
Travailler la sonorité – Grave forte / Aigu piano

Grave Forte

Ici, on se concentre sur le registre grave en forte. Comme pour le registre aigu, on examine les trois 
éléments clés du timbre :

• La pression de l’air (soutien abdominal)

• La vitesse de l’air

• Le volume d’air

À cela s’ajoutent des éléments « matériels » comme l’embouchure et l’articulation (voir la section 
sur le registre aigu pour plus de détails).

mage générale de l’air en registre grave Une comparaison courante et utile :

• Registre aigu : soufflez comme pour refroidir une soupe (air rapide)

• Registre grave : soufflez comme pour vous réchauffer les mains en hiver (air lent et chaud)

Dans le grave, l’air est naturellement plus lent, et souvent plus modéré en volume. Le soutien 
abdominal reste essentiel — non pas pour augmenter la pression comme dans l’aigu, mais pour 
stabiliser et éviter que l’air ne s’échappe trop vite.

Embouchure dans le grave Une embouchure détendue est essentielle. Beaucoup de flûtistes 
cherchent à « aider » le son en tirant sur les lèvres, ce qui le détériore souvent. Même en forte, les 
lèvres doivent rester ouvertes et souples — pensez à une embouchure « molle », jamais tendue.

Articulation dans le grave L’articulation est ici plus douce, utilisant non seulement la pointe de la 
langue, mais toute sa surface, dans un contact souple. Imaginez la sensation d’une langue brûlée — 
vous ne pouvez pas bien parler et prononcez « ah-fii ah-fii » au lieu de « ah-tsui ». C’est ce contact 
flou et doux qu’on recherche.

Comme l’air est plus lent et moins pressurisé dans ce registre, l’articulation doit s’adapter à ce flux : 
douce et sans intrusivité.

Résonance corporelle Comme dans le chant, la résonance interne est cruciale. Dans le registre 
grave, visez une résonance thoracique — comme quand vous parlez avec une voix grave. 



Essayez de produire votre note vocale la plus grave et sentez la vibration dans votre sternum. Les 
chanteurs ténors ou barytons ouvrent souvent la mâchoire et résonnent par la gorge, la poitrine, 
voire plus bas. Faites de même à la flûte : imaginez que le son vibre à l’intérieur de vous.

.

Grave Forte – « Espressivo » et expressif

Forte signifie plus de volume d’air, pas nécessairement plus de vitesse. Comme dans l’aigu, si vous 
voulez un son chaud et expressif, ne poussez pas l’air trop vite. Gardez ce ratio : volume > vitesse = 
son doux et souple.

Cet air « généreux mais doux » demande un bon soutien abdominal. Ne relâchez pas le ventre 
simplement parce que vous jouez dans le grave — il doit activer et stabiliser le flux d’air.

Grave Forte – « Tranchant, puissant, rythmique » (ou 
staccato)

Plus difficile à obtenir. Il est difficile de rendre le grave mordant avec clarté et puissance. Par 
exemple, dans Syrinx ou Linos, les notes graves dramatiques résistent souvent, comme si plus on 
insiste, moins elles sortent.

Exercice : sans langue, attaque abdominale uniquement C’est l’un des exercices les plus 
efficaces pour renforcer le grave. Les notes graves utilisent un air plus lent et moins direct, donc il 
faut développer une forme spécifique de « relâchement abdominal ».

Jouez des notes courtes en utilisant uniquement votre abdomen, sans langue. Cela aide à développer 
un réflexe de soutien grave efficace.

🎯  Objectif : produire une attaque nette sans embouchure ni articulation — uniquement par le 
soutien.

Visualiser la zone de pression de l’air Pas besoin de vider tout l’abdomen pour expirer fort — 
c’est surtout une question de zone de réserve utilisée :

• 🟩  Vert = neutre

• 🌸  Rose = légèrement inspiré

• 🔵  Bleu = inspiration complète



Dans l’aigu, on passe souvent du bleu au rose — large mouvement, air rapide. Dans le grave, on 
reste dans une zone étroite entre rose et bleu — subtil et doux. Si vous forcez trop, vous obtenez 
une explosion sonore qui détruit le timbre. N’utilisez cette force que lorsque l’effet percussif est 
voulu.

Dans la majorité des cas, le soutien en zone rose est idéal pour un son plein et doux.

 
 

🎼  Comment jouer avec une sonorité riche dans le registre aigu / piano


Le thème de cette fois-ci : le registre aigu !

« Je veux adoucir les sons perçants du registre aigu ! » 
« Je veux une sonorité plus ample, plus riche ! »

Ces objectifs sont partagés par de nombreux flûtistes.

Vous utilisez peut-être déjà le célèbre ouvrage De la Sonorité de Marcel Moyse (éditions Leduc) 
pour améliorer votre son. C’est une méthode incontournable.

Mais le son ne vient pas uniquement de l’embouchure. Il naît du souffle — et pas de n’importe quel 
souffle !

Au début, les débutants produisent un souffle faible, donc un son fragile. Mais avec une respiration 
abdominale plus profonde, le son devient plus stable et plus beau.

Même les notes aiguës qui étaient autrefois stridentes peuvent, avec un souffle profond et stable, se 
transformer en sons légers et charmants, comme le chant d’un oiseau.

Voici donc trois exercices pour vous aider à produire de plus beaux sons grâce à une respiration 
profonde et à une meilleure détente.

Exercice de détente pour le registre aigu

Cet exercice utilise un mur et un sol antidérapant (retirez vos chaussettes si nécessaire chez vous 
pour éviter de glisser).

• Ecartez légèrement les pieds et abaissez vos hanches comme si vous alliez vous asseoir sur 
une chaise.

• Pressez doucement le coccyx contre le mur.

• Penchez légèrement le haut du corps vers l’avant, comme si vous étiez en position de ski.



N’en faites pas trop : l’objectif n’est pas de muscler vos jambes comme dans une chaise invisible. 
Le but est la détente et la bonne posture.

Concentrez-vous sur la légère pression du coccyx contre le mur, et trouvez une position confortable 
sans effort.

Cette posture abaisse le centre de gravité et facilite une respiration plus profonde. Essayez 
d’inspirer — si vous sentez que vous respirez plus profondément que d’habitude, vous êtes bien 
positionné(e).

Dans cette position, essayez de pratiquer les exercices de sonorité (comme ceux de Moyse) ou des 
phrases aiguës difficiles. L’objectif est que votre corps mémorise cette sensation de souffle fluide et 
sans blocage.

La flûte se tenant haut, on a tendance à contracter inconsciemment les épaules et le haut du corps. Et 
lorsqu’on travaille des passages techniques, le corps se crispe encore plus — les genoux peuvent 
même craquer en se pliant !

Résultat : des sons perçants et désagréables, même si vous jouez les bonnes notes.

Avec cette posture, le haut du corps reste naturellement détendu, les genoux sont déjà fléchis, et le 
coccyx sert de point d’appui central. Le corps peut donc respirer plus librement et profondément.

Bien sûr, en concert ou en cours, on ne peut pas s’appuyer contre un mur — d’où l’importance de 
faire mémoriser cette sensation à votre corps.

Attention tout de même : même une position "relax", si elle est maintenue trop longtemps, peut 
fatiguer les cuisses. N’exagérez pas au point d’avoir des douleurs musculaires ou aux genoux.

🎵  Exercice pour les notes aiguës avec les muscles abdominaux

Jouer de la flûte peut sembler élégant… mais en réalité, c’est un instrument plutôt exigeant 
physiquement.



Presque la moitié de l’air que l’on souffle ne devient pas du son. Il s’échappe dans l’air, mais cet 
air reste essentiel à la production du son.

Ce qui est primordial, c’est de projeter l’air à partir de l’abdomen. Pour les notes aiguës, cela 
devient encore plus important. Si vous essayez de les produire uniquement avec la force de la 
bouche, le son devient facilement strident. Et personne n’a envie d’entendre cela — surtout pas 
avec le piccolo, où le soutien abdominal est essentiel.

Un autre problème avec la tension des lèvres : l’intonation devient trop haute. Beaucoup de 
débutants ou les membres d’orchestres à vent rencontrent ce souci dans les aigus. Et avec le piccolo, 
la justesse peut parfois devenir carrément incontrôlable.

Voici donc un exercice pour apprendre à produire des aigus soutenus par les abdominaux, et non 
par la bouche. 
C’est un exercice que je pratique depuis mes années de lycée.

➤ Comment faire :

Commencez par jouer un si naturel (H) dans le registre moyen sans attaque, uniquement avec 
l’impulsion abdominale.

• Commencez par des noires, puis passez aux croches, puis aux triolets.

• Chaque note est courte : “Fou ! Fou ! Fou !”. Respirez entre chaque note (pas de manière 
forcée, laissez simplement le ventre revenir).

Ici, la beauté du son n’est pas la priorité. L’important est de garder la bouche détendue. Le son 
vient du ventre, pas de la bouche. À force de pratique, vous allez progressivement mieux ressentir 
et contrôler ce mécanisme.

Quand vous maîtrisez les triolets, essayez la partition suivante. Il n’y a pas de soupirs notés, mais 
vous devez inspirer légèrement après chaque note, comme dans l’exercice précédent.

Cela donne : 
Fou (inspire) – Fou (inspire) – Fou (inspire). 
Puisque vous respirez après chaque note, vous n’avez pas besoin de “prise de souffle” particulière.

Commencez lentement, à un tempo où vous n’êtes pas essoufflé(e).

https://www.youtube.com/watch?v=dhNXQ8GwpvA


Amplitude respiratoire :

Il n’est pas nécessaire de vider complètement vos poumons à chaque souffle.

• Vert = état normal

• Rose = inspiration légère

• Bleu = inspiration profonde

L’idée est de rester entre le rose et le bleu. Mon professeur disait :

“Il ne faut jamais que les poumons soient complètement vides pendant le jeu.”

Le son et la respiration nécessitent toujours une certaine souplesse. Si vous êtes à vide, cette 
souplesse disparaît. Il ne s’agit donc pas de faire des allers-retours entre “vide” et “plein”, mais 
entre “léger” et “plein”.

Cet exercice, si je me souviens bien, vient du livre de M. Akiyasu Miyamoto. 
Je l’utilise depuis plus de 20 ans. Il est simple, efficace, et facile à mémoriser. 
Miyamoto a aussi écrit un autre excellent ouvrage : 
“Leçons de flûte pratiques – Une progression correcte dès le début.”

https://www.youtube.com/watch?v=2QbHhxCxAGE


🎵  Comment jouer les notes aiguës avec un beau pianissimo (p)

Avez-vous appris à l’école les “trois couleurs primaires” en art : rouge, bleu, jaune ? 
Et bien, le son aussi a ses éléments de base. Pour la flûte, le timbre est défini par un équilibre entre 
la pression de l’air (soutien abdominal), la vitesse de l’air, et la quantité d’air. 
L’embouchure joue un rôle aussi, bien sûr, mais ce sont des techniques de finition. La bouche n’est 
que la sortie de l’air, finalement. (D’ailleurs, Emmanuel Pahud l’a dit aussi, donc je le dis avec 
assurance !)

Dans cette section, pensons à ces “trois éléments primaires” comme une palette de couleurs 
sonores.

On entend souvent dire : “élargissez votre palette de timbres”. Mais comment faire exactement ? 
Si seulement le son avait une couleur visible, ce serait plus simple ! Mais hélas, le son est incolore, 
inodore… Il faut l’entendre. Avoir une image mentale du son est important, mais soyons honnêtes : 
même si l’on souhaite très fort un beau son, la magie n’opère pas toujours…

Alors au lieu de se dire “ah, c’est un beau rouge”, allons plus loin :

“Quelle proportion de couleurs primaires produit ce rouge ?”

Avec cette approche analytique, on peut enrichir notre palette sonore.

📌  Jouer dans l’aigu en p :

• Utiliser une forte pression abdominale

• Garder une vitesse d’air élevée

• Réduire la quantité d’air

Dans les aigus, la vitesse de l’air est indispensable. 
Pour jouer en “piano”, on doit garder la vitesse mais réduire la quantité. 
Le problème, c’est que réduire la quantité fait souvent aussi chuter la vitesse, ce qui peut faire 
baisser la justesse ou changer la note.

Les débutants manquent souvent de soutien abdominal, et compensent en pressant avec la bouche 
(comme pincer l’extrémité d’un tuyau), pour accélérer le flux d’air. Résultat : ils ne peuvent pas 
réduire la quantité d’air. Voilà pourquoi le piano dans l’aigu est difficile.

🎨  Analyse de la palette de timbres en aigu pianissimo :

Dire “jouer en p dans l’aigu” ne suffit pas — c’est peut-être fonctionnel, mais pas très musical.

Imaginons une indication espressivo, très expressive, avec une mélodie suave et sensible.

Même si c’est toujours “p”, le caractère du son change selon le rapport vitesse/quantité :

• Vitesse > Quantité = son perçant, pointu



• Quantité > Vitesse = son doux, rond

Dans un passage expressif, si la vitesse domine, cela donne l’impression de dire des mots d’amour 
de façon précipitée. On perd la tendresse. Il vaut mieux couvrir la vitesse avec la quantité d’air : 
jouer avec quantité > vitesse.

Inversement, pour une tension dramatique ou un effet tranchant (comme dans Mei de Kazuo 
Fukushima), on peut chercher un p perçant avec quantité < vitesse.

Mais puisque c’est “p”, la quantité d’air doit rester minimale. Pourtant, en augmentant la vitesse, on 
fait souvent sortir plus d’air. Il faut donc utiliser la pression abdominale pour retenir l’air :

“Ne sors pas, souffle !”

Un peu comme les bassonistes ou hautboïstes qui se plaignent d’avoir trop d’air dans le corps, jouer 
dans l’aigu en p augmente la pression interne.

En réfléchissant à ces trois éléments, on peut créer une grande variété de sons.

Évidemment, ce n’est pas tout — il y a aussi la résonance interne, les cavités nasales, etc. 
Créer un beau son dans l’aigu en p demande beaucoup d’ajustements.

Mais le plus important reste :

“Je veux obtenir ce son !”

Pour enrichir votre palette de timbres, commencez par élargir votre palette de sensations et 
d’émotions. 


