ans

Le chant de Colombine
Auteur et Illustrateur : Émilie Vast
MeMo (éditions), Tout petits MeMomes 
Octobre 2014
Album à partir de 3 ans

Monsieur Ravel, rêve 
sur l’île d’Insomnie
Auteur et Illustrateur : Frédéric Clément
Didier Jeunesse, Contes et Opéras 
Octobre 2013
Livre-audio à partir de 10 ans

C’est mon papa
Auteur et illustrateur : Sara
L’Art à la Page 
Février 2011
Album à partir de 5 ans

Les plus belles 
comptines de notre 
enfance des p’tits 
lascars
Auteur : Collectif
Didier Jeunesse, Petits Lascars - Avril 2013
Livre-audio à partir de 3 ans

Jean-Sébastien Bach
Auteur : Paule Du Bouchet
Illustrateur : Charlotte Voake
Gallimard Jeunesse, Découverte des 
musiciens Documentaire à partir de 6 ans

Diapason
Auteur  et illustrateur : Laëtitia Devernay
La Joie de Lire, Albums 
Octobre 2010
Album à partir de 6 ans

Un piano sur son dos
Auteur : Claude Clément
Illustrateur : Sylvie Serprix
Grasset Jeunesse,   - Octobre 2010
Album à partir de 6 ans

La Mélodie des tuyaux
Auteur et Illustrateur : Benjamin Lacombe
Seuil Jeunesse, Album 
Octobre 2009
Album à partir de 5 ans

Le piano rouge
Auteur : André Leblanc
Illustrateur : Barroux
Le Sorbier, Les ethniques 
Octobre 2008
Album à partir de 8 ans

LIBRAIRIE JEUNESSE PAPAGENO 
9 Rue St Herem

63000 Clermont-Ferrand
Tel. 04 73 90 68 81

Blog:  papageno/hautetfort.com
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Amour, gloire et poésie :
 la musique au cœur des mots

La musique et la littérature convolent en justes noces lorsqu’il s’agit de poésie. 
Non seulement parce que  la dimension phonique de la poésie témoigne de la 
relation originelle entre la poésie et la musique,  pas seulement, non plus,  parce 
que les  poèmes sont mis en musique… mais parce qu’ils offrent une véritable 
correspondance entre les sons, le rythmes et le mystère du sens.  Tristan Tzara 
avouait que la « pensée se faisait dans la bouche », c’est pourquoi la poésie devient 
facilement la musique des mots. A part ce poète exclusif qu’était André Breton, 
tous les poètes ont eu une proximité sensuelle et existentielle avec la musique. Si 
Boris Vian était un musicien confirmé, d’autres ont pu, comme Cocteau, collaborer 
avec des musiciens tel Satie.  La musique et la poésie partagent le même art de la 
suggestion et la même « correspondance mystérieuse entre Nature et imagination » 
comme l’avait ressenti Debussy après une représentation de Pélleas et Mélisande 
de Maeterlinck.

Voilà un florilège d’œuvres poétiques classé par éditeur :

On ne peut que trouver le bonheur de la grandeur chez l’éditeur Rue du 
Monde, lui-même poète, amoureux et défenseur de l’enfance et de la poésie.

Collections Enfance et Poésie  aux éditions Chez Gallimard Jeunesse
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La collection «Poèmes pour grandir» aux éditions du Cheyne

Collection Poésie Comptine chez Bayard jeunesse

La collection «Pommes, Pirates, Papillons» aux éditions Møtus

En vrac les nouveautés remarquées en 2014-2015
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Les conseils
de  P lumes d’ailes  et Mauvaises graines

Comment choisir un livre sonore ? A boire et à manger…

Les Livres-CD sont une véritable chance pour l’oreille et la langue. Mémorisation de 
formes syntaxiques, mémorisation du lexique, éveil de l’écoute, augmentation de la 
concentration. Dans une chambre d’enfant, dans la voiture, le son englobe le corps et 
laisse l’enfant s’ennuyer et jouer sa propre chorégraphie (dans sa chambre) et relire le 
paysage (dans la voiture). Cet apprentissage à l’écoute peut commencer très tôt et se 
prolonger à l’âge adulte avec  des romans à écouter en plus de la musique. 

Du coup, le marché du livre sonore prend de l’ampleur et semble devenir un produit de 
consommation comme un autre. Après avoir mis en son des classiques de la littérature 
accompagnés de bruitages plus ou moins réussis, après avoir usé jusqu’à la corde les 
hurlements de loups et les grincements de violoncelles, après avoir lavé et délavé 
l’écriture littéraire pour n’en garder que des bégaiements sans consistance, il semble 
difficile de faire son choix lorsque certains rayons de vendeurs de livres ressemblent plus 
au rayon conserves de la grande surface du coin.

D’abord, les semi-escroqueries :
Certains éditeurs utilisent la musique pour vendre deux produits pour justifier un prix 
plus qu’une démarche créative. D’autres se servent de l’aspect universel de la musique, 
de son aspect social pour élever des produits littéraires de mauvaise qualité. 
Séparés en deux mondes qui ne se parlent pas, le texte et la musique bredouillent de 
concert. La juxtaposition, loin de créer une connivence poétique, trompe le lecteur de 
manière sournoise.

Ensuite, les réussites :
Lorsqu’ au contraire la musique apparaît comme un thème authentique, qu’il soit essentiel 
ou secondaire, le récit peut prendre son envol et l’album tenir sa promesse. La qualité du 
texte, l’intention narrative et poétique s’associent à une qualité dans la composition ET 
l’interprétation. Là, l’alchimie a lieu. Il faut pour les albums ajouter la qualité graphique 
qui doit « composer » visuellement avec le sonore et le récit. 

Michel Tournier avait conseillé à des élèves un jour d’avril 1997 ( on va dire pluvieux, un 
mercredi pluvieux !) : 
«  Lisez, lisez, lisez, ça rend heureux et intelligent ! » 

Il a raison.
En plus, si possible 

« Ecoutez, écoutez, écoutez, cela rend aussi heureux et intelligent ! »

Alors, pour compléter les œuvres présentées et/ou déjà conseillées, par les rédacteurs 
et les libraires,  voilà quelques possibilités de lectures et d’écoutes parmi des œuvres 
passées et récentes. Bien sûr, nous ne sommes pas exhaustifs,  après tout on n’a que 
deux oreilles, et une bouche. Même le cyclope…

Pour la p erception et la puissance 
musicale
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Pour la p erception et la puissance 
musicale

Carl Norac raconte les pérégrinations d’Erik Satie, compositeur « gymnopédiste 

phonométrographe huluberluesque et philophone ». Portant sa pauvreté comme une 

fleur à la boutonnière et sa musique comme un parapluie un jour de grand soleil, le 

personnage dessiné par Elodie Nouhen, nargue les moqueurs et va et vient entre notes 

et causeries avec les nuages. Texte poétique et surréaliste remarquablement bien lu 

par François Morel. La musique d’Erik Satie d’une mélancolie universelle ou d’une 

espièglerie internationale prend une véritable place, elle n’est ni un prétexte, ni un 

passage. De beaux et bons moments d’écoute.	

(50 pages ; Didier Jeunesse (22 mars 2006) ;  27,5 x 1,1 x 27 cm ; 23,80 euros)

Sur l’île d’insomnie, Ravel rêve. Ou Revel rave. Comme on veut. Mais enfin, il a sommeil. 

Quête du temps et quête musicale, sur son piano à vapeur, Ravel part. Ce livre présente 

sous le couvert d’un conte somatique, des bribes de vie et des bribes de notes de 

Ravel. Quand on aime ce compositeur, on est ravi.  On ne reprochera pas le mimétisme 

attendu du piano sur le fil de l’eau, ni les musiques d’insectes quand il y a des insectes, 

des rainettes quand il y a des rainettes… Frédéric Clément, écrit, illustre, raconte… 

Il compose alors une histoire avec la sienne, son interprétation plastique subjugue. 

Surréalisme, symbolisme évoquent un univers qu’Emir Kusturica ne renierait pas. Le 

récit tente une épistémologie magique du temps. Il y a plus de Clément que de Ravel 

dans ce livre, et ce n’est pas plus mal. 

(48 pages ; Didier Jeunesse (25 septembre 2013) ; 27 x 1 x 27 cm ; 23, 80 euros)
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Pour  entrer  en  littérature par la musique
Les puristes regretteront peut-être l’interprétation chevelue des 4 barbus qui fleurait 

bon les années cinquante… Pourtant, comme c’est la seule version disponible sous ce 

format, on appréciera les aventures d’Anatole, de Célestin, de Berthe, de Suzanne 

qui , chacun avec sa lettre, suit le rythme d’une comptine sonore et facilement mémorisée 

par les enfants. Les illustrations un peu moyenâgeuses de Tomi Ungerer peuvent aussi 

perturber un œil classique habitué aux couleurs primaires et chatoyantes du rayon jouet 

d’une grande surface… Mais enfin, les 26 chansonnettes de Boris Vian résonnent de 

modernité, d’évidente drôlerie et ça, c’est indémodable ! 

(40 pages ; Formulette production (1 octobre 2011) ; 27,5 x 1 x 21,5 cm ; 19,90 euros)

Colombine est amoureuse, amoureuse de Pierrot. Pour le charmer, chaque soir, elle 

imite les autres oiseaux, mais Pierrot reste insensible aux bruits de la nuit, il contemple 

la lune. Jusqu’à ce que Colombine sache combiner les notes entre elles… Paraît qu’ils 

roucoulent toujours... Emilie Vast propose un graphisme élégant, tout en contraste et en 

finesse. Elle dédie son livre « à la joie qu’apporte la musique… » ; l’expérience visuelle 

et tactile du livre (douceur et grain du papier) suit la quête amoureuse et musicale et 

apporte sans conteste une tendresse innocente et pure.

(40 pages ; Editions MeMo (21 octobre 2014) ;  23,2 x 1,3 x 20,9 cm ; 14 euros)

Lalie est une petite fille créative qui part faire quelques emplettes : chocolat, poire et 

cannelle. Elle a un grand projet… culinaire. Mais pour arriver au bout de sa liste de 

courses, il faudra affronter un loup (celui du palier), un éléphant, un drôle de monstre 

empaillé et j’en passe. Heureusement, Lalie comme toutes les petites filles courageuses 

a un truc : elle invente une chanson pour tous les moments de la vie (surtout quand elle 

a peur)… 

Le lecteur, comme dans les nouvelles fantastiques, ne sait si les monstres convoqués par 

Lalie sont réels ou non, il fredonne avec elle les chansons en se gargarisant des rimes et 

des bons mots de cette escapade pas comme les autres.

Un album drôle, intelligent, et riche d’inventivité.

(24 pages ; L’Atelier du Poisson Soluble (15 octobre 2010) ; 21 x 0,5 x 29 cm ; 15 euros)
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Dans ce roman, Paule du Bouchet, philosophe de formation, professeur et pianiste 

de jazz, raconte comment une adolescente peut devenir, elle seule, grâce à son don, 

la lumière d’une famille, d’un peuple. Dans la Pologne occupée par les Allemands, la 

famille juive est saisie, déportée dans le ghetto de Varsovie. La petite Lula, surnommée 

Luna, chante de cette voix de miel qui ravit son père, la grand-mère Ewa en est si fière…

L’enfer de la déportation porté par une histoire poignante à laquelle les adolescents ne 

pourraient être insensibles. 

La musique « un cri qui vient de l’intérieur » chantait Lavilliers. Elle est aussi parfois le 

seul cri que l’on puisse faire entendre.

(Roman 272 pages; Gallimard jeunesse( janvier 2008) ; 9,5O euros)

Le Rat musicien joue de la contrebasse, seul. Cette solitude lui pèse, être un rat lui pèse 

aussi. Ce qu’il aimerait, c’est rencontrer Saint Saëns. Celui-là même qui a mis les animaux 

en musique. Sa quête aussi inaccessible que l’étoile de Jacques Brel, est figurée par 

d’immenses collages de papier déchiré où se perdent quelques mots. L’expressivité 

de l’histoire tient aux lignes –musicales- de ces aplats colorés. Un cercle orangé où 

se découpe la silhouette du rat quand il est dans les égouts. L’escalier en colimaçon 

représente la quête infinie de l’animal. 

Sara raconte ainsi, la possible légèreté du rat, et la possible rencontre entre un pianiste, 

et un joueur de contrebasse : entre eux s’étendent des lignes de partitions et des notes 

de musique.

(30 pages ; Circonflexe (13 octobre 2000) ; 28,9 x 1 x 22,1 cm ; 13,90 euros)

Dessins comme pochés dans un sirop à la cannelle, musiciens comme sortis d’un chapeau 

de magicien, et les habitants d’un petit village tranquille se retrouvent à farandoler dans 

un triptyque de folie dansante. Réjouissant et réconfortant. On conseille : Matin, midi et 

soir, un petit coup de fanfare.

(28 pages ; Editions Sarbacane (7 mai 2014) ; 30,3 x 1,1 x 20,3 cm ; 14,90 euros)

L’histoire est belle, édifiante, symbolique : dans une famille pauvre,  à sa naissance, 

Oycher reçoit un cadeau dans une étrange boîte sombre qu’il est interdit d’ouvrir… 

jusqu’à ce que l’enfant ait trois ans. Les théories vont bon train, on espère un magot, 

on craint une malédiction mais le véritable trésor est en devenir et ne tient qu’à Oycher. 

L’histoire, un conte juif, glisse comme un loukoum sépharade dans la bouche. Les 

intermèdes musicaux, partitas de Bach et violon yiddish complètent l’atmosphère clair-

obscur de Chen Jiang Hong. Susie Morgenstern signe là un bel album. Un bémol, un 

dièse comme on voudra : l’accent vachement américain de Susie, mais bon, c’est fait 

maison.

(33 pages ; Actes Sud Junior (7 novembre 2008) ; 29 x 0,6 x 22,5 cm ; 19,80 euros)

Bonne idée mais mise en musique parfois discutable, dans la nuit de l’hiver, sur un air 

de bossa nova. Fallait oser, finalement pas pire que la version sautillante des Frères 

Jacques… Polyphonie très classique avec une soprano qui manque de rondeur (de voix).

(CD, Enfances et musiques, (octobre 2009), 19,90 euros, à partir de trois ans) 
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Pour la drôlerie du rapport 
musique et p ersonnage

Le pitch ne manque pas de piquant, un Martien observe la Terre et exécute un 

tour du monde sonore sur terre. L’histoire est un peu bavarde et confuse : propos 

anthropologique, écologique, social…  On ne peut pas tout dire dans un album. Bonnes 

intentions, bons sentiments, bon voyage… ambiance sonore plus que musique, fourre-

tout plus qu’initiation, la bonne idée se perd dans la voix fraîche et presque trop jeune 

de la récitante. Les illustrations sont touffues mais plutôt plaisantes (elles auraient été 

mises sans doute davantage en valeur sur un grand format). Un mic-mac à démêler, mais 

pourquoi pas, si on est plusieurs à tirer un fil ?

(31 pages ; Les Editions des Braques (5 mai 2011) 21,4 x 0,9 x 21,3 cm , 18,30 euros.)

L’idée est plutôt drôle : un canard qui veut se rendre à New York. Pourquoi pas ? Grâce à  

Big Betty, il va transformer son voyage en tournée. Les dessins proposent quelques belles 

trouvailles colorées, les chansons « séparées » sur un CD, proposent quelques titres 

aux paroles et musiques un peu insipides. On retiendra le charmant bal des alligators, 

l’opéra (amusant) des limaces et la chanson du gros ours où le refrain ressemble à des 

vocalises. On a du mal à faire le lien entre l’histoire et la musique mais l’ensemble est 

suffisamment répétitif pour rester dans l’oreille comme un parfum fleuri mais entêtant.

(40 pages, La Montagne Secrète (2 octobre 2010) ; 19,50 euros)

Il existe même une application pour Ipad, pour les amateurs de gadget  sur le site La Montagne secrète

Cet album est un vrai petit bonheur : Pierre Delye raconte les aventures rythmées et 

malicieuses de P’tit bonhomme. Le récit comme un relais aux jeux olympiques passe la 

main à la musique qui accompagne avec légèreté ce chouette personnage. Les enfants 

en raffolent, ils en redemandent. Servez-les !

(72 pages ; Didier Jeunesse (26 janvier 2011) ; 22,5 x 1,2 x 24 cm ; 22,80 euros)
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Archi connu le texte de Collodi se travestit de texte en films, de films en textes de manière 

plus ou moins réussie. Ici, c’est Michael Londsdale qui raconte d’une voix murmurée. 

Aldebert qui chante allégrement le générique. Une chanson assez drôle « Mon petit 

doigt m’a dit »  avec un refrain qui sonne comme un texte de Zazie. Assez inégal, le texte 

est adapté de Carlo Collodi et essuie quelques longueurs tandis que les illustrations 

d’Anne-Cécile Boutard manquent de rythme dans leur mise en page.  Il s’agit d’une 

version sonore du conte plus qu’un conte musical. Lorsque le texte signale un rire, on 

entend un rire. La musique tient plus du bruitage que d’une véritable composition. Ceci 

dit, les enfants écoutent l’histoire en jouant aux dominos sur un tapis épais, un tapis 

italien. Alors, ça va.

(36 pages ; Formulette production (1 juin 2012) ;28 x 1 x 30 cm ; 29 ,80 euros)

Bernard Friot est un auteur fantaisiste et fétiche, il sait créer des situations extraordinaires 

dans le quotidien et faire rêver avec pas grand-chose. Nous sommes dans une chambre 

d’enfant. Anna et Léo s’ennuient. Quand un ours -qui sort de l’armoire évidemment- 

s’adresse à eux. Le bestiaire ludique s’anime et le conte se déroule avec des intermèdes 

musicaux qui rythment comme les claquements de portes dans un vaudeville, les entrées 

et sorties des personnages. Les enfants s’amusent, dansent et rient de cette histoire. 

Ensuite, il ne faut pas s’étonner d’entendre tous leurs jouets parler et chanter – mais ne 

le faisaient-ils pas déjà ?

(32 pages, édition Actes Sud Junior  (septembre 2012 ), 21,2 x 1,3 x 21,2 cm ; 19,00 euros)

Olaf le géant mélomane ou l’étonnante histoire d’une solitude comblée par la musique. 

Le personnage pataud et tenace, tente, malgré sa rude apparence de chercher auprès 

des autres le partage de la musique. Les éditions Benjamin média, qui s’adressent aux 

malvoyants, offrent un bel album-CD pour tous. La morale est simple : on n’a rien sans 

rien. Même le géant doit faire des efforts pour pouvoir être bercé par le blues…

(48 pages, Benjaminmedia, 17 septembre 2012, 21 x 21 cm ; 21,50 euros)
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Le récit a été adapté par Jean-Pierre Kerloc’h et illustré par Olivier Desvaux.  La 

récitante, Nathalie Dessay, crédible, raconte avec juste ce qu’il faut d’engagement sur 

les envolées –lyriques forcément- des violons. Le point fort de cette version, ce sont les 

chants originaux du film. En intermède et en langue originale les morceaux résonnent 

de ces accords désormais célèbres, les notes tenues de Judy Garland deviennent des 

éléments du décor fantasque du conte – à moins d’être anglophone… Les illustrations 

sont surprenantes de simplicité, on aime les roses trémières qui encadrent la maison 

retournée ou les effets d’ombres des personnages perchés dans la nuit. Le visage de 

Dorothée a des faux airs de Martine avec des cheveux longs…

(56 pages, Didier Jeunesse (24 septembre 2014), 27,2 x 1 x 27,2 cm, 23,80 euros)

La réussite de ce livre CD tient au choix des contes et à leur diction par un authentique 

conteur. Ce sont des récits d’Orient, dont la mise en musique est authentique (sans 

ce faux exotisme habituel qui ferait rugir Lévi-Strauss depuis l’au-delà.) Par ailleurs, la 

collection fait le choix risqué, mais pertinent, de choisir des récits sans les édulcorer. 

Sans mièvrerie, le conteur glace, grise, capte l’auditeur et réussit ce que font les contes 

depuis toujours : ils enchantent et terrifient. Un bémol, les illustrations plaisantes, 

manquent peut-être de complexité, de finesse à l’instar des textes et de la mise en son.

(64 pages, Editions Milan (7 septembre 2006), 25 x 1,1 x 26 cm, 16, 50 euros)

Le coin des libraires

Pour l’histoire et les choix 
musicaux
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Pour la poésie et le silence 

Pour l’humour farouche et la b eauté espiègle

Verlainien, Le parapluie jaune est un album sans parole. La petite musique accompagne 

l’ouvrage sous la forme d’un CD. Variations au piano, les notes figurent une déambulation 

qui peut se lire, se danser et même se mimer. Dans cette « histoire poétique », le 

parapluie jaune entame un cheminement dans la ville, d’autres parapluies colorés 

le rejoignent pour finalement former un groupe multicolore. Le regard du lecteur 

surplombe les parapluies et ce n’est que dans les dernières images que l’on découvre 

le visage d’enfants se rendant à l’école. 

Les illustrations de Ryu Jae-Soo frappent par leur luminosité : dans la ville, à travers les 

obstacles, les parapluies de couleurs se moquent de la grisaille et de la morosité du 

bitume. 

Le rythme et la légèreté des mélodies au piano accompagnent aussi une enfant qui a 

fini de lire et qui veut jouer.

(27,6cm  x 22,8 cm ; Mijade (novembre 2008) 11 euros ; à partir de 3 ans.)

La java martienne est une chanson de Boris Vian, un de ceux qui se trouvent au cœur 

de l’intersection entre la littérature et la musique. Ecrivain, poète, chansonnier, musicien 

de jazz, chanteur… La chanson, art mineur pour certains mais écriture en majesté pour 

d’autres. La musique résonne sans CD, les vers courent et virevoltent sous et sur les 

dessins extraordinaires de Mirjana Farkas. Bleu Blanc et Rouge, la java des amoureux, 

un joli petit bijou qui donne vraiment envie d’écouter la chanson… au risque d’être 

surpris !

 (40 pages , L’Atelier du Poisson Soluble (12 septembre 2012) ,27,8 x 1 x 18,3 cm, 15 euros.

Le coin des libraires
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Pour  l’altérité  et  la valeur 
sociale  et  historique

«Halb»  en allemand, c’est la moitié. Et si certains ont perdu le do ou le fa de leur 

clarinette, la grand-mère Baka, qui sent ses jours se raccourcir, a perdu la moitié d’un 

air de musique. Un air important car il est le leg qu’elle veut transmettre à sa petite fille. 

Elsa Zylberstein lit avec une délicieuse voix susurrée. Le texte est dit sur des rythmiques, 

des airs d’accordéon, de clarinettes...

Les airs yiddish sonnent avec entrain comme promesse de lendemains forcément 

heureux : suffit de « choper une mélodie par les oreilles ! »

(36 pages, Les Editions des Braques (18 avril 2014), 21,4 x 0,9 x 21,2 cm, 18, 30 euros)

Toujours de Mestron, ce génie musicien et écrivain. Qui écrit sur la musique, sans arrêt, 

comme s’il cherchait à lui rendre justice, elle qui se passe pourtant si bien des mots !  

Détrompons-nous, dans ces récits, un violoncelle, un fils naturel et un fusil racontent 

la guerre. Un instrument de musique, un enfant et une arme se retrouvent dans une 

polyphonie inattendue, grinçante mais pas désespérée. Car même lorsque le poilu 

meurt, la musique reste…

(85 pages, Syros Jeunesse (16 janvier 2014)  18 x 0,9 x 12,1 cm,6,30 euros)

Le didgeridoo est un instrument de musique à vent de la famille des cuivres. Mais 

quand on sait cela, on ne sait rien.  A l’origine du monde, les hommes marchent à 

quatre pattes, car l’espace entre le ciel et la terre ne leur permet pas de se relever. 

C’est un jeune aborigène qui va offrir aux hommes l’occasion de se tenir debout; il 

n’y a pas que les pianos qui possèdent ce pouvoir, celui de redresser les hommes face 

aux éléments.  Blanc, orangé et bleu nuit, le monde de cet album raconte plus qu’une 

histoire, il exprime ce que la musique peut être au monde : une formidable occasion de 

le changer. 

(32 pages, Les Fourmis rouges (18 septembre 2014), 32,7 x 1 x 24,6 cm, 16,50 euros)
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Petit ouvrage sans prétention qui raconte l’histoire drôle et poétique d’un ouistiti qui 

a le vertige, dommage, dans une famille qui se balance du matin au soir de branches 

en branches… Le récit initiatique de ce ouistiti est raconté comme dans une comédie 

musicale en alternant texte et chanson. Sans niaiserie aucune, l’histoire des animaux 

qui essaient de monter un cirque pour donner l’occasion à Oscar de trouver sa vocation 

entraîne par les chansons simples et bien orchestrées.  Le refrain du cirque Grosso Modo 

reste longtemps dans les esprits…

(30 pages, éditeur : Dominique et Compagnie (23 novembre 2006), 24 x 1 x 23,5 cm, 19 euros)

La petite fugue des animaux est une très modeste variation sur le modèle des musiciens 

de Brême. Les animaux de la ferme veulent chanter de l’opéra et se lancent alors dans 

un périple pour accomplir leur rêve. Chantal Grimm accomplit là son ouvrage comme un 

artisan dans sa boutique. Les chansons sont gaies et facilement reprises par les enfants, 

l’histoire simple rocaille de… simplicité. Les illustrations… illustrent. Bref, on ne trompe 

pas son monde, un petit plaisir pas prétentieux. Parfois donné en spectacle dans les 

crèches ou les écoles avec des peluches…

(42 pages, édition Archipel, 3 novembre 2010, 23,85 euros)

Cet opéra sans prétention est plutôt un conte en chansons. Des textes très accessibles, 

une histoire de marin d’eau douce et de véritable héros de la mer. Les chansons 

monodiques sont entraînantes et le récit coloré par une philosophie écologiste, plaisent 

aux enfants. Mais bon, y a pas plus d’opéra que de «beurre en broche»…

48 pages, Editions Flammarion (20 février 2007) , 28,5 x 0,9 x 24,5 cm, 39 euros)

Pour la légèreté du rythme et du thème

Le coin des libraires
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Pour  la majesté  et  la 
création musicale et littéraire

Ce long conte évoque la quête initiatique de Zadim à la recherche d’un remède pour 

guérir son père le sorcier Séléné, frappé d’insomnie. Conté par la voix chaude (avec un 

léger écho) de Landy Andriamboavonjy. Zadim croise des créatures qui lui parlent ou,  

comme la fleur à trois têtes, entonnent une berceuse à trois voix. L’histoire captive et la 

tension narrative, ainsi que les chants, accompagnent le lecteur/auditeur. Les ambiances 

sonores s’enchaînent sans imitation trop lourde. Un second CD propose des berceuses 

du monde entier. Les illustrations, un tantinet baroques, de Charlotte Gastaut évoquent 

des paysages festonnés de dorures et des personnages aux yeux immenses qui font 

de ce livre une œuvre totale. Ce qui explique qu’il est souvent repris pour être mis en 

scène.

(48 pages,  Editions Milan (5 octobre 2011),  32,5 x 1,3 x 24,7 cm, 19,50 euros)

Ce conte relie la musique à son essence première : la question du temps et du pouvoir. 

Un despote veut la toute puissance sur ses sujets, c’est un luthier  qui lui offre une 

solution par le biais d’un métronome capable d’arrêter le temps. Fable sur le temps, 

sur le pouvoir, Christian Grenier, habitué aux textes de S.F. rédige un texte exigeant 

admirablement illustré par François Schmidt. Gravures ciselées à la patte de mouche,  

dessins vertigineux par leur perspective et leur minutie, l’intention représentative tient 

autant de l’encyclopédique que du poétique et donne toute la hauteur à cet album aux 

dimensions physiques inattendues.

(36 pages, Edition de l’Atelier du Poisson soluble, mars 2003, 14 euros)

	
  

Pour la richesse du récit et la pureté des 
illustrations

Pour la p erception et la puissance 
musicale
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Pour la p erception et la puissance 
musicale

Un polar au chœur de l’orchestre ? C’est fait. Le compositeur est mort, il faut retrouver 

le coupable et l’ouvrage propose les interrogatoires incroyables des instruments. 

L’inspecteur questionne vertement les cuivres, puis les trompettes (arrogantes et 

vulgaires), les altos mélancoliques et presque dépressifs… C’est véritablement bien 

fait. La découverte de la musique symphonique sur un mode humoristique, avec une 

pointe de suspense, est réussie. Pépito Matéo lit avec jubilation et une énergie qui nous 

traversent. On adore le tuba vieux garçon qui boit du thé avec sa concierge !

Bref, c’est inventif, pédagogiquement intelligent et drôle ! 

(Didier Jeunesse, 9 octobre 2014, 27.2 x 27.1 cm , 23,80 euros)

La collection Gallimard Jeunesse propose une collection pédagogique pour faire 

découvrir la musique, les instruments, toutes les musiques du monde. L’intention est 

louable et la facture de ces albums est de bonne qualité. Mais il nous semble que cette 

collection a besoin d’un média supplémentaire pour être pleinement appréciée. Les 

histoires ne sont pas suffisamment construites pour créer une tension narrative qui 

pousserait à  l’écoute des morceaux, tandis que la musique est exposée dans une 

intention démonstrative plus qu’esthétique. (Essayez de trouver un lien entre le hérisson 

et le violon – à part la rime…) Cependant, la découverte de la musique avec un parent, 

un enseignant, grâce à cette collection, touche son but. On écoute, on commente, on 

interroge. Et l’on fait le va-et-vient entre les différentes plages du CD. Les playlists sont 

bien choisies mais là encore, la découverte est plus technique qu’esthétique.

L’objectif est de donner  envie de jouer d’un instrument, il nous semble que cette 

collection  aide à saisir les sons et leur technicité de manière légère et efficace. 

(32 pages, Gallimard Jeunesse Musique (7 juin 2007) , 21,5 x 0,9 x 18,5 cm , 15,90 euros)
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Pour la récréation et l’air de 
la chanson

Une nouvelle série d’ouvrages en carton épais pour les tout-petits, des 

comptines revues et corrigées avec humour et créativité. A nous de 

reprendre l’air des comptines en nous esclaffant des écarts par rapport 

aux originaux.

Un brin naïf et simpliste, mais tout à fait adapté à des moments de 

chants en petits groupes.

Une petite préférence pour Mon âne  de Claire Frossard. Adorable 

animal, coiffé par une araignée, équipé de lunettes par une taupe… 

la lapine lui offre des boucles d’oreilles, la marmotte une tasse de 

chocolat, la petite souris une brosse à dents… Et à la fin, pour remercier 

tout ce beau monde bien fatigué, l’âne les transporte dans sa charrette 

« sur ses souliers lilas, la, la… »

Il en existe toute une collection, pour tous les goûts, tant qu’on a l’air 

de la chanson…

(une vingtaine de pages, chez Casterman, août 2014, 9,95 euros)
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Plumes d’ailes

Pour respecter la génèse, Griffe de Phoenix

Pour respecter la saison, des Feuillantines à l’Effeuillage

Pour la gourmandise, Feuilleté de mots ou Millefeuilles

Pour tout dire sans maux dire, Atout lire

Entre les lignes c’est déjà lu, mais Infinilignes...

Tous les points sont pris même les trois petits 

comme disent les enfants 

en pensant aux cailloux blancs de l’Encre bleue

Pour écrire l’histoire de Crocolivre et du Chat pitre qui regardent 

s’envoler Lirondelle 

Pour mettre Les Mots Envie et les mots au cœur 

Les mots en Chœur pour la musique

Encre toi et moi, c’est un livre-toit

Et pour Des livres et nous du Papier de soi

Il manque la signature, tu voulais de l’antique

Tite-Live

Mais c’est un faux

Au présent 

c’est titres-livres

Marie Agullo
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