
 
 

Millénaires 
Des instruments-sculptures, corps sonores de la Cathédrale de Chartres. 
 

par Alexandre Lévy 
 
La cathédrale de Chartres est un chef-d’œuvre du 13ème siècle et est le témoin d’une 
conception de l’univers où la musique et l’architecture viennent corroborer une vision de 
l’harmonie du monde et de son équilibre. 
De la représentation des instruments de musique, aux méandres du labyrinthe, son 
architecture est portée par des proportions qui donnent à voir, à entendre et à sentir un tout 
harmonieux et vibratoire. 
En captant la matière sonore du lieu en tant que tel et en le restituant dans une œuvre à la 
fois musicale et plastique, nous proposons au public du 21ème siècle d’entrer physiquement 
dans la vibration harmonique de la cathédrale.  



 
L’harmonie organique de la Cathédrale : proportions et matériaux. 
Nous savons que les savants du moyen-âge étaient et très influencés par les théories 
grecques classiques. Une unité de proportion se dégage de l’édifice et les représentations 
d’instruments de musique font partie de cette unité. Or, selon la pensée de l’époque les 
matériaux utilisés participent à l’harmonie organique décrite par les théoriciens de la 
musique : la matière n’échappe pas à l’harmonie du monde, puisqu’elle est régie par les 
mêmes règles. C’est en écoutant frapper des forgerons que Pythagore a élaboré sa pensée 
qu’il a aussitôt appliqué à un monocorde : ce qu’il avait constaté de la sonorité de la matière, 
il l’a appliqué en concevant une théorie de la nature de l’univers et de ses proportions. 
N’est-ce pas singulier de partir de la matière brute d’une forge pour élaborer une théorie 
musicale ? 
 

 

Écouter la matière du son brut de la cathédrale comme révélateur 
de son histoire. 
Nous proposons de créer un lien entre matière sonore brute de la 
cathédrale et les instruments de musique reconstitués de 
l’Instrumentarium de Chartres. En utilisant les moyens techniques 
de notre époque nous proposons de capter le son des matériaux 
de l’édifice religieux et de l’utiliser comme un élément musical à 
part entière d’un œuvre nouvelle. Si nous suivons l’idée de 
l’harmonie organique qui régit toute chose, nous proposons que la 
matière captée serve de base à une poétique de la matière, dont 
les instruments sont les compléments nécessaires à leur 
transmission.  
 

 
Les instruments reconstitués, corps résonnant de la cathédrale. 
Le bois, les cordes, les caisses de résonance des instruments reconstitués ont remplacé la 
pierre des sculptures dont ils sont issus. Cependant, les proportions qui ont prévalu à leur 
élaboration sont les mêmes et à ce titre nous pouvons dire que ces instruments portent la 
cathédrale en eux. Puisque l’harmonie organique a prévalu à leur élaboration en leur état de 
sculpture de pierre, elle y est toujours présente à l’état d’instrument. Nous proposons donc 
que la musique composée à partir des captations des sons bruts de la cathédrale soit 
diffusée au travers de ces instruments, grâce à un système de transducteur vibratoire. 
Ainsi, les instruments deviendront les corps résonnant de la cathédrale, témoin vivant de 
l’harmonie organique qui a prévalu à sa conception. 
 
Une œuvre architecturale et musicale. 
La création que nous proposons est une œuvre architecturale et musicale, reflet du corps 
sonore de la cathédrale.  
Elle est constituée d’une installation sonore faite avec une partie des instruments de 
l’Instrumentarium sonorisés et d’un concert déambulatoire dans cette installation. Ce 
binôme installation/déambulation prendra place dans le labyrinthe, pour le concert puis 
dans la crypte dans un parcours sonore et lumineux pour l’anniversaire de la fondation de ce 
chef d’œuvre du moyen âge.  
 



L’installation et la déambulation musicale dans le labyrinthe. 
Le labyrinthe de la cathédrale représente un pèlerinage vers la Jérusalem céleste, et symbolise la 
victoire du christ sur la mort éternelle. La rosace qui lui fait face et qui en est le pendant céleste, 
représente la révélation de la résurrection et de la vie éternelle et est à ce titre le complément 
nécessaire à la lecture du labyrinthe. Représentation de l’ordre cosmique dont l’ensemble de la 
cathédrale est le témoin, le labyrinthe porte un caractère céleste au travers des différents cercles 
concentriques. Au nombre de sept, ils correspondent au nombre de planètes connues à cette époque 
du système solaire. L’analogie entre les sept planètes du système solaire et les sept hauteurs des 
modes musicaux est une constante chez les théoriciens de la musique qui ont inspiré les musiciens 
du moyen-âge : encore une fois la musique est le reflet sonore de l’ordre cosmique. Par conséquent, 
en proposant que ces instruments deviennent les corps sonores de la cathédrale, nous proposons 
qu’ils servent de jalons dans le labyrinthe comme une cosmogonie sonore du lieu de culte. Ils seront 
répartis dans l’espace du labyrinthe, comme les sculptures originales sont réparties dans la statuaire 
du monument. Ainsi, chaque instrument correspondrait à un mode ou une hauteur en particulier, qui 
par extension correspondrait à une partie du corps sonore cosmique et universel, dont chaque 
instrument sera une planète sonore. 
 

 
Le labyrinthe et les instrument-sculptures 

La déambulation musicale. 
Reprenant l’idée de corps et de cheminement et aussi en hommage au répertoire du moyen-
âge, les quatre musiciens de l’instrumentarium suivront un parcours précis dans le 
labyrinthe. Chacun des déplacements sera ponctué par des conduits et autres musiques 
dédiées au mouvement du répertoire de l’époque de la Cathédrale. Arrivés à chacun des 
instruments, ils interpréteront chacune des planètes musicales. Œuvres mixtes pour 
instruments et électronique, inspirées à la fois du caractère de chacun des instruments-
sculpture et de la symbolique de chacun des planètes. La partie électronique prendra son 
origine dans les prises de son de la statuaire ou autres pièces architecturale relative aux 
instruments, répondant ainsi à la conception de corps sonores organiques de la cathédrale. 
La partie électroacoustique sera diffusée directement dans les instruments-sculptures et 
aussi sur les quatre enceintes complémentaires disposées autour du labyrinthe. 
 



Les sept Planètes, les sept instruments-sculptures. 
De l’Instrumentarium de Chartres nous utiliserons sept instruments traités en tant que 
sculptures sonores et les autres comme instruments classiques, joués par les musiciens lors 
de la déambulation. Voici notre choix d’instruments-sculptures :  
 

 
 

 
 
 
 
Planète instrument 1 :  
La vièle en huit 

 
 

Planète instrument 2 :  
Nacaires 

 
 

 
 
 
Planète instrument 3 :  
Harpe-psaltérion « Rote » 

 
 

 
 
 
Planète instrument 4 :  
Psaltérion du 13ème 



 
 

 
 
 
Planète instrument 5 :  
Vièle piriforme 

 
 

 
Planète instrument 6 :  
Monocorde 

 

 
 
Planète instrument 7 :  
Tintanabulum, trois sonorités 

 
 
 
 
 
 
 
 
 
 
 
 
 
 
 
 
 
 
 
 
 
 
 
 



 
Détail d’un instrument-sculpture :  
 

 

 
Chaque instrument sera installé sur un 
socle.  
 
Il sera sonorisé grâce à un transducteur de 
vibration sonore directement dans la caisse 
de résonance. 
 
Chaque socle sera pourvu d’une 
constellation lumineuse et ainsi les 
instruments seront éclairés par ce dispositif. 
 
Une rosace, gravée directement dans le 
bois, reprendra une partie de la rosace de la 
cathédrale et camouflera un haut-parleur 
complémentaire. 
 
Chaque socle sera interactif et pourra 
détecter l’approche du public. La sculpture 
se mettra en mode actif, la lumière 
deviendra plus intense et la planète sonore 
sera fera entendre.  
En mode « sommeil », seules les prises de 
sons brutes de la statuaire se feront 
entendre. 
 
Ainsi, quand le public approchera toutes les 
planètes à la fois, les différentes planètes 
de feront entendre ensemble, faisant 
entendre une symphonie des sphères. 

 
  



L’usage de l’œuvre 
 
Lors du concert, la déambulation musicale a lieu, elle durera environ 1 heure. 
Puis vient le temps de l’installation, pendant laquelle le public est invité à interagir avec les 
sculptures. 
 
Il entendra les sept pièces musicales jouées lors du concert, mais dans un mode d’exécution 
propre aux installations sonores. 
 
En dehors de la cathédrale, nous proposons de reconstituer le sol du labyrinthe grâce à un 
tapis de danse sur lequel sera imprimé le labyrinthe lui-même. Ainsi l’esprit de cette œuvre 
sera maintenu. 
 
Temps de montage, temps de jeu, temps d’installation. 
 
Le temps de montage du concert n’excèdera pas une journée, répétition comprise. Le 
concert durera une heure maximum. L’installation pourra rester quinze jours ou plus. 
L’installation est autonome, un soutien lumineux pourra être demandé pour les lieux très 
sombres. 
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Alexandre Levy, artiste inclassable et citoyen du monde 
 
Pianiste, compositeur et directeur artistique, le monde sonore d’Alexandre Lévy est unique 
et son imagination musicale hors-du commun.  
Aimant tisser un lien fort entre création musicale et transmission, sa démarche principale est 
de s’approprier des univers originaux pour leur donner une dimension innovante et 
personnelle. Il étend son champ d’écriture aux formes interactives et s’inspire de toutes les 
vibrations de notre monde pour une expérience musicale et sensorielle…  
Il créé en 2003 sa propre compagnie aKousthéa, entouré d’une équipe pluridisciplinaire 
favorisant un croisement des écritures et un échange concret entre l’œuvre et le public. 
Un lieu, un son, une poétique 
Si son corpus comporte de la musique de chambre, de l’électro-acoustique et des ouvrages 
scéniques, Alexandre Levy se tourne particulièrement vers l’installation sonore en 
s’appropriant l’univers d’un lieu pour en proposer une écoute poétique grâce à ses 
partitions… En collaboration avec des plasticiens, chorégraphes et scénographes, il 
réinvente, par la performance, la notion de la mise en scène du son. Il s’intéresse ainsi au 
rapport Art et Patrimoine où comment retranscrire un patrimoine historique ou 
environnemental au travers d’une œuvre plastique et musicale.  
Un écho musical du très proche au très lointain 
Si un lieu précis, un patrimoine unique et un son endémique sont souvent à la base de 
l’inspiration d’Alexandre Levy, ses œuvres voyagent et jouissent d’une diffusion 
internationale dans les institutions de musiques d’aujourd’hui : aux Multiphonies du GRM, à 
la Biennale de GRAME (Lyon), aux festivals des Détours de Babel, Extension de la Muse En 
Circuit, Ars Musica Bruxelles, Scène Nationale d’Orléans… mais aussi au Domaine Régional 
de Chaumont sur Loire, au Musée Gadagne à Lyon, Le Métaphone au 9-9bis, Scène du Bassin 
minier Nord Pas de Calais (où il est artiste associé jusqu’en 2019), à la Fondation La Borie du 
Limousin, au Parc Floral de Paris, au CDA d’Enghien, au Cube d’Issy les Moulineaux ou encore 
à Jérusalem, au Vietnam, au Taïpeï Fine Arts Museum et au Weywuying de Kaohsiung ( 
Opéra national de Taïwan). 
Formé au CNSM de Paris où il obtient cinq premiers prix, il travaille avec Édith Lejet et 
Michèle Reverdy et étudie la musique électroacoustique avec Michel Zbar au CRR de 
Boulogne. Son opéra « Zerballodu » sur un livret de Gérard Poli pour orchestre, chœur et 
électroacoustique, commande de l’ONDIF est créé à la Philharmonie de Paris en juin 2019.  



Les musiciens de l’Instrumentarium de Chartres : 
Cet ensemble de quatre musiciens donne à entendre les instruments de l’Instrumentarium 
de Chartres. Le concert propose une véritable découverte des musiques du Moyen Âge et du 
début de la Renaissance. Il est accompagné d’une présentation concise et d’une projection 
permettant de découvrir les sources iconographiques et musicales ainsi que le processus de 
restitution des instruments. 
 
La compagnie aKousthéa, pionnière dans l’expérience d’un concert sensoriel, électro-
acoustique et interactif 
 
La Compagnie aKousthéa est née en 2003 d’une idée du compositeur Alexandre Levy. Il en 
assure la direction artistique en créant des installations sonores pluridisciplinaires où tous 
les sens peuvent être émerveillés… le temps d’un concert.  
 
Elle est l’unique compagnie à proposer une œuvre totale inspirée par la nature ou le 
patrimoine et diffusée en extérieur ou In Situ. aKousthéa explore tous les champs des 
possibles de la création musicale en imaginant des œuvres interactives ou immersives dans 
une adéquation à trois éléments : art numérique, interactivité et musique contemporaine.  
 
Partout dans le monde, le public comme acteur indispensable des concerts d’aKousthéa 
 
aKousthéa a toujours voulu mettre le public au cœur de son œuvre, dans une volonté 
profonde d'améliorer l'accès aux musiques d’aujourd’hui et à la création 
musicale. Comment ? En créant une expérience sensorielle, c’est-à-dire lier la sensation à la 
musique par l’interaction, permettre au public d’entrer physiquement dans une œuvre où la 
sensation devient le point commun entre le public et l’artiste. 
 
Au sein de leurs performances musicales, deux partitions cohabitent : une réelle, celles des 
musiciens et une virtuelle, dans laquelle la musique est réorganisée et diffusée selon la 
participation du public qui l’aborde librement grâce aux éléments présents (arbres, lianes, 
vibrations, boites d’oiseaux, ambiance sonore de bassin minier…) …. Le lieu est donc un 
élément à part entière dans l’engagement artistique.  Le concert prélude toujours au 
parcours. Une fois la musique interprétée, elle est reprise par fragments grâce à la création 
de programmes spécifiques. 
 
Les installations sonores proposées sont diffusées et implantées in situ, hors des scènes de la 
musique contemporaine habituelles tout en respectant la singularité de chaque lieu, une 
démarche originale d’aKousthéa qui prône un art contemporain citoyen et humaniste, pour 
tout public, de la Suisse à Taïwan ! 
 


