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Objectifs  
- Développer une approche interdisciplinaire pour l’étude du timbre et de l’orchestration, ainsi qu’une 
réflexion approfondie sur les phénomènes acoustiques et perceptifs qui sous-tendent leur application à la 
composition, l’interprétation et l’analyse d’œuvres contemporaines ; 
- Découvrir comment l'art de l’orchestration s'applique à toute création musicale, qu’elle soit instrumentale, 
numérique ou mixte, et non seulement à l'orchestre ou aux grands ensembles ; 
- Favoriser la collaboration entre les étudiant·es des cycles supérieurs en composition et création 
sonore, en interprétation et en musicologie et les amener à formuler conjointement des problématiques de 
recherche-création concrètes ; 
- Aborder l’intégration de nouveaux outils d’orchestration assistée par ordinateur et d’analyse de 
l’orchestration ; 
- Se doter de méthodes et d’outils pour la documentation du processus de création du point de vue des 
compositeurs.trices et des interprètes ; 
- Aborder la musique mixte sous l’angle spécifique de l’orchestration et des relations entre timbres et 
techniques audionumériques ; 
- Se familiariser avec des approches extra-occidentales du timbre et de l’orchestration. 
 
À qui s’adresse ce séminaire  
Le séminaire s’adresse ainsi aux étudiant.es des cycles supérieurs en composition et création sonore, en 
interprétation (instrument ou voix), et aussi en musicologie et d’autres disciplines connexes comme la psychologie 
ou les sciences de l’information. Les étudiant.es en composition et en interprétation seront amenés à collaborer 
pour créer de nouvelles œuvres, dès la phase de conceptualisation. Les interprètes seront engagés de façon 
dynamique et interactive dans le processus créatif menant à la réalisation des œuvres. Une attention particulière 
sera portée à la communication des objectifs d’orchestration des compositeurs.trices dans le cadre de laboratoires 
et d’entretiens, et Les étudiant.es en musicologie pourront participer à la documentation et à l’analyse des 
processus de création et/ou mener un projet de recherche en lien avec la thématique du séminaire. Les étudiant.es 
du secteur des musiques numériques pourront contribuer aux projets du séminaire de différentes manières:  
• à titre de compositeur-rice : bien qu’il s’agira de composer pour des ensembles instrumentaux, différents types 

de notation (ex: Lasse Thoresen) et d’approches compositionnelles pourront être adoptées; 
• à titre de réalisateur-rice en informatique musicale (RIM) : en collaborant avec un-e collègue en composition 

instrumentale pour la réalisation des outils de traitement; 
• à titre de musicien électronique live (MEL) : en prenant en charge l’interprétation du volet électronique de 

certaines pièces; 
• à titre de musicologue numérique : pour la documentation des processus de création (incluant la captation 

audiovisuelle, et l’analyse qualitative des échanges à l’aide d’outils informatiques tels que NVivo) et pour 
l’analyse d’œuvres instrumentales et mixtes mettant l’accent sur le timbre, et de manière plus générale, la 
dimension sonore des œuvres. 

 
Contexte 
La Faculté de musique de l’Université de Montréal participe, depuis 2018, au partenariat de recherche international 
ACTOR (Analysis, Creation and Teaching of ORchestration) – https://www.actorproject.org, initié par Stephen 
McAdams à l’Université McGill, qui rassemble 13 institutions académiques et 8 partenaires privés. Ce partenariat 
cherche à explorer et à développer de nouvelles approches liées à la pédagogie, l’analyse et l’étude du timbre et 
de l’orchestration. L'orchestration est comprise dans son sens le plus large : sélection, combinaison et 
juxtaposition de sons pour atteindre un effet sonore spécifique. ACTOR vise à transformer la pédagogie musicale 
en y intégrant des méthodes d’analyse novatrices axées sur le son et pouvant être appliquées à la musique écrite 
et non-écrite. Le partenariat soutient différents projets interdisciplinaires et interuniversitaires, dont le projet 
d’Ensemble de recherche en orchestration contemporaine (EROC) rassemblant des étudiant.es des cycles 
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supérieurs en composition et en interprétation qui collaborent de manière interactive pour concevoir et résoudre 
des problèmes liés à l'orchestration de l’ensemble. Le présent séminaire se situe ainsi dans la continuité de la 
troisième édition du projet EROC qui s’est déroulée en 2022-2023 à la Faculté de musique de l’Université de 
Montréal, incluant pour la première fois un volet mixte et électronique. 
 
Retombées anticipées  
Malgré les avancées considérables dans notre compréhension du timbre depuis plusieurs décennies (analyse, 
synthèse sonore, acoustique, psychoacoustique) nous retrouvons très peu de ces connaissances dans le corpus 
théorique traditionnel en orchestration. Le séminaire permettra d'explorer et d'étudier de plus près les stratégies 
compositionnelles en orchestration contemporaine, les défis en interprétation de ces concepts et, finalement, de 
partager cette collecte d'information à un regroupement international de chercheurs et de chercheurs-créateurs. 
 
Formule pédagogique 
Le séminaire se déroule en 3 phases :  
- Phase d’introduction : Les 10 premières séances du séminaire permettront d’établir un cadre conceptuel 

préliminaire pour structurer les objectifs de la recherche-création. Les travaux demandés et l’évaluation 
dépendront du rôle joué par l’étudiant.e au sein du séminaire.  

- Phase d'exploration et de résolution de problèmes : Les compositeurs·trices et les interprètes 
expérimentent de façon interactive pour le développement d'idées musicales et des notations appropriées. 
NB: Des enregistrements vidéo des ateliers et des entrevues avec les participants seront réalisés afin de 
documenter les processus de recherche-création. Les résultats seront éventuellement diffusés, entre autres, 
sur le site web du projet ACTOR.   

- Phase de réalisation et de diffusion : finalisation, répétition et interprétation en concert  
 
Sujets abordés (à titre indicatif) 
1) Présentation du partenariat ACTOR et des projets EROC|CORE 1, 2 et 3  
2) Introduction à l’acoustique et à la psychoacoustique du son instrumental 
3) Perception et sémantique du timbre instrumental et vocal 
4) Notation graphique et modes de jeu en musique contemporaine 
5) Perspectives inter-culturelles et trans-culturelles sur la technique instrumentale et l’orchestration  
6) Analyse de la scène auditive et taxonomie des effets orchestraux (TOGE) 
7) Analyse perceptive et sonologie auditive 
8) Analyse des relations entre timbre/orchestration - discours/forme musicale  
9) Enjeux discursifs de l’instrumentation et de l’orchestration dans le contexte des musiques mixtes; 
10) Démarches et approches de la recherche-création en composition et interprétation contemporaine 
 
Travaux et évaluation (à titre indicatif) 
- Mini-tests en ligne  
- Présentations en classe  
- Participation aux ateliers 
- Travail nº1 

o (interprétation) : établir une bibliographie commentée sur les modes de jeu contemporain et une sélection 
d’œuvres contemporaines qui illustrent le traitement spécifique d’un instrument. 

o (composition) : identifier des œuvres instrumentales ou mixtes (selon la nature du projet de création) qui 
pourraient être des sources d’inspiration, sur le plan théorique, technique et artistique, et expliquer le choix des 
œuvres en lien avec le projet de création. 

o (musicologie) : un résumé de lecture(s) en lien avec les aspects théoriques du projet de recherche 
- Travail nº2 : plan de recherche / recherche-création (incluant un calendrier de travail)   
- Travail nº3 : rapport-synthèse  

o (interprétation) : Participation aux laboratoires et ateliers 
Tenue d’un journal de bord et rédaction d’un rapport final 

o (composition) :  
Création d’une œuvre instrumentale ou mixte en collaboration avec les interprètes du séminaire 
Tenue d’un journal de bord et rédaction d’un rapport final 

o (musicologie) : 
Documentation et analyse des processus de création et des œuvres composées 
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