
 
 

 



Opéra, ballet, théâtre musical, théâtre instrumental, musical, ne sont que quelques catégories clés pour 

identifier les multiples genres musico-scéniques qui ont proliféré tout au long du 20e siècle. Les œuvres 

identifiées au sein de ces genres présentent certaines caractéristiques communes : elles sont hybrides, 

c'est-à-dire qu'elles résultent de la confluence de différentes formes artistiques (théâtre, musique, 

littérature, danse, etc.) ; elles répondent plus ou moins à une trace (qu'elle soit graphique, phonographique 

ou vidéo-phonographique) ; leur représentation dépend d'une « mise en scène » qui produit une 

actualisation/réinterprétation continue de l'œuvre (dans certains cas, elle modifie même les symboles qui 

figuraient à l'origine dans celle-ci). Ce colloque invite les chercheurs, les compositeurs et les interprètes 

à explorer les aspects formels, esthétiques, historiques et sociaux des genres, des styles et des œuvres 

spécifiques qui peuvent être inclus dans la vaste catégorie des « œuvres musico-scéniques ». Il s'agit 

d'éclairer différents points de vue, de questionner la manière dont la musique est modélisée à travers les 

prismes de la performance, de la trace et de l'hybridation. 
  
Précisions sur les axes proposés :  
  

1. Performance : il s'agit d'analyser tout ce qui concerne le monde de la performance et des 

interprètes : gestes, émotions, styles de jeu, processus cognitifs qui aboutissent à la constitution 

d'un résultat sonore ou cinétique. Quel est le rapport de l’interprète à la trace ? S'agit-il d'un acte 

d'exécution, de création ou des deux simultanément ? La question pourra être développée d'un 

point de vue historique, esthétique et sociétal pour identifier, par exemple, l'influence des mœurs 

d'une époque sur la performance, ou, encore, pour analyser les résultats d'une interprétation 

particulière d'un point de vue esthésique. Il s'agira également d'explorer la façon dont les 

interprètes s'inspirent de la musique pour créer des expériences immersives, de poser et 

d'interroger les limites de la performance scénique d'un point de vue éthique, et de s'interroger 

sur la relation entre la performance et le développement technologique.  

On pourra s’appuyer par exemple sur les travaux de François Delalande (1988), Nicholas Cook 

(2013), Davies David (2004), John Rink (2003), Godlovitch (1998) et Alessandro Arbo (2019) 

2. Trace : dans son article « Implementation of the Arts », le philosophe Nelson Goodman identifie 

les arts du spectacle comme des « arts à deux étapes ». Selon sa théorie, les œuvres de cette 

catégorie comprennent un processus d'exécution et un processus d’implémentation1. C'est dans 

le processus d'exécution que l'on retrouve à la fois la question de la trace et celle de la 

performance. Dans son ouvrage The Normativity of Musical Works, Alessandro Arbo repère les 

différences entre les trois formes d’expression de la trace musicale : oralité, notation 

(diagrammes, partitions, etc.) et enregistrement (vinyles, bandes, fichiers numériques). C'est 

grâce à ces « traces » que les œuvres musicales peuvent être actualisées et perdurer dans le temps. 

Cependant, chaque genre (et parfois chaque œuvre) possède des us et coutumes particuliers, tant 

en ce qui concerne la fixation de cette trace (caractéristiques et quantité d'informations qu'elle 

comporte), qu'en ce qui concerne son processus de « décodage », laissant plus ou moins de liberté 

aux artistes pour l'actualisation des œuvres. 

Dans cet axe, il s’agira d’interroger le rôle mémoriel de ces traces, de leur impact historique ou 

historiographique et d’étendre le questionnement aux œuvres « éphémères ». Dans ce cas, la 

question de la définition même de l’œuvre semble émerger... 

3. Hybridation : l'hybridation de la musique est à l'image du monde, plurielle. Que ce soit par les 

formes artistiques qu'elles contiennent ou par les médias (ou matériaux) qu'elles intègrent, les 

œuvres musico-scéniques ont toujours été caractérisées par leur nature hybride. Dans son article 

« Hybrid Art Forms », Jerrold Levinson suggère que la condition d’hybride est avant tout 

historique : « Une forme d'art est hybride en vertu de son développement et de son origine, en 

vertu de son émergence à partir d'un champ d'activités et de préoccupations artistiques 

préexistantes, dont elle combine d'une certaine manière deux ou plusieurs d'entre elles ».  

 
1   La première (l'exécution) comprend tout le processus de création, tandis que la seconde consiste à faire 

« fonctionner » l'œuvre dans un contexte donné. Selon sa théorie, dans les arts performatifs, ces deux processus sont 

temporellement imbriqués. 



Dans quel sens peut-on considérer le caractère hybride d'une œuvre (d'un groupe d'œuvres) ? De 

quel type d'hybridation s'agit-il ? Telles sont quelques-unes des questions clés qui peuvent guider 

les présentations de cet axe. Il s'agira également de mettre en évidence l'origine (historique ou 

géographique) des éléments constitutifs de l'hybridation, afin d'éclairer le moment, la manière et 

les motifs (conscients ou inconscients) qui l'ont engendrée. 

  
Soumission des propositions : 

Nous encourageons les contributions sous forme de communications, posters, ou performances (durée 20 

min). Les propositions (300 mots maximum) doivent inclure un titre, une brève présentation de 

l’argument et une biographie de l'auteur(e). Merci de soumettre vos propositions avant le 20 janvier 2025 

à l’adresse suivante : lucianarcolombo@gmail.com. 

Comité scientifique : Alessandro Arbo, Mathieu Schneider, Maud Pouradier, Hélène Marquié, 

Guillaume Sintès, Diane Cardot et Luciana Colombo.  

Langues : Les communications peuvent être présentées en français ou en anglais. 

Contact : diane.cardot@gmail.com  

Diffusion : Revue Musique en acte (en ligne), captation vidéo 
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