
// PROJET PEDAGOGIQUE
BATTERIE / MUSIQUES ACTUELLES AMPLIFIEES

Introduction

La batterie se résume en peu de choses. 

Tenir le tempo, jouer juste rythmiquement (groover, swinger), avoir le son. Jouer des grooves, jouer
des breaks...Jouer intelligemment (c'est à dire être à propos musicalement)

Un apprentissage en trois grandes étapes :

1 Apprendre les fondamentaux. Rythmes binaires et ternaires. Grooves et breaks de base, issus des
débits  2,  3,  4,  6,  8 coups par temps. « Conduite » charlet  simple en croches ou sur les temps.
Apprendre à distribuer  les  rythmes sur toute la  batterie.  Ouverture de charleston et  frappe de
charleston au pied.  Séquences de coordination.  Apprendre à suivre le métronome. Apprendre à
suivre la musique. Jouer sur des disques, par imprégnation.

2 Développer  son  vocabulaire  et  ses  capacités  d’improvisation  à  travers  une  multitude  de
« systèmes  d’interprétation »  (terme  spécifique  à  la  batterie).  Indépendance,  technique  caisse
claire,  coordination,  et  cela  dans  différentes  esthétiques  musicales  (rock,  reggae,  blues,  etc.)
Développer son autonomie. Savoir relever des parties de batterie, savoir analyser un morceau.

3  S’épanouir. Développer sa personnalité, son identité musicale. Construire et diriger son propre
projet musicale. Découvrir d’autres horizons. Se spécialiser. 



Le rôle du professeur

L’étude  d’un  instrument  n’est  pas  sans  contraintes.  Elle  demande  l’acquisition  d’un  panel  de
compétences. Pour cela un entraînement à la fois régulier et conséquent est nécessaire.

Du point de vue strictement pédagogique, l’objectif est de transmettre à l’élève les connaissances
nécessaires  à   son  développement  et  son  autonomie,  afin  qu’ il  puisse  à  terme  pratiquer  son
instrument à haut niveau, dans le(s) domaine(s) musical(aux) voulu(s). 

Du point de vue humain, l’objectif est de créer entre l’élève et le professeur un lien de confiance et
de respect qui sera l’un des moteurs de sa motivation. En outre le professeur doit veiller à être à
l’écoute des besoins et des attentes de l’élève, et à l’accompagner dans la réalisation de son projet
personnel.



A > Projet pédagogique

Le projet pédagogique MAA - batterie que je propose suis les objectifs généraux 
déterminés par la charte de l’enseignement artistique (2001). 

Cycle 1 : Acquisition des bases

Cycle 2 : Développement de la technique instrumentale
Acquisition de l’autonomie

Cycle 3 : Approfondissement des compétences
Spécialisation – Ouverture
Mise en œuvre de son projet musical

1er CYCLE

Perception rythmique

> Disposer d’un bon sens de la pulsation
> Maîtriser les débits en 2, 3, et 4 coups par temps, ainsi que les rythmes qui en découlent
> Être familiarisé au débit en 6 coups par temps, ainsi qu’aux rythmes qui en découlent

Drumming

> Avoir de bonnes bases techniques :
Groove-indépendance, séquence de coordination + frappe charleston au pied (noire ou 
croche), frisé, roulé, accents, ghost note, ouverture de charleston, distribution
> Reconnaître et pratiquer le binaire et le ternaire.
> Savoir tenir un groove et improviser des breaks simples (figues rythmiques + 
distribution, séquences de coordination + distribution)

La batterie au sein du groupe de musique

> Connaître le rôle de son instrument au sein d’un groupe (cycle, groove, break)
> Repérer la structure d’un titre et savoir la mettre en valeur de façon simple lors du jeu en
groupe ou sur playback

Culture musicale

> Avoir un minimum de culture musicale : Connaître et reconnaître les principaux styles ou
courants musicaux de MAA (Rock, Metal, chanson, Blues, Reggae, World)

Développement de l’oreille

> Entendre, mémoriser et reproduire à l’instrument et/ou à la voix des éléments 
mélodiques, rythmiques ou harmoniques simples.



2ème CYCLE 

Perception rythmique

> Maîtriser les débits en 6 et 8 coups par temps, ainsi que les rythmes qui en 
découlent
> Être familiarisé aux autres débits 5, 7, 9, 12, 16,
> Maîtriser les groupes de 3, et les équivalences rythmiques simples (3 pou 2, 4 pour 3)
> Être familiarisé aux mesures asymétrique (7/8, 5/8) et aux mesures en 3, 5, 6, et 7 
temps. 

Sonorité 

> Avoir un bon équilibre sonore entre les différents éléments de son instrument
> Connaître et savoir exécuter les différents sons qu’offre son instrument (cross-stick, rim-
shot, ouverture charleston, crash, dôme et ping de cymbales)

Drumming

> Maîtriser les différents systèmes d’ indépendance de base en binaire et ternaire
Divers figures rythmique, ouverture charleston, charleston au pied, accents charleston ou ride, remplissage 
ghost note caisse claire
> Maîtriser les systèmes de technique caisse claire
Remplissage frisé ou roulé en doubles croches, triolet (sextolet et triples croches)
> Etre familiariser aux systèmes de coordination :
lecture CC + remplissage GC dans les différents débits
> Être familiariser au drumming d’autres influences musicales
jazz, Afrique, Caraïbe, Europe de l’est, world au sens large
> Initiation à la double pédale (facultatif)
> S’approprier les différentes techniques afin d’improviser librement

La batterie au sein du groupe de musique

> Être à l’aise dans le jeu en groupe. Savoir tenir la pulsation et interpréter les structures 
de morceaux. 
> Maîtriser le son de son instrument et gérer son équilibre sonore au sein du groupe
> Maîtriser un répertoire et être capable de le jouer en public
> Savoir faire une balance. 

Développement de l’oreille / Théorie / déchiffrage / écriture

> Entendre, mémoriser et reproduire à l’instrument et/ou à la voix l’ensemble des parties 
d’un titre.
> Lire et écrire des partitions « traditionnelles » et des scores simples.

Culture musicale

> Appréhender les différents styles musicaux, leurs caractéristiques (codes, vocabulaire)
> Avoir une culture musicale solide :
Connaître l’histoire des rock et des MAA. La naissance des différents courants. Les groupes et artistes 
emblématiques 



MAO / Enregistrement / Métiers de la musique 

> Être familiarisé aux logiciels d’édition de partition 
> Être familiarisé au matériel et aux logiciels d’enregistrement et de sonorisation
> Être familiarisé à l’écosystème du spectacle vivants et de la production musicale
label, salle de spectacle, festivals, studio d’enregistrement, tourneur….

3ème CYCLE amateur
Non diplômant ou CEM

Perception rythmique

> Maîtriser tous les débits et savoir les mélanger librement dans son jeu
> Connaître, comprendre, savoir utiliser les différentes équivalence rythmique 
> Maîtriser les décalages en groupe de notes

Drumming

> Développer son vocabulaire à travers des systèmes plus complexes
Mélange de débits, substitution rythmique, moulins, bâtons mêlés, orchestration des systèmes
> Développer ses connaissances des techniques et codes de jeux propre à chaque style
> Avoir des bases solides en batterie-jazz. 
Savoir tenir un « shabada » en 3 ou 4 tps, et improviser à la CC ou GC
> Avoir des bases solides en batterie-Afro-caraïbéennes
Savoir tenir un ostinato GC (exemple samba, bayon, etc.…) + débit CC ghost note + Improvisation accents 
CC ou shabada ride + improvisation CC
Connaître l’adaptation à la batterie des principaux rythmes traditionnelles. 

Sonorité

> Etre familiarisé aux questions de sons et de matériel :
taille de fûts, matière, type de peaux, accordage, entretien

3ème CYCLE spécialisé / COP
DEM

Métier

> Avoir une bonne connaissance des métiers de la musique et de l’écosystème musical
> Savoir gérer un projet, dans sa dimension administrative et organisationnelle
Recherche de financements, démarchage, communication, etc.
> Savoir gérer un projet, dans sa dimension technique
Savoir gérer une balance sur scène, savoir se sonoriser de façon autonome en cas de petit lieu de diffusion
> Savoir gérer et diriger un projet, dans sa dimension musicale
Composition, arrangements, direction répétition
> Etre capable de fédérer autour de soi des musiciens compétents

Ces derniers  points  sont  bien  sûr  également  important  pour  le  CEM,  mais  du fait  de l’orientation  dite
amateur du CEM, ils seront d’une importance moindre que pour le DEM.



B > Definir le champ musical des MAA
Définir ce qui fait la base des MAA, et définir les différentes influences qui viennent enrichir les MAA

Il me paraît important de proposer une sorte de carte musicale, regroupant les différents
styles  et  courants  apparus au file  du  temps  dans l’histoire  des  MAA,  et  identifier  les
influences qui ne relèvent pas directement des MAA mais qui pourtant colorent aussi  le
paysage musical des MAA. Influences qu’il est par conséquent important de d’aborder.
 
En aucun cas je ne prétends détenir une « vérité ». Je propose simplement une lecture
possible, toute relative, au regard de mon expérience de musicien, de mes sensibilités, de
ma propre culture musicale, et toujours à travers le prisme particulier de la batterie. 

> Pré-MAA

Je  trouve  important  d’aborder,  ne  serait-ce  que  très  succinctement,  les  rythmes
d’accompagnement  issus  de  nos  racines  populaires  françaises.  C’est  à  dire  nos  bals
populaires (Musette, thé dansant, baloche), marche, tango, valse,etc...Cela fait partie de
notre histoire commune, et la batterie était déjà fortement présente. 

> Naissance des MAA

La batterie en tant que telle est née dans les années 1910-20 à travers le jazz (même si
grosse caisse, caisse claire et cymbales existaient déjà)

Les prémisses des MAA coïncident avec l’invention de l’amplificateur électronique (1909)
et de la guitare électrique (1928), dans un univers musical principalement composé par le
blues, la country, et le swing (courant du jazz). 

On  peut  considérer  que  les  MAA prennent  véritablement  naissance  avec  l’arrivée  du
rythm’n’blues et de rock’n’roll, respectivement dans les années 40 et 50. On y trouve alors
la base de l’instrumentarium MAA : guitare électrique, basse électrique (bien que la contre
basse  soit  encore  très  présente),  batterie,  ainsi  que  les  claviers-orgues  (Rodhes,
hammond, Wurlitzer). 

Les rythmiques batterie de Rock’n’roll descendent directement du swing. 

> Principaux courants de MAA : 

* Rock et assimilés (binaire, ternaire) :
- Rock, pop, grunge, stoner, noise, rock progressif, rock psychadelique
- Blues : traditionnel, blues rock, influence New Orleans, shuffle

* Métal
Hard rock, les différents type de métal, grind, hardcore, etc...

* Black music
Rythm’n’blues, soul, funk, disco

* Reggae & assimilés 
Reggae, rock steady, ska, dub



* World Music
A la frontière entre les codes des musiques traditionnelles du monde entier et les codes de la pop ou du 
rock. (exemple très connu en France : Kassav – style Zook ; autre exemple Susheela Raman, qui fait de la 
pop tout en garde ses influences indoues)

* Variété nationale ou internationale / chanson française :
Je mets à part ces courants car la chanson peut regrouper multiples influences musicales de tous horizons. 
Le lien entre toutes ces influences est alors le chant, le texte et l’instrumentarium utilisé qui est 
généralement celui des MAA (batterie, basse, guitare, clavier + instruments additionnels)

> Les influences extérieures
(j’entends« qui ne constitue pas la base des MAA)

Ces influences, diverses, peuvent se mêler aux MAA. On les retrouve dans les 
productions de nombreux artistes. 

* Jazz
A travers toutes les rythmiques swing (shabada) et le vocabulaire d’accompagnement bebop à la batterie.

* Musiques afro-caribéennes (appelées aussi musiques latines) :
Cuba, Brésil, Portorico, entre autres

* Musiques de l’est
Type « fanfare » musiques des balkans (souvent avec des métriques partculières : 5, 7, 9). On y trouve plus 
ou moins le même instrumentarium, mise à part qu’il y plus de cuivres, et que la basse électrique est 
généralement replacée par un subasophone

* Afrique – Magreb – orient
Il est très intéressant de savoir adapter certains rythmes traditionnels d’afrique, du magreb, ou d’orient 
(Turquie par exemple) à la batterie. Cela permet possiblement de colorer son jeu son style si on le le 
souhaite. 

* Musiques électronique
drum’n’bass / jungle, par exemple qui a pris naissance dans les musiques électroniques mais qui fleurte 
aussi avec le raggae ou le funk et qui est très prisé par les batteurs actuels, aussi bien en MAA qu’en jazz et
musiques improvisées. 
Utilisation des boite à rythmes, batterie électronique, ou octopad, tel que le Rolan SPD-xd qui offre un 
banque de son électro, mais qui permet aussi de déclencher des boucles ou samples qu’on a préalablement
créé. 
Utilisation de sample, claviers divers, sonorité indus, traitement du son
Remplacement de la basse électrique par des basses claviers dites « électro »



C > Quelques points pédagogiques en particulier

> Transversalité
Entre domaines (MAA, jazz, traditionnel, électro)

Il n’est pas question de confondre un cursus batterie en MAA avec un cursus batterie en
jazz (ou autres domaines éventuellement). Toutefois je fais partie de ceux qui croient en la
porosité entres les domaines. C’est d’ailleurs d’autant plus vrai dans le cas particulier de la
batterie. Pour autant je ne fais pas d’amalgame entre les différents domaines. 

Il est logique d’organiser l’enseignement musical autour de quelques grands domaines.
Cependant il me paraît incohérent au regard du paysage musical actuel, de considérer ces
domaines comme imperméables entre eux. Ce paysage musical, surtout dans la sphère
des  MAA,  est  un  métissage  de  différentes  couleurs,  influences,  cultures…..donc  des
différents domaines. 

C’est pourquoi traduire ce métissage au sein du cursus MAA me paraît intellectuellement
logique, juste et honnête. Il convient d’aborder et de traiter ces domaines ; jazz, musiques
traditionnelles, musiques électroniques ; qui ont des frontières communes avec les MAA,
mais d’une manière cohérente, c’est à dire sans que cela occupe une part dominante de
l’enseignement MAA. 

Dans mon cas, je dirai pour synthétiser que je fais 70 % de MAA pure, et 30 % de ce qu’on
pourrait appeler « ouverture » (dont le jazz et les musiques traditionnelles principalement).

Cas particulier de la batterie :

La  batterie  est  le  seul  instrument  qui  a  pris  naissance  (1910-1920)  par  et  à  travers
naissance du jazz….la vocabulaire de la batterie jazz, tout comme celui des tambours
militaire ou celui des rythmes traditionnelles africains constituent la source, l’héritage, de la
batterie actuelle.

> Transmission orale et transmission écrite

historiquement les MAA s’inscrivent plutôt dans une tradition de transmission orale.

Dès le moment on l’on veut aborder l’harmonie, les grilles, les modes, l’improvisation, ou
bien tout simplement pour codifier, prendre en note, l’écriture musicale s’avère nécessaire.
(clefs, notes et rythmes, chiffrage accords anglosaxon). 

Il me semble que de plus en plus,  on attend des musiciens professionnels de MAA d’être
polyvalents, c’est à dire être capable d’improviser, d’évoluer dans une transmission orale,
tout  autant  que  d’être  bon  lecteur,  et  avoir  de  bonnes  connaissances  théoriques,  en
harmonie et en rythme. 

Je m’efforce de tendre vers. J’utilise à la fois l’oralité et l’écriture. A mon sens ces deux
manières de transmettre sont des outils complémentaires. 

J’utilise trois modèles de transmission : 



-  l’Oralité :  « je joue, tu écoutes, tu regardes, tu répètes ». Montrer, expliquer, illustrer,
s’amuser, inventer, improviser,  directement sur l’instrument, avec l’élève. Jouer ensemble.

-  L’écriture musicale standard : pour l’apprentissage et l’analyse des rythmes, aborder
certains concept de batterie qu’on appelle les « systèmes », et travailler le déchiffrage,
entre autres...

- Un écriture alternative : 
Principalement cela consiste à remplacer les hauteur de tête de note sur la portée par un
code couleur. Très pratique pour le début de l’apprentissage, ainsi que pour tout ce qui
concerne  la  « distribution »,  c’est  à  dire  la  répartition  des  frappes  entre  les  différents
éléments de la batterie. 
 

> Improvisation en MAA – dans le cas de la batterie

Quand je  parle  ici  d’improvisation il  faut  bien  comprendre que je  ne  fais  aucunement
référence  à  l’improvisation  telle  qu’on  la  conçoit  en  jazz  ou  en  musiques  dites
« improvisées », je parle d’ « improvisation » dans un contexte MAA et uniquement dans le
cas précis de la batterie. 

A mon sens, en MAA, parmi les différents instruments, la batterie est l’instrument le plus
« improvisateur ». Je m’explique : 
En général dans la construction d’un morceau de MAA, rif de guitare ou clavier, ligne de
basse, phrase éventuelle de section de cuivres...tout ça est assez figé. 
Et à l’exception de fill  occasionnels de basse, d’un « solo » de guitare à l’intérieur d’un
pont  par exemple (mais qui souvent est assez écrit), de grilles de chorus dans le blues,
rythm’n’blues, soul, ou d’autres situations particulières, l’improvisation est au finale assez
peu présente. En tout cas à l’inverse du jazz, ce n’est pas une constituante fondamentale. 

La batterie me semble être un cas à part. Certes le batteur joue des grooves qui sont le
plus souvent écrits et définis par les parties des autres instruments. Mais il a aussi la tâche
de mettre en valeur la structure du morceau et d’accompagner son déroulement à travers
ses variations de charleston, grosse caisse, caisse claire et ses différents breaks. 
Cet aspect là du jeu de batterie est constamment inventé sur le moment. Donc quand je
parle  d’improvisation  c’est  dans  le  sens  de  création  en  temps  réel,  et  de  liberté
d’interprétation autour d’une trame donnée.

Comment cela se traduit-il dans le travail spécifique de la batterie et de la pédagogie ? 

En plus de travailler différents grooves « type », une sorte de culture commune de ce que
sont les différents styles de musique, le batteur travaille aussi d’innombrables techniques,
que  l’on  appelle  « systèmes ,  que  ce  soit  en  technique,  en  coordination  ou  en
indépendance (=groove) et ce dans différents styles et métriques.
Ces techniques sont d’abord travaillées en interprétant des textes rythmiques (l’application
dans le jeu réel peut par exemple être orchestrer une pêche ou une mise en place, ou bien
tout simplement suivre une ligne de basse).
Puis le batteur doit apprendre à improviser avec chacune de ces techniques afin de se les
approprier, puis de les mélanger. 
L’objectif est de développer son vocabulaire afin de faire face à toute situation et d’être
capable de s’exprimer sur son instrument le plus librement possible. 



> Imprégnation / Relevé / Jouer à la manière de...

A mon sens une part du développement d’un élève (musicalité, groove, son, créativité) 
passe par la culture personnelle. J’encourage mes élèves à se former aussi par eux 
même. 

L’écoute régulière de musique, l’ouverture vers différents styles, la curiosité, la découverte.
L’immersion dans un style, qui permet d’acquérir par imprégnation et par l’écoute attentive,
le groove, le son, les codes musicaux, le vocabulaire propres à un style donné. 
Jouer sur des disques….rien de mieux pour « choper » le groove.

Les relevés : Dès le départ du cursus j’initie mes élèves aux relevés de batterie. A partir du
deuxième cycle, je les invites à faire ce travail seul, à me fournir des relevés régulièrement
(1 par période de vacances à vacances) sur lesquelles on fait ensuite le point ensemble. 

On fait aussi des relevés ensembles en cours. Et bien sûr je les aide lorsqu’ils butent sur 
une difficulté. C’est aussi une occasion d’échanges, et pour moi une occasion de découvrir
groupes ou artistes que je ne connais pas. 

En plus de former l’oreille et le cerveau à l’analyse, l’objectif final est surtout d’étudier un 
style, d’analyser le jeu d’un batteur en particulier, échafauder des exercices en rapport aux
relevés….afin de s’approprier un part de son vocabulaire, de son style…..on pourrait 
appeler ça : «  Jouer à la manière de….». 

En fin de 3ème cycle (CEM, ou DEM) je demande à chaque élève d’étudier seul le batteur 
de leur choix (choix que je dois aussi valider) et de produire en fin d’année une synthèse 
écrite, ainsi qu’une démonstration instrumentale. 


