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ex I) L’air qui vibre
Les drones du synthétiseur analogique d’Emma Souharce 

emplissent l’espace et font vibrer l’air de l’église St-Jakob à Zurich un  
soir de printemps 2019. Comme dans un rêve éthéré, les textures du 
dispositif modulaire semblent figer le temps et ouvrent des territoires 
sonores imaginaires telle une brume électrique dans laquelle l’oreille 
peut se plonger et dériver vers une expérience abstraite et captivante. 
La performance est organisée par OOR Saloon, une structure crée par 
les artistes Anna Frei et Franziska Koch développant une plate-forme 
essentielle pour la diffusion de pratiques sonore expérimentales à Zurich. 
En encourageant notamment les discours et positions intersectionels 
autour du son, les choix d’OOR rappellent que l’écoute est toujours située 
mais aussi construite culturellement et socialement. 

II) Du bruit !
Des larsens tranchants comme des lames de rasoir surgissent de l’ampli  

Fender et s’enchevêtrent dans les attaques bruitistes de la guitariste Nina Garcia.  
Les cordes sont maltraitées alors que des clusters métalliques abruptes émergent tels 
des masses dissonantes évoquant une structure monolithique dense faite de boucan  
et d’électricité. Le geste de Nina Garcia est résolument minimal, le matériel sonore  
est réduit à l’essentiel. Pas de démonstration virtuose inutile ici, mais une propension  
à explorer les physicalités du son, de la guitare et de l’amplification résultant  
dans un tumulte halluciné. Quand elle n’est pas en tournée, Nina Garcia fait partie 
de l’équipe des Instants Chavirés à Montreuil, un lieu essentiel pour la présentation 
d’expérimentations sonores allant de la musique improvisée à la Noise et aux arts 
visuels. En Suisse, on a pu entendre Nina Garcia se produire chez OOR à Zurich  
mais aussi à la Cave 12 de Genève, autre endroit phare des pratiques sonores 
aventureuses et internationales. Qu’elles soient minimalistes, maximalistes,  
radicales ou expérimentales, ces recherches sonores sont toujours farouchement  
non-commerciales et œuvrent hors des chemins balisés. 

III) Mais si on danse ?
Si l’on fait un pas de côté hors des pratiques purement sonores,  

on pourra remarquer que les travaux de la chorégraphe Cindy Van Acker 
semblent concrétiser une approche minimale, lorsque la mise en espace 
d’une de ses chorégraphies (par exemple sa pièce Diffraction de 2011) est 
pensée en interaction permanente avec le dispositif singulier de la lumière 
et les textures électroniques statiques de l’artiste sonore Mika Vainio, 
tragiquement disparu en 2017. Les différents médiums dans le travail de 
Cindy Van Acker semblent alors pensés non pas de façon hiérarchique, 
mais bien comme une démarche où les artistes impliqués développent 

Existe-t-il de nouvelles formes de minimalisme sonore aujourd’hui ? Il semblerait que l’on retrouve  
dans différentes pratiques artistiques actuelles une propension à la réduction du matériel sonore 
permettant d’explorer le son comme phénomène physique et d’interroger l’écoute dans sa multiplicité. 
En observant certaines de ces pratiques aventureuses de plus près, on s’aperçoit qu’en plus d’avoir 
parfois des critères esthétiques communs, elles permettent aussi de tracer une cartographie de lieux, 
d’artistes et de scènes œuvrant de façon souvent fragile et marginale au-delà des genres et des 
catégories. On découvre ainsi dans ces diverses formes d’exploration sonore, non pas simplement un  
geste minimaliste comme une unique question esthétique, mais plutôt des approches hétérogènes  
multiples qui déconstruisent le son et l’écoute. Il sera donc tenté ici d’explorer brièvement  
certaines de ces aventures en quatre petites excursions hors des sentiers battus. 

Vers d’autres minimalismes 
sonores aujourd’hui



43

une approche collective et complémentaire. Ces dernières années, 
Cindy Van Acker a souvent confié la création sonore de ses pièces à des 
artistes tels que Louis Schild, Francisco Meirino ou Denis Rollet, tous trois 
explorateurs sonores aguerris et habitués de la Cave 12 à Genève. En 
reliant personnalités et lieux de performances en Suisse et en Europe, une 
cartographie émerge peu à peu, interconnectant de multiples positions 
exploratoires et aventureuses communes comme autant de contributions 
fondamentales au paysage culturel actuel.

IV) Pour des études culturelles du son
De manière plus générale, penser le sonore aujourd’hui pourrait impliquer la critique 
d’une pensée musicale normative réduite à des genres et des catégories ou à des 
perceptions limitées de mélodie et de rythme. Cela implique de confronter l’écoute 
et le son à des prismes culturels et sociaux, mais aussi d’accorder au bruit toute sa 
pertinence artistique lorsque celui-ci produit des affects et de la connaissance. Les 
frontières entre bruit, son et musique deviennent alors floues et l’écoute retrouve 
une qualité phénoménologique mystérieuse et remplie de doutes. Le son et l’écoute 
peuvent de fait devenir des phénomènes centraux pour analyser la production de 
la subjectivité. Les études culturelles du son (sound studies en anglais) développent 
des positions hétérogènes pour tenter de décrire ces aspects, ouvrant des champs 
de recherches multiples et passionnants où se croisent les approches scientifiques de 
nombreuses disciplines souvent mises en résonance avec des œuvres d’art sonores. 
Les travaux de la chercheuse, artiste et auteure Salomé Voegelin 1 à Londres explorent 
une philosophie du son et de l’écoute qui s’inscrit dans une démarche d’autres 
chercheuses actuelles passionnantes telles que Juliette Volcler 2, Marie Thompson 
ou Annie Goh 3. À leur manière, elles développent des discours pointus sur le son et 
l’écoute. On regrettera au passage le retard pris par les Hautes Écoles de Musique en 
Suisse qui passent aujourd’hui à côté des champs de réflexion ouverts par les études 
culturelles du son. En effet, en prenant le sonore comme point de départ et d’arrivée 
pour penser le monde, on développe des outils essentiels et complémentaires à 
une approche purement occulo-centrique si présente dans l’histoire des arts, des 
sciences et des idées, mais aussi dans une certaine tradition musicale fascinée par la 
virtuosité graphique d’une partition ou par certains rituels de concert où l’œil serait 
paradoxalement plus sollicité que l’oreille. 
L’écoute est de fait toujours orientée, construite et située mais aussi manipulée, 
contrôlée et forcée. Il s’agirait alors de conceptualiser toute la complexité du champ 
sonore à travers un geste transversal. Une telle approche permettrait de trouver 
une continuité directe entre la somme des sons de l’histoire passée et présente 
des humains et toutes les voix non-humaines de la biodiversité. Il devient alors 
possible de percevoir la totalité de ces paysages sonores comme autant d’écoutes 
non-hiérarchisées et subjectives ouvrant des possibilités multiples et hétérogènes 
d’imagination auditive. 
De surcroît, penser les qualités relationnelles du son et de l’écoute au-delà de la 
compréhension normative et anthropocentrée d’une musique qui serait uniquement 
produite par la figure spécialisée de la musicienne ou du musicien, permet également 
de réévaluer les relations et l’interdépendance entre toutes les formes du vivant.  
En ceci, un geste transversal permettrait de conceptualiser de nouvelles ontologies 
pour penser un autre rapport au monde et à l’existence. On pense par exemple  
aux travaux de Donna Harraway, d’Anna Tsing ou de Timothy Morton qui tentent de 
conceptualiser des théories spéculatives pour (re)penser l’articulation humain  
et non-humain. C’est peut-être aussi le travail des artistes que de tenter de contribuer 
à imaginer et à explorer ces dimensions-là et de tenter de développer différentes 
formes de pensée du sensible.
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Antoine Chessex est un artiste suisse 
né à Vevey et basé à Zurich, dont les 
travaux assument une grande diversité 
de formes aux frontières du bruit, 
des arts sonores et des recherches 
transdisciplinaires. Il est le rédacteur du 
magazine Multiple et le curateur  
du festival Textures. 
www.soundimplant.com/achessex
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