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Metteur en scéne et scénograpbe, Maxime Kurvers poursuit sa recherche sur les
fondements de l'ceuvre thédatrale. Aux confins de l'bistoire de la modernité musicale
et du thédtre d'avant-garde, il transpose ici une série d’actions musicales au sein
d’un espace thédatral. Un récital expérimental pour penser le théitre ailleurs que
dans l'illusion du spectacle, autant qu'une tentative de révéler la grammaire et les
usages du théatre via la musique de scéne.

MAXIME KURVERS, conception, mise en scene et intecprétation

MANON LAURIOL, lLumiéres

Prcoduction LA POP
Coproduction EN COURS .
Avec Le soutien du FESTIVAL MUSICA et du THEATRE DE L’AQUARIUM



NOTE D’INTENTION
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Quelque chose de la grammaire et des usages du thédatre peut-il étre révélé par un
médium - musical - cousin ? La musique de scéne, bien souvent ornement
spectaculaire trop proche des effets de fascination, peut-elle au contraire imposer
les conditions minimales pour penser le théditre ailleurs que dans l'illusion du
spectacle ? Qu’on ne s’y trompe : c’est bien pour le théitre, et pour un théditre d’art
expérimental, que j'ai imaginé ces idées musicales.

Le projet est donc simple : il s'agirait de produire pour seul dispositif performatif un
concert dans l'espace thédtral, au sein de ses coordonnées les plus strictes, et en
n'‘appliquant aucun savoir harmonique ou musicologique a priori. Ce programme musical
est en quelque sorte une maniére de sortir de son propre champ (thédtral) pour ne pas
avoir a traiter avec les limites (spectaculaires) de ses outils : opérer par conséquent, pour
un temps, un suicide théatral. Produire par ailleurs (et paradoxalement) des tentatives
d'écritures musicales que le théatre seul rendrait possible. Ces idées musicales apant
finalement a dépasser leur stade d'idée par le spectacle qu'elles contiennent en elles-
mémes et a minima. Et si le projet peut apparaitre comme le négatif des expérimentations
de Fluxus a la fin des années 50, c'est que je considére que quelque chose dune bistoire de
la modernité et de sa suite (la modernité ayant été largement digérée par des artistes
comme La Monte Young ou George Brecht) vient aujourd’bui a manquer dans le champ
thédtral. Ce programme est une retrospective forcée : il comporte trois piéces issues du
Dictionnaire de la musique (spectacle créé en 2016 a la Commune d’Aubervilliers /
Festival d’Automne a Paris), mais qu'il faudra envisager dans ce cadre-ci comme des
entités strictement musicales ; c'est a ce titre qu'elles seront retravaillées. Les six autres
piéces sont des expérimentations en cours ou d venir.

La mise en scéne de ces idées se réduira aux situations imposées par les conditions de
présentation de chacune des piéces. La dramaturgie sera celle d'un récital ou d'une piéce
a programme. Il s'agit donc la aussi de réduire ces questions a leur aspect le plus
élémentaire. Et d'observer la ou le thédtre résiste. C'est pourquoi il sera tout a fait
préférable de les présenter dans un dispositif thédtral traditionnel.

Si l'opération principale s’adresse premiérement au médium thédtral, il est toutefois
évident qu'il s’agira au final d'un transvasement continu d'une discipline a une autre, du
champ thédtral et performatif (déja abordé musicalement par Fluxus ou Cage) a musical
(ont une action thédtrale devient écriture musicale), du champ musical (out une action
musicale est vue en tant que production thédtrale) a plastique (ou un piano a queue,
instrument de concert par excellence, devient a lui seul une opération scénographique,
spatiale et visuelle). Il s’agit donc de travailler a la lisiére de ces différentes disciplines, d'y
circonscrire leurs conditions minimales d’existence, en s'interrogeant, toujours, sur ce qui
a minima fait théatre.

Si je parle de conditions minimales pour une production artistique, il me faut peut-étre
faire ici référence a quelques exemples de cette grande généalogie moderniste et avant-
gardiste, qui compose l'bistoire de l'art a laquelle je m'identifie.



Avec Hurlements en faveur de Sade en 1952, un « antifilm » ne comportant aucun
accompagnement ni bruitage, dépourvu d'images, alternant des écrans totalement blancs
(et sonores) et des écrans silencieux noirs, Guy Debord ne gardait en fait du cinéma que
sa substance pure. Avec Outrage au public en 1966, et ses autres « piéces parlées », Peter
Handke prosaisait la scéne en affirmant ceci :« Ces planches ne sont pas un monde. Elles
appartiennent au monde. Ces planches sont la pour qu'on s’y tienne. Ce n'est pas un autre
monde que le vétre. ». Avec sa Composition suprématiste : Carré blanc sur fond blanc
en 1918, Kasimir Malevitch n'utilise que deux teintes de blanc sur sa toile, l'une froide et
trés légérement bleutée, pour le carré, l'autre chaude et un peu ocre, pour le fond.
On pourrait affirmer que ce sont la toutes ruptures nibilistes d’avec la beauté. Mais je ne
le crois pas. Il y a plutét ici l'espoir, politique comme esthétique, de retourner a son art par
'essentiel, et de rendre aux gens la possibilité de le voir de nouveau, autrement. C'est ce a
quoi je crois.

Et je crois aussi qu'il y a aujourd’hui encore beaucoup a prendre de l'avant-garde en
matiére de notation et de production des ceuvres, mais aussi dans la facon dont nous
pouvons envisager leur réception, moins frontale et peut-étre davantage horizontale ; et
plus spécifiquement de 'avant-garde américaine qui a peut-étre su davantage ouvrir les
possibilités de sa production a de nouvelles formes (Henry Cowell inventant par exemple
le cluster et d’autres facon de jouer au piano) la ot la modernité européenne - Schoenberg
en téte - fonctionnait au contraire par soustraction a un schéma préexistant (le
dodécaphonisme est en cela exemplaire).

C’est alors une nouvelle facon de penser notre rapport au spectacle vivant qui doit advenir,
out la fonction premiére des éléments de la représentation est bouleversée, par une mise
en relation originale au plateau entre son, objet, corps et actions : ou le spectacle est un
concert et ou le théatre produit un récital, le plateau de théatre devenant un plateau de
concert et inversement. Ou le corps est un outil de jeu musical autant que thédtral (ce
battement de l'un a l'autre produisant le spectacle). Ou la machinerie de thédtre produit
une cinétique sonore et musicale. Etc.

Ce sont les coordonnées que je me propose de suivre pour la création de ces idées, un cabier

des charges tant conceptuel que plastique, qui en appelle a un minimalisme des actions et
a leurs beautés simples.

MAXIME KURVERS



UN PROJET, DEUX FORMES
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Grand Concert est une forme performative au long cours concue pour une piano de
concert ; Idées musicales, un grand format présenté sur un plateau traditionnel,
intégrant dix piéces dont Grand Concert.

GRAND CONCERT

Piece performative

Les 20 et 21 septembre 2019 : Festival Musica, Les Halles Citadelle,
Strasbourg - premiéres recherches en public

Création les jeudi 5 et vendredi 6 décembre a 719h30 a La Pop

IDEES MUSICALES
Grand format, création en janvier 2020 au Thédtre de L[ Aouarium

Deux formats sont envisagés pour la présentation de ces idées : le format rétrospectif cité
plus haut, mais aussi une présentation plus libre (un événement d'une durée de plusieurs
heures) de la piéce centrale de ce programme, intitulée Grand Concert. Etant donné la
nature de la piéce, sa présentation sera en elle-méme performative, a l'instar dune
présentation des Vexations d’Erik Satie ou de ces autres piéces de la modernité musicale
(et thédtrale) apant utilisée les limites de l'instrument et du dispositif de concert.

Ces deux formats auront un mode de production commun mais la production de ces idées
se fera donc en deux temps out une premiére période permettra de développer Grand
Concert, comme une petite forme menant a sa suite : la création rétrospective des Idées
musicales, grand format de plateau réintégrant cette premiére proposition sous une forme
davantage thédtrale.

Il s’agit ainsi de réinterroger la question du dispositif spectaculaire, en travaillant a des
formes aux durées hétérogénes, portées autant par une certaine histoire du théatre (et de
ses récitals, de Valeska Gert aux task performances de la Judson Church), que par les
modes de production de la musique contemporaine (ou un récital se constitue autour dun
ensemble de commandes) ou des arts visuels (par la présentation et curation des piéces en
tant qu'ceuvres distinctes comme dans un musée ou une galerie). Modes de production qu'il
s'agit eux aussi de re-questionner.



DIX TABLEAUX
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HAUT-PARLEUR (201b6) - Solo pour haut-pacleucs et console numécique
Ducée 9 min.

La piéce est une diffusion multi-enceintes dun bruit rose a l'échelle du thédtre
(scéne et salle). Sa diffusion est ici un outil spatial pour faire voir le thédtre, rendre visible
différemment l'architecture partagée entre les acteurs et les spectateurs. Transformer un
dispositif normé en architecture plastique. Le bruit rose est un bruit normalisé de
référence, un outil utilisé dans l'univers audible pour calculer la réponse fréquentielle des
amplificateurs électroniques, des microphones ou encore des haut-parleurs. Il sert
également dans l'étude acoustique des salles de spectacle. C'est un son caractérisé par un
niveau de pression constant par bande d'octave, une abstraction qui pourrait pourtant
évoquer le son naturel d'un torrent ou d'une cascade. Mais le bruit rose étant l'ensemble
des fréquences sonores audibles par I'homme, sa diffusion agit avant tout comme une
métaphore : a travers cet outil technique, sans qualité musicale apparente, on peut choisir
d'entendre tous les sons du monde, voire toutes les musiques du monde.

HENRY COWELL (2018) - Diffusion sonoce suc enceintes
Ducée 2 min 17

Maniére de placer la soirée sous la tutelle du compositeur américain Henry Cowell,
pionnier de la musique moderne, cette piéce repose trés simplement sur la diffusion de la
voix du compositeur expliquant le processus d'écriture de sa célébre piéce Aeolian Harp
(1923) suivie d un enregistrement de cette piéce, interprétée par Cowell lui-méme. La piéce
renvoie enfin a cette trés ancienne fonction du thédtre, qui serait de faire entendre des
fantomes...

GRAND CONCERT (2018) - Suite pouc 9 intecpcétes volontaires et piano
grand concert

Le grand piano de concert est traditionnellement constitué de 88 touches. Il s'agit
pour cette piéce d'activer le caractére essentiellement polyphonique de l'instrument,
chaque interpréte apant a jouer huit a dix touches du clavier, de sorte que l'ensemble des
cordes puissent étre libérées. Ecrite sur le principe d'une suite (exposition, mouvements,
conclusion), la piéce explore diverses possibilités polyphoniques de l'instrument, de sa
mécanique silencieuse (exposition pour les étouffoirs) a sa pleine puissance polyphonique
(valse, out l'ensemble du piano est joué en cluster sur un rythme de valse brisé). Demander
aux spectateurs d'agir ensemble sur la totalité du piano (et cette contrainte performative
suffit a elle seule a faire thédtre) serait en quelque sorte une maniére d’ouvrir les questions
de I'barmonie vers une polyphonie illimitée. Georges Maciunas avait peut-étre déja eu
cette intuition lorsqu'il demandait, dans ses douze compositions pour Nam June Paik, de
jouer toutes les notes d'un piano a la fois, a l'aide d'une longue baguette de la longueur du
clavier.



Sous sa forme d’event (telle qu’elle sera explorée au Festival Musical en septembre
2019, puis créée a la Pop en décembre 2019 ; et telle qu’elle pourra ensuite étre présentée
de maniére autonome dans d’autres thédtres), la piéce ouvrira un champ plus largement
méditatif ou l'enjeu sera de réduire la polyphonie de l'instrument a l'écriture monotone
du drone (ou les sons de la mécanique du piano, les accidents de jeu, les silences et les
clusters maintenus et/ou répétés feront office de bourdon continu) pouvant durer
plusieurs heures d'affilée. Monotonie qui, comme le formulait Yves Klein, dans Le
dépassement de la problématique de l'art, en 1959, serait 1'équivalence conceptuelle et
sonore de la monochromie picturale : « Je crée vers 1947- 1948 une symphonie « monoton
» dont le théme est ce que je voulais que soit ma vie. Cette symphonie dune durée de
quarante minutes (mais cela n'a pas d'importance, on va voir pourquoi) est constituée dun
seul et unique « son » continu, étiré, privé de son attaque et de sa fin, ce qui crée une
sensation de vertige, d'aspiration de la sensibilité hors du temps. Cette symphonie n’existe
donc pas tout en étant la, sortant de la phénoménologie du temps, parce qu’elle n'est jamais
née ni morte, apreés existence, cependant, dans le monde de nos possibilités de perception
conscientes : c'est du silence — présence audible. ».

Une épaisse moquette en guise de plateau permettra aux spectateurs (comme aux
performeurs) de s'asseoir a méme le sol et de s’y étendre, afin de pouvoir s‘abandonner
plusieurs minutes / heures aux drones produits en direct par la seule activation du piano
(et par aucune fréquence électronique) et aux inflexions lumineuses (un cyclorama en fond
de scéne constituera la seule lumiére, diffuse et englobante, potentiellement changeante).

A la suite des installations de la Dream House par La Monte Young et Marian
Zazeela, la piéce place au méme niveau son, espace et lumiére : I'espace thédtral y est donc
par conséquent non séparé. Et les interprétes ayant a se relayer au cours de ces quelques
heures, il n’est pas exclu qu'ils recoivent l'aide de quelques spectateurs dans l'activation de
la piéce, ce qui nous rapprocherait davantage de la définition de l'event, tel qu'il est
envisagé par des artistes comme George Brecht, Jobn Cage ou Robert Rauschnberg dés les
années 50 : « des espéces de piéces de thédtre pour lesquelles on compose un décor ou les
gens participent spontanément » (dixit Rauschenberg).

3 GIGUES (2018) - Piéce pour piano
Recherche en cours. Durée non définie.

PAGLIACCI (201b6) - Piéce pour 2 enceintes, 1 technicien plateau et
perche contre-balancée
Durée 5 min

Cette piéce est un autre ready-made musical puisqu'il s’agit uniquement de diffuser
un enregistrement existant de « Vesti la giubba » issu de l'opéra Pagliacci (1892) chanté
par le ténor star Luciano Pavarotti. Cet air pathétique se retrouve transporté par les
mouvements de perche sur laquelle sont accrochées les deux uniques enceintes qui le
diffusent. Le rpthme propre a ces machineries de thédtre actionnées par 'homme renforce
une certaine idée du lyrisme dont la voix du chanteur mort en est le souvenir macabre.



3 AUTOPORTRAITS (2017) - Piéces pour piano grand concert

Contrepoint a la suite Grand Concert, ces trois autoportaits travaillent eux aussi
l'idée de cluster, mais d une maniére plus performative que musicale : l'ensemble du piano
est joué avec l'entiéreté du corps d'un interpréte principal, deux autres interprétes l'aidant
a s'allonger sur le clavier. Cette empreinte musicale du corps sur le clavier, est produite a
trois reprises, en changeant a chaque fois l'interpréte principal, comme trois autoportraits
différents. De I'ensemble des idées musicales, il s'agit peut-étre de la proposition la plus
proche du catalogue des compositions Fluxus.
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CHOEUR I (2018-19) - PPiéce pour sur-titrage et spectateurs.
Recherche en cours. Durée non définie.

Lire ensemble sera la base rythmique de ce chceur, activé pour et par les
spectateurs.

CHOEUR II (2020) - Piéce pour les spectateurs.
Recherche en cours. Durée non définie.

Etre assis ensemble, et avoir la conscience que cela peut suffire, sera la base
rpthmique de ce choeur, activé pour et par les spectateuts.

MY GREATEST HIT (titce provisoire, 2020) - Diffusion sonore & parctir
de Itunes. 3 min 40

Diffusion sonore de la chanson préférée du metteur en scéne pour et face aux
spectateurs, cette piéce est une maniére de mettre en scéne les rapports (affectifs) simples
que nous entretenons a la musique, son sous-texte (biographique, social, relationnel) et ses
effets (émotifs) les plus directs.



THEIR GREATEST HITS (titce provisoice, 2020) - Diffusion sonore &
pactic de ITtunes. 3min40.

Diffusion sonore de l'ensemble des chansons préférées de certaines personnes du
public (la question « quelle est ta chanson préférée ? » étant posée a certaines personnes)
pour et face aux spectateurs, cette piéce est une compilation, non pas horizontale comme
a I'babitude (un morceau succéde un autre morceau), mais verticale (tous les morceaux
sont joués en méme temps). La piéce produit donc un brouillage - noise - de I'ensemble des
informations données, en méme temps qu'elle devient un jeu de piste qui consisterait a
retrouver chacun des morceaux (et leur connotation affective pour les membres du public)
singuliérement au sein de la surcharge sonore. Performance qui tient du ready-made, la
piéce s‘amuse a prendre limmédiateté de la représentation et lidentité toujours
changeante des spectateurs pour affirmer : beaucoup de partitions ont déja été écrites, il
n'y a qu'a essayer de les jouer toutes.
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MAXIME KURVERS - conception, mise en scéne

Maxime Kurvers, né en 1987 a Sarrebourg en

Moselle, vit actuellement a Paris. Il poursuit
-, des études théoriques en arts du spectacle a

I'université de Strasbourg avant d’intégrer la
section scénographie de 1'’Ecole du Théatre
national de Strasbourg (2008-2011). Il travaille
depuis 2008 a réaliser des scénographies
de théatre et assiste régulierement le
chorégraphe Jérome Bel dans ses projets.

En 2015, il réalise avec Piéces courtes 1-9 sa
premiere mise en scene, sous la forme d'un programme théatral qui interroge les
conditions minimales de sa propre réalisation. Créé a I'automne 2016, Dictionnaire de
la musique prolonge ce questionnement du théatre et de ses ressources par la présence
et I'histoire d’autres médiums. La Naissance de la tragédie, son dernier spectacle a été
créé a I'automne 2018 et sera repris la saison prochaine, notamment dans des lieux
non théatraux (foyers de jeunes travailleurs, lycées, colléges, centre sociaux).

Il est artiste associé a la Ménagerie de verre (Paris) pour la saison 2016-17 et a la
Commune - CDN d’Aubervilliers depuis septembre 2016.

MANON LAURIOL - créatrice Lumiére

Apres une licence d’arts du spectacle a I'université d’Aix en Provence, Manon Lauriol
intégre en 2008 1'école du TNS en section régie (groupe 39). En tant qu’éclairagiste et
régisseuse lumiere, elle travaille avec Amélie Enon (Cie les Irréguliers), Mirabelle
Rousseau (Collectif T.0.C) et Maxime Kurvers.
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C'est le rapport au réel qui interpelle dans la proposition conceptuelle de Maxime Kurvers.
Ces neuf piéces courtes confondent le temps présent et celui de la représentation, jouent
avec l'espace vide, le public, l'univers sonore, les codes du thédtre et les repéres de ceux qui
p assistent. Les courts énoncés performatifs (« J'essaie d’avoir une idée » ; « Je décide de
voir quelques arbres »; « J'essaie d'accepter mes émotions »..) et leur proposition de
résolution sur scéne rythment la performance et meurent avec la puissance de la non-
communicabilité des mots de Holderlin et 'exutoire festif. Disparaitre soit, mais sous la
boule a facettes.

Marie Sorbier, i/o Gazette, a propos de Piéces courtes 1-9

Avec leur scénographie épurée, ces piéces courtes nous transportent dans des situations
variées qui modifient autant l'expérience des interprétes que celle de celui qui regarde.
Chacune, commence par un « Je » : « J'essaie d'avoir une idée », « Je décide de voir
quelques arbres »... Et chaque proposition en entraine une autre, dans un jeu de bascule.
La question reste de savoir « comment », car Maxime Kurvers excelle dans son jeu avec
I'imprévisible et sait créer, sur le plateau, une stimulante tension.

Dorothée Chapelain, Mouvement, a propos de Piéces courtes 1-9

Les Piéces courtes s‘achévent sur l'étiolement progressif du dispositif scénique : le texte
défilant permet aux acteurs de s'’effacer, le plateau de disparaitre, le public de s’en
émanciper. Le spectacle continue dans un hors-champ ouvert sur la vie vécue, ce grand
thédtre dont Maxime Kurvers réussit habilement a rendre sensible le jeu.

Inferno, a propos de Piéces courtes 1-9
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Née en mars 2016, la péniche La Pop est un incubateur artistique et citoyen, un lieu de
résidences, de recherches et d’expérimentations. Sa mission est d’accompagner - en accueillant
des équipes artistiques en résidence - la fabrique de spectacles ou le matériau sonore, I'objet
musical sont au cceur du processus de création. Une cinquantaine d’équipes artistiques sont
ainsi accueillies et accompagnées chaque année par La Pop. A travers les projets de créations
qu’elles concoivent a méme la cale de la péniche, ces équipes interrogent les relations
qu’entretiennent les individus et la société avec les sons et la musique.
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