
La sculpture sonore,
pratique artistique en recherche de

définition.
Jacques Rémus 

La sculpture sonore ? 
Musique mécanique, machines sonores ? Sculpture de sons ?

Sculpture qui fait du bruit ? Musique d’automates ? Ciselages d’es-
paces électroacoustiques ? Instruments de musique bizarres ?
Installations sonores ?« Vision» de plasticiens ? de musiciens ?
L’expression « sculpture sonore » en français n’a pas grand sens
car elle peut désigner le travail des sculpteurs dont les œuvres qui
relèvent uniquement des arts visuels,utilisent le sonore soit par in-
cident du au cinétisme, soit par électroacoustique accompagnant
l’œuvre.

Cette expression désigne aussi la pratique de l’ingénieur du
son,du « designer » sonore qui,dans un studio, va pétrir des vibra-
tions de haut-parleurs pour en sortir des sons électroacoustiques
« sculptés » de ses mains.

Ces lignes ont pour but de montrer que la fin du siècle dernier
a donné naissance à une pratique artistique qui ne peut trouver de
définition simple car elle est à la fois musique, sculpture et spec-
tacle. Elle a la richesse et la fragilité de quelque chose qui déve-
loppe son esthétique à la fois dans le temps,dans l’espace et dans
le vivant.

Force ou faiblesse, cette pratique artistique n’a pas de nom,
donc pas d’académisme ... .

En parler,c’est se heurter tout de suite à la sémantique :parlons
donc ici de sculpture sonore,en sachant que ce nom est tout à fait
contestable et qu’il essaie de désigner un domaine qui va des ma-
chines musicales aux installations sonores interactives en passant
par le « Klangkunst », ou les instruments de musique type



« Gaffophones » ! (en référence aux dessins d’un instrument ima-
giné par l’auteur de bande dessinée André Franquin).

Sculpture sonore, effrangement des arts obligatoires et
technologies inévitables (Wagner contre Goethe)

Sémantique.Nécessité de l’objet.

Divers manifestes de la sculpture sonore ont été produits depuis le
début des années 70. Ce sont en fait des expositions ou regroupe-
ments d’installations qui ont permis de jeter les bases d’une iden-
tité ou plutôt d’une communauté de pratique artistique.

Une exposition à Vancouver en 1975, réunie par John Grayson a
porté le nom de « Sound sculpture »1 tandis qu’une exposition à
Berlin en 1979,« Für Augen und Ohren – Von der Spieluhz zum akus-
tischen Environment »,organisée par l’Académie des Beaux-Arts de
Berlin2 donnait naissance l’année suivante à l’exposition « Écou-
ter par les yeux – objets et environnements sonores », au Musée
d’art Moderne de la Ville de Paris3.

Depuis,de nombreuses autres manifestations, (dont en particu-
lier le festival Sonembiente en 19964 et sa suite au Podewil Center
en 1997, tous deux à Berlin) avec souvent concerts et perfor-
mances,ont eu lieu en Europe et en Amérique du Nord.

Il faut remarquer qu’elles se sont déroulés dans des cadres ex-
trêmement divers comme celui de festivals de musique prenant la
sculpture sonore pour thème certaines années ou bien de galeries
ou de musées ouvrant leurs portes à des regroupements sonores
et musicaux,posant bien sûr le problème de la promiscuité sonore
dans des lieux non adaptés.

Il est intéressant, du point de vue de la sémantique de relever
quelques dénominations utilisées,lors de ces manifestations,pour
désigner au public la nature de ce qui était proposé à voir et à en-
tendre.Voici quelques exemples relevés sur des programmes de
manifestations, expositions, concerts, émissions de télévision ou
de radio ou encore de catalogues, regroupements, sites web, ou-
vrages, réseaux,etc.,ces vingt dernières années :

– sound sculpture
– sculptures musicales
– installations sonores
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– klangkunst
– nouvelle lutherie
– audio–art
– structures sonores
– sound–art
– automates sonores
– experimental musical instruments
– machines musicales
– automatophones
– machines sonores
– robotised mechanical music
– sculpture sonore
– sonambiente
– binioux inouis
– polymachina
– etc.

Il ressort qu’à l’usage, le terme anglais « sound sculpture » soit
peut-être celui qui englobe le plus généreusement ces pratiques
artistiques. Sa traduction française « sculpture sonore est aussi le
terme retenu par Jean-Yves Bosseur dans son livre « Musique et
Arts plastiques »5 Le mot allemand Klangkunst ou art du son ou du
tintement, est lui aussi un terme assez général, bien que le mot
Kunst soit plus une référence « Beaux-Arts » qu’une référence mu-
sicale.C’est de Berlin que sont venus les réflexions et théorisations
les plus avancées sur la sculpture sonore (en particulier l’ouvrage
justement intitulé « Klangkunst » de Helga de la Motte-Haber)6.
Klangkunst est à l’heure actuelle le mot le plus institutionalisé.

Mais la diversité de ces termes montre combien ce domaine de
pratique artistique présenté ici est difficile à énoncer tant il est à
la limite de plusieurs media artistiques : il est de nature hybride,
impur diront certains.

Au XIXe siècle la pensée dominante, exprimée notamment par
Goethe en Allemagne prônait l’absolue nécessite de la pureté de
chaque art ...

Un apport essentiel à la réflexion sur la sculpture sonore est due
à René Block, l’un des organisateur, de l’exposition « Für Augen
und Ohren » citée plus haut.

Et il faut absolument reprendre les citations de l’avant propos
qu’il écrivit dans le catalogue de l’exposition parisienne « Écouter
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par les yeux », car là se trouve exposé, par des penseurs plus an-
ciens, le fond de la polémique sur la pureté de l’art.

« Une des caractéristiques les plus remarquables du déclin de l’art
est le mélange des différents types d’art.Les arts eux-mêmes et leurs
différentes formes sont parrains les uns des autres, ils ont une cer-
taine tendance à se réunir et même à se perdre les uns dans les
autres; mais c’est justement le devoir, le mérite, la dignité du véri-
table artiste que de délimiter le domaine artistique dans lequel il
œuvre par rapport aux autres, de faire s’établir chaque art et
chaque forme d’art pour soi et avec la plus grande indépendance
possible » (Goethe, introduction à la revue « Propyläen »).

Mais ces injonctions n’ont pas été respectées
L’œuvre de Richard Wagner, « œuvre d’art totale », quelques

temps plus tard, ouvrira de tout autres perspectives. Et c’est peu
dire qu’« une des préoccupation principales des artistes du xxe

siècle a été la suppression des frontières artificielles entre les dif-
férentes sections de l’art » (René Block)

La suppression ou plutôt l’érosion de ces frontières n’est ce-
pendant pas quelque chose qui va de soi.

Au XVIIe siècle le père Louis-Bertrand Castel avec son orgue à
clavier de couleurs (1734) cherchait l’audition colorée (synop-
sie) ou autre forme de synesthésie. Mais il faut remarquer que la
plupart des auteurs de la sculpture sonore évitent les pièges de la
correspondance des sens,des relations entre les arts et de la plu-
ridisciplinarité. Les expériences tentées en particulier par les ar-
tistes du Bauhaus de Weimar (Ludwig Hirschfeld-Mack) ont évité
les correspondances automatiques. Plus récemment la tentation
d’utiliser les techniques informatiques (tableaux analysés pixel
par pixel et « joués » par un synthétiseur, tableaux peints par des
pinceaux conduits automatiquement par une musique) sont res-
tées sans développement majeur.

Les réflexions sur les synesthésies peuvent conduire à de vaste
débats,mais l’interpénétration des arts est un trop vaste domaine
pour ne pas être obligé de donner quelques définitions afin de
préciser le domaine plus précis de la sculpture sonore.

La sculpture sonore s’affirme à travers l’existence d’une com-
munauté d’artistes créant des œuvres à la fois sculpturales et mu-
sicales. Son existence requiert l’introduction de nouveaux lan-
gages et de nouveaux mots pour approcher ces travaux et ces
réalisations.Durant plusieurs années la revue Experimental Music
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Instruments7, aux États Unis a rassembler les informations sur ce
qui se passe surtout dans la facture instrumentale expérimentale,
mais ceci couvre un champ en partie différent de la sculpture so-
nore.Selon Paul Panhuysen8,artiste néerlandais et organisateur de
festivals axés sur la sculpture sonore, le sculpteur sonore ou
« sound artist » utilise fondamentalement trois éléments :
– l’objet physique ou média physique
– le son ou la musique produit par cet objet ou média
– la prise en compte de l’environnement

Il décrit des œuvres qui peuvent être jouées comme des instru-
ments de musique,d’autres sont déclenchées par l’appui sur un in-
terrupteur. Certaines sculptures sonores sont jouées par le public,
d’autres sont utilisées par l’artiste lui-même durant une perfor-
mance.

La notion d’objet et donc d’objet pouvant produire des sons est
ici fondamentale et sans les éliminer elle prime sur les concepts
électroacoustiques ou le son n’existe que par la présence de haut-
parleurs.

Pour être plus précis : une installation comme celle de
Pendulum Music de Steve Reich avec mouvements de micro-
phones et de haut-parleurs,bien qu’electroacoustique, reste com-
plètement dans le domaine de la sculpture sonore. Une installa-
tion d’un sculpteur utilisant la diffusion d’une musique
enregistrée n’appartient pas forcément à la « sound sculpture » ou
au « Klangkunst ».

Par ailleurs,bien qu’elle n’en soit pas issue, la sculpture sonore
entretient des liens étroits avec la musique mécanique.
La sculpture sonore s’est mise à exister dés que l’homme a déve-
loppé à la fois les premiers instruments sonores et a fabriqué des
éléments de mécanique.
Pratique non consciente chez les artisans ou les artistes, l’idée

de la sculpture sonore, née des bruits de la première machine, a
engendré la musique mécanique depuis des temps immémo-
riaux. Et par une curieuse ellipse, la sculpture sonore apparue ces
dernières années en tant que pratique artistique consciente se
nourrit des cendres de la musique mécanique sacrifiée par l’in-
vention de l’enregistrement audio et celle du haut-parleur. La mu-
sique mécanique a en effet connu son apogée et s’est effondrée
au premier tiers du xxe siècle.
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Obligation de la technologie

Le pari qui consiste à vouloir produire une œuvre qui s’inscrit à la
fois dans les arts du temps et dans les arts de l’espace implique for-
cément l’utilisation d’outils spécifiques.

Tout art a ses outils et la création artistique rime souvent avec
innovation technologique. Mais ici la volonté d’organiser à la fois
des sons et des mouvements d’objets qui les produisent nécessite
forcément l’emploi de techniques et de technologies qui peuvent
être très raffinées.

Sans se lancer dans un descriptif d’œuvres réalisées il est im-
portant de situer les grandes lignes des technologies qui se sont
avérées plus ou moins indispensables.

Il est impossible de demander à une pierre de rouler sur un tam-
bour si un dispositif n’est pas mis en place pour permettre cette
action,qu’elle soit manuelle ou automatique.

Le plasticien devenu sculpteur sonore s’affronte à la chaîne :
Ordres/partition,modulation + énergies ➢ excitateur ➢ vibrateur
➢ résonateur ➢ Musique9.

Le musicien devenu sculpteur sonore se frotte aux connais-
sances de l’art cinétique ainsi qu’à la connaissance réelle des ma-
tériaux. De plus il n’a pas toujours de connaissances même théo-
riques10 sur les idiophones (percussions sur masses vibrantes : ex
marimba, triangle), les membraphones (percussions sur mem-
branes, ex tambour), les cordophones, percutées, excitées par ar-
chet ou plectre et les aerophones (à bec,à anches,etc.).

C’est le monde de l’acoustique et de la lutherie, celui des ma-
tières vibrant dans l’air ou des masse d’air en mouvement mises
en vibration oscillantes :

C’est celui d’objets dont on joue instrumentalement avec mo-
dulations sur les énergies,les rythmes,les hauteurs,les attaques,les
durées, mais c’est aussi celui des objets qui produisent des sons
d’eux-mêmes,de la musique sans intervention humaine après dé-
clenchement.

Des matières uniques comme le bambou (Robert Hébrard) ou
le verre (Jean Claude Chapuis) ou tout simplement l’eau (Richard
Waters) deviennent le support d’architectures sonores ou d’or-
chestres multiformes.

Des cordes immensément longues font entendre leurs sons
jusque là inconnus, par l’action humaine (Ellen Fullman) ou par
la simple action du vent (Mario Ciccioli) 
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Parfois c’est la recherche d’une efficacité musicale scénique
qui détermine l’esthétique et la forme des « instruments » instal-
lés : des artistes comme Max Vandervorst ou des groupes comme
l’anglo-américain Stomp (fondés par Luke Cresswell et Steve
McNicholas), le français Arthéa (François Bourlier et Goa Alloro)
ou le brésilien Uakti (Marco Antonio Guimaraes, Decio de Souza
Ramos,Artur Andres Ribeiro et Paulo Sergio Santos) réalisent des
instruments dont la simplicité déconcertante ou au contraire la
sophistication en font des pièces uniques, sans rapport avec les
instruments de musique artisanaux ou industriels.

Les techniques développées sont variées. La mécanisation des
ordres peut être cachée (partition par rouleau,papier perforé,car-
ton, informatique) ou peut être liée à une partition visible (boites
à musique géantes : Jérome Jeanmart) ou encore programmable
et interactive (picots, ordinateur).Certains utilisent un « cerveau
central » fait de simples interrupteurs (Peter Sinclair) ou jouent
avec le branchement de grosses prises électriques (Bow Gamelan
Ensemble)

Martin Riches utilise l’ordinateur pour sa machine à parler mais
il a utilisé l’image de taches noires sur rubans transparents pour
faire jouer une flute ou des woodblocks. Norman Andersen ou
Armel Plunier utilisent des programmateurs-contacteurs artisa-
naux. Mais beaucoup d’autres comme Trimpin, Daniel Carney,
Alain Milon,Gordon Manahan et l’auteur de ces lignes ont adopté
le langage des studios de musique, le Midi, qu’ils retransforment
en langage robotique,afin de pouvoir utiliser la souplesse et la ri-
chesse des logiciels d’écriture musicale.Et ce même si la sculpture
mise en mouvement n’a rien d’instrumental au sens de la musique
classique comme les sommiers à ressorts rouillés de Peter Bosch
et Simone Simons par exemple.

Enfin la mise en action et la visualisation des énergies primaires
(ex : la roue à aube ou la fabrication du « vent » des orgues), qui
permettent la mécanisation, sont aussi une direction qui fait par-
tie des choix esthétiques des auteurs.

Bastian Maaris utilise le courant electrique et le feu sous forme
d’énergies directement sonores.Michel Moglia le fait avec le feu à
grande échelle.Patrice Moulet en fait de même avec l’eau en y mé-
lant l’electronique d’autres machines.Quand à David Jacobs c’est
l’air qu’il a visualisé dans d’énormes conduites en caouchouc qui
se mouvaient avec lenteur avant d’évacuer leur sons. Godfried
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Willem Raes et Moniek Darge en ont fait de même avec leurs
pneumatophones.

C’est donc aussi le monde de la mécanique,des manivelles,des
engrenages,des moteurs,des valves et des robinets,des tenseurs et
des clapets,des pompes et des électroaimants,des actionneurs et
de la robotique, des moteurs d’essuie-glace et des platines de
tourne-disque.

Joe Jones employait de petits moteurs electriques de jouets,
Mario Bertoncini a utilisé des souffleries sur ses harpes éoliennes,
mais Louis Philippe Demers utilise les derniers jouets de la robo-
tique.

C’est un univers ou l’électronique sophistiquée (Peter Vogel)
peut être mise en concurrence d’efficacité avec la simple pesan-
teur (Pierre Andrès)11 ou le vent (Raoul de Peters).

Pour qu’une sculpture devienne musique, il faut une dépense
d’énergie que l’on doit alimenter ou renouveler.

Et,bien sûr, toutes ces notions mènent à une autre réflexion qui
a touché la musique mécanique à maints tournants de son par-
cours historique : celui de la représentation de la vie.

Ainsi Valentino Breitenberg,en a décrit la perspective en 1958 :

« à travers les systèmes mécaniques ... l’homme essaie de réaliser
quelques unes des propriétés des substances vivantes de manière
pratique et familière,avec l’espoir de trouver les formules de la vie
dans une forme séparée de la substance qui normalement la
convoie ».

Sculpture sonore : la Définition ?

Après le préambule sémantique du début de ce chapitre, il serait
prétentieux d’en donner une. La lente genèse des académies lin-
guistiques n’a pas accouché d’un nom simple qui le désigne clai-
rement. Il s’agit d’un monde de création où la matière n’existe
qu’avec le temps et réciproquement.

Mais critiques,public et professionnels ont besoin de mettre des
étiquettes plus simples. Les puristes des arts plastiques catalogue-
ront Laurie Anderson de musicienne et les puristes de la musique
la catalogueront de plasticienne,mais l’essentiel est qu’elle ait pu
produire ses œuvres qui ont été marquées par ses performances et
ses spectacles !
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Que dire aussi de Ad van Buuren, de Christina Kubisch ou de
Robin Minard12 : compositeurs,plasticiens, sculpteurs jouant leurs
œuvres ?

Sans aller plus loin nous suggérons d’utiliser une représentation
par les trois dimensions artistiques « pures » dans lesquelles elle
s’inscrit ou plutôt dans lesquelles elle émarge : la musique, la
sculpture et la scène.

La sculpture sonore ne peut exister que dans une triple polarité
des arts du temps,des arts de l’espace et des arts dits de la scène

Arts du temps – C’est la musique, l’écriture musicale, l’arrange-
ment des sons dans leurs successions rythmiques.Ce sont aussi les
instruments qui permettent le jouer la musique, donc la lutherie.
L’esthétique sonore et musicale traduit la volonté de produire et
d’organiser des sons et des silences sur une durée même si parfois
il n’y a pas de début ni de fin formellement définis.

Comme pour la musique « pure », la sculpture sonore utilise
l’écriture méthodique d’un Conlon Nancarrow (compositeur
grand spécialiste de l’écriture très savante pour piano méca-
nique).Elle côtoie aussi des formes d’improvisation à degrés de li-
bertés contrôlés (comme pour le Jazz ou certaines partitions
contemporaines).Une large place est aussi faite au hasard,surtout
lorsque les éléments naturels font partie de la composition et là
l’esprit d’un John Cage y est pour beaucoup.

L’écriture musicale peut être par exemple bruitiste et lièe aux
boutons pressés par le public,même si des élements de lutherie se
mèlent aux compositions des machines installés (Joe Jones, Ken
Butler, Johannes Dimpflmeir)

Des installations, instrumentariums ou machines naissent pour
des partitions uniques comme celle de Zwei Men Orchestra de
Mauricio Kagel13 ou des œuvres de la musique à 43 tons de Harry
Partch (considéré par J-Y Bosseur comme le père de la sculpture
sonore) ou encore d’utilisations multiformes comme les ma-
chines de Claudine Brahem, nées avec les musiques de Georges
Aperghis.

Arts de l’espace – La nécessaire existence de l’objet implique
des choix esthétiques de forme, de structure, de volumes et de
couleurs. Certains iront vers l’objet brut ou sa destruction (Nam
June Paik), récupéré, détourné, (Frédéric Lejunter, Jérome
Jeanmart,Bertrand Boulanger) d’autres vers les esthétiques liées à
l’esprit des technologies de pointe qu’ils utilisent (Chistof
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Schlàger, Philippe Monvaillier), d’autres laisseront les fonctions
créer les formes (Trimpin), parfois avec beaucoup de poésie
(Harry Partch) ou un choix certain des matériaux (fontaines des
frères Baschet)14.

Mais la sculpture sonore se caractérise par la présence de mé-
canismes vibratoires et de mécanismes de transformation de mou-
vements et d’énergie.Ces mécanismes impliquent aussi des sortes
d’écriture cinétiques parfois minimales (Pierre Berthé,Antonio de
Luca) mais caractéristiques de chaque auteur (Jean Tinguely ou
Takis,Alain Terlutte ou Jean Weinfeld, les « Namureauphones »)15.
Des installations d’orgues éclatés sont destinées à être scénogra-
phiées (Horst Rickels) ou sont l’essentiel de la scénographie d’un
spectacle (Harry de Witt)

La volonté de jouer avec des matériaux en mouvement pose les
base d’un art cinétique sonore, que ce soit avec les tiges oscil-
lantes d’un Harry Bertoia, les violons d’une Rebecca Horn ou les
mécanos d’un Pierre Bastien.

Art de la scénographie – Une sculpture sonore,comme une mu-
sique n’existe peut-être que lorsqu’elle joue ou qu’elle est jouée.
Elle peut nécessiter la présence ou non d’exécutants, acteurs ou
musiciens.

La mise en espace en fonction des spectateurs ou des visiteurs
rejoint les préoccupation d’une scénographie théâtrale. Parfois
l’auteur va jouer de son installation lors d’une performance pour
ensuite la laisser en libre accès au public (Ulrich Eller). Ceci im-
plique une double scénographie pour le spectacle et le spectacle
du spectacle.

La notion d’installation sonore est une notion de scénographie
ou l’adéquation à l’acoustique et à l’architecture d’un lieu sont né-
cessaires pour établir un propos.

De plus la sculpture sonore existe aussi dans des logiques de
spectacle ou de concert et l’art des orgues de cristal des frères
Baschet ou des orgues à feu de Michel Moglia ne peut se passer de
la scène. De même pour Stomp, Arthéa, Uakti ou les Phônes sur
leurs échasses musicales (Frank Pilonetto, Jean-Claude Charlier et
Marianne Ponlot).

Nous proposons un schéma fort simple pour figurer une repré-
sentation du champ ou évolue la sculpture sonore (voir schéma):
il s’agit d’un triangle dont les trois pointes sont les trois dimen-
sions artistiques « pures ».
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Chaque œuvre peut y trouver sa place car elle comporte plus ou
moins de chacun des trois composants de ce triangle.

Et c’est là qu’il est amusant de voir qu’une œuvre,une fois pla-
cée dans un tel triangle,perd ses étiquettes d’origine. Il est parfois
difficile de savoir si son ou ses auteurs sont au départ plutôt musi-
ciens (compositeurs, luthiers), plutôt artistes du spectacle vivant
(« performer », instrumentistes) ou plutôt plasticiens !

SCULPTURE SONORE
(nom arbitraire)

Elle s’inscrit dans un triangle où chaque création prend une place
particulière entre les 3 pôles :

Liée au développement technologique et au développement in-
dustriel la sculpture sonore est donc une pratique artistique qui
concrétise l’éclatement des disciplines : musique/bruit,art/science
art/vie, sculpture/partition, théâtre/objet etc.
C’est par excellence un art de traverse et à fortiori un art du dé-
tournement ainsi que l’a décrit Jean-Paul Ponthot16 dans son tra-
vail sur le Festival de Traverse organisé par Patrick Plunier à Reims
dans les années 80. L’esthétique de la traverse, la recherche de la
singularité non académique, de la subversion douce, l’ouverture
au monde de l’impureté y ont laissé émerger de nombreux artistes
dont certains « sound sculptors » qui autrement ne pouvaient exis-
ter. Ils étaient invisibles pour les puristes,car sans étiquette recon-
naissable.
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De l’histoire de la musique mécanique 
aux arts qui se croisent.

Comme il a été dit précédemment la sculpture sonore,sans en être
issue est intrinsèquement liée à l’histoire de la musique méca-
nique.

La référence historique passe bien sur par l’existence des
orgues hydrauliques automatiques décrits dans l’antiquité (Héron
d’Alexandrie) dont un exemplaire vient d’être exhumé en
Macédoine.

Il faut aussi donner une grande importance au développement
de la musique à programmation manipulable préfigurant l’utilisa-
tion des ordinateurs (cylindres à picots des carillons depuis le XIIIe

siècle). La musique interfacée, c’est à dire avec des claviers de
commande qui retransmettent des ordres plus que des énergies
(orgues) a aussi symboliquement une grande importance pour
comprendre la genèse de certaines démarches de la sculpture so-
nore17 et 18

Il faut citer ici un texte d’Antonio Latanza écrit pour la présen-
tation du Musée des Instruments de Musique de Rome19:

« La “Musica ex machina” a souvent été mal comprise car ses ins-
truments réalisés ont été considérés plutôt comme des jouets. Au
contraire il est intéressant de se rapprocher d’une très ancienne
matière qui a conduit très loin un nombre extraordinaire d’inven-
tions et qui a fasciné quelques uns des plus grands musiciens du
XVIe au xxe siècle ...Le pouvoir fascinant de ces instruments était tel
que qu’ils étaient utilisés pour remplir beaucoup des nombreuses
“Wunderkammer” (cabinet des merveilles) européennes du XVIe-

siècle depuis celles construite dans les années 1500 pour
Francesco de Médicis à Florence jusqu’à celle faite au XVIIe siècle
par A.Kircher et M.Todini à Rome ainsi que celle construite au XVIIe

siècle par le conte Deym … L’histoire exhaustive de cette mer-
veilleuse tradition reste à écrire ».

La musique mécanique a aussi été très présente dans des réalisa-
tions utilisant automatismes et techniques hydrauliques, en parti-
culier avec des fontaines.Ce sont les fameux jardins et grottes avec
jeux d’eaux construits au XVIe siècle (orgues hydrauliques de la
villa d’Este à Tivoli,dans le parc de Bomarzo au nord de Rome,pro-
jets et réalisations de Salomon de Caus en Europe du Nord).
Réalisés avec des techniques parfois très sophistiquées,ces jardins
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d’agrément, aux propos mystérieux, symboliques ou ésotériques,
continuent à faire rêver bon nombre de sculpteurs et musiciens
dont ceux qui produisent des sculptures sonores.

On peut dire que cette tradition a été reprise, en Italie avec les
installations de Nicki de Saint Phalles et Jean Tinguely dans les
parcs de Prescia Fiorentina.

Enfin il faut suivre l’évolution de la musique mécanique depuis
l’antiquité jusqu’au début du vingtième siècle pour comprendre
que la sculpture sonore n’a pu prendre son essor que dans cer-
tains pays et sous l’influence de certains courants de pensée plus
que dans d’autres. Il est facile d’établir un parallèle entre les ré-
gions où la musique mécanique s’est développée jusque vers les
années 30 et les régions dont sont issus la majorité des artistes qui
ont pour pratique la sculpture sonore.

Les pays flamands (Pays-Bas, Belgique, nord de la France),
l’Allemagne, l’Italie, l’Amérique du Nord, sont bien sûr des pays
centraux, mais il faut remarquer aussi qu’il y a des artistes venus
de l’Asie du Sud Est ou des pays du vaudoun et des forgerons en
Afrique20: ce sont des pays où existent à la fois des traditions d’ar-
tisanat autour du bambou ou du fer,et des traditions de sculpture
et de facture instrumentale.

D’une manière plus générale faire de la musique ou du son avec
des matériaux détournés et des mouvements mécaniques avec un
propos de sculpteur, c’est le reflet d’ouvertures d’esprit qui sont
plus dans les moeurs de certaines cultures industrielles ou de cer-
taines civilisations qui ont privilégié ces domaines.

Comme nous l’avons vu plus haut, la technologie et la re-
cherche sont obligatoires,même dans les créations où la « récup »
domine.

Au début du xxe siècle,divers mouvements artistiques comme le
futurisme (Marinetti), le bruitisme (Russolo21), Marcel Duchamp
et le dadaisme, le constructivisme (Antheil), vont remettre en
cause les académismes dominant en musique et dans les arts plas-
tiques.

Ceci va se produire au moment (entre les deux guerres mon-
diales) où la musique mécanique va atteindre son apogée, (or-
chestrions, pianolas, orgues de danse, etc…), avant d’être rapide-
ment détrônée par la musique enregistrée et sonorisée. La
rencontre de ce phénomène avec un certain nombre de compo-
siteurs, inventeurs,artistes plasticiens, va donner une première sé-
rie de créations,de machines et d’installations qui vont continuer
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à se développer après 1945. Puis dans les années 60-70 plusieurs
mouvements de pensée artistique comme Fluxus,qui remettaient
en particulier en cause l’étiquetage de l’œuvre sous les rubriques
« temps » (musique) « espace » (sculpture) ou « vivant » (théâtre),
ont fait avancer considérablement les façons de penser. Depuis,
sans qu’il s’agisse à proprement parler d’un mouvement artistique
en soi pour le moment, les « sculpteurs sonores » ont eu une pro-
duction beaucoup plus autonome et forment une espèce de fa-
mille où, quel que soit leur pôle dominant (musique, scène ou
sculpture), ils savent se reconnaître et où le problème sémantique
se pose plus pour les organisateurs qui font appel à eux que pour
le public.

Afin d’illustrer ce propos nous avons repris un tableau réalisé en
1980 par René Block et l’avons actualisé sans pouvoir cependant
mettre tous les noms plus récents, faute de place (en annexe).
C’est une illustration du phénomène des « arts qui se croisent »
plus facile à comprendre qu’une longue énumération avec liste
des œuvres,des auteurs et des influences. Mais même si ce travail
n’a pas sa place ici, il est indispensable d’approfondir ces connais-
sances pour bien comprendre la genèse et l’essence de la sculp-
ture sonore.

Conclusion :

Elle se résumera à quelques questions clés sur la sculpture sonore 
Nous affirmons qu’elle est l’émergence d’une nouvelle pratique
artistique,mais étant juge et partie il est difficile d’être objectif.
Donc la sculpture sonore est-elle une simple une curiosité ou bien
est-elle réellement une nouvelle pratique artistique, avec son es-
thétique particulière ? 

Deux des essences de la création artistique sont d’être un reflet
significatif de la société et de contenir un minimum de la dyna-
mique subversive nécessaire à tout changement.
– La sculpture sonore, de par son aspect de « traverse » et la né-
cessité qu’elle a d’utiliser des outils technologiques,est-elle un re-
flet significatif de la société contemporaine ?
– Sa nature non académique, l’ouverture au monde de l’« impu-
reté » lui donnent-elles une réelle dynamique subversive ?

Enfin l’attribution d’une reconnaissance dans la langue fran-
çaise par un vocable l’identifiant sans ambiguïté est-elle possible ?
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Personellement j’aurais tendeance à affirmer que les réactions
d’un public de plus en plus demandeur des créations issues de
cette pratique artistique font augurer de réponses plutôt positives
à ces questions.
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