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EDITO 

R
 

atapop a fait du chemin depuis décembre. On dirait presque: il a évolué. Enfin 
presque. Du moins, peut-être pas lui mais nous. On a pris conscience de certaines 
réalités; on peut dire qu'on a vu de belles choses, qu'on ne regrette absolument rien. 

On peut aussi dire qu'on a pu être déçu; cependant on préférera toujours parler des gens 
qu'on aime plutôt que d'autres qui nous ont laissés, comment dire, perplexes. 
 Tout ça pour dire qu'on s'amuse bien, qu'on rigole, et qu'on continue. Et que,comme 
prévu, vous pourrez lire ici les interviews de Suede (stars mondiales), Superflu (stars 
françaises) et Tahiti 80 (étoiles montantes). Un sommaire varié. Ca n'est pas pour ça que 
vous retrouverez au prochain numéro Céline Dion ou Trust. On vous réserve les interviews 
de Calc et Pull, les petits bordelais à la pop noisy et fraîche; les Disques Mange-Tout, 
"nouveau" très bon label nordique qui nous a offert jusque là les dernier album de John 
Cunningham, celui de Sharko, et Flop; Playdoh, qui fait une sorte de post-rock pas du tout à 
la française. Et peut-être Venus, car si certains disques nous plaisent, leurs auteurs nous 
plaisent parfois moins. 
 Le Ratapop est toujours disponible gratuitement pour une simple enveloppe timbrée à 
4F50 à vos nom et adresse, voire même avec le premier numéro (timbre de 6F50), avec les 
interviews de John Cunningham le britannique, Eggstone les suédois et Super Furry 
Animals les gallois. 
 Ce premier numéro nous avait rendus assez fiers, mais il n'a visiblement intéressé 
personne: malgré les flyers ou même certains exemplaires distribués ici ou là, nous n'avons 
reçu aucune demande de second numéro (à part les amis, et encore…). On aimerait 
beaucoup avoir plus de retours de votre part, même si c'est pour nous dire que notre fanzine 
n'a strictement aucun intérêt, que les chroniques sont mauvaises et sans sensibilité, et que 
nos interviews n'apprennent rien sur qui que ce soit. 
 On espère aussi que prochainement des lecteurs nous enverrons leurs chroniques, qui 
seront publiées ici. N'hésitez surtout pas, ça pourra vous faire un coup d'essai si l'écriture 
vous tente. 
 On aimerait aussi vous signaler la naissance de notre site internet, pour l'instant assez 
peu évolué, qui vous permet de consulter le Ratapop déjà sorti, ainsi que des photos en 
couleur, et quelques petits plus qu'apportent toujours un site internet. 
 http://www.ifrance.com/ratapop/ 

David et Stéphane. 
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INTERVIEW SUEDE 
 

Formés en 1989 à Londres, ils étaient en 92 le groupe britannique dont on parlait le plus. Avant 
même la sortie de leur premier album éponyme, on pouvait lire sur des encarts publicitaires pour Virgin 
Airways dans le métro londonien: "Cinq raisons essentielles de visiter le Royaume Uni: la Reine, un 
Virgin Megastore, les écossais, un petit déjeuner anglais… et Brett Anderson.". L'engouement d'alors pour 
Suede était en partie dû au manque de personnalité dans la pop du début des années 90. 

Bref. Tout le monde connaît Suede. Rencontre avec Brett Anderson leader-chanteur, et Matt 
Osman, bassiste du groupe. 

 

 
Vous avez attendu trois ans avant de sortir 
Head Music. Pourquoi avez-vous attendu si 
longtemps? 
Brett: C'était vraiment nécessaire, c'est juste le 
temps qu'a pris l'enregistrement de l'album. Il a 
pris tant de temps pour beaucoup de raisons: on a 
travaillé avec un nouveau producteur, sur de 
nouvelles chansons, on a commencé l'écriture des 
chansons avec du nouveau matériel technique, on 
a tenté de les écrire d'une manière un peu 
différente d'auparavant. C'était pas juste retourner 
dans un studio et refaire exactement la même 
musique. 
Matt: Et on a quand même tourné pendant 18 
mois… en réalité, on n'a pas commencé l'écriture 
de Head Music avant un an et demi après la sortie 
de Coming Up. 
 
Head Music est votre premier album qui porte 
le nom d'une des chansons de l'album. Il y a 
une raison à cela? 
Je voulais écrire une chanson dont le titre serait 
Head Music, et c'est ce que j'ai fait; c'est venu 
comme çà; ça semblait pervers, étrange, et je  
 

 
trouvais que ça allait bien avec le reste, donc on a 
gardé ce titre pour l'album. 
 
La dernière chanson de l'album, Crack in the 
Union Jack, est presque une chanson politique. 
Vous aimeriez finalement être un peu plus 
engagés politiquement? 
Brett: Excellente question. Matt, je te la laisse. 
Matt: Je pense qu'elle est politique de manière 
plus évidente que la plupart de nos chansons, 
mais je pense que beaucoup de nos chansons sont 
politiques, en réalité. Black or Blue (Dogman 
Star), par exemple, est aussi politique. C'est 
toujours un peu dangereux de classifier les 
chansons: chansons politiques, chansons d'amour, 
etc… Si les chansons parlent de la vie des gens, 
du monde réel, de l'amour, de la haine, du 
lavomatic, eh bien elles sont politiques, dans un 
sens. Un bonne chanson doit avoir ce côté 
universel. 
Brett: Dans le passé, on avait quand même des 
chansons qui parlaient de racisme, de sexe, de 
sujets très politiques. Je prends parti sur des 
sujets politiques, sans pour autant que les mots 
"Union Jack", ou "Labour Party", ou bien 
"Margaret Thatcher" apparaissent dans les titres. 
Matt: Si on enlevait la phrase du refrain, plus 
personne ne nous le demanderait. 
Brett: La pop, ça ne parle pas forcément d'amour, 
ça n'est pas toujours si direct. La pop-music, c'est 
parler en grands titres, en lettres capitales… 
 
Head Music est l'album du changement. Vous 
avez changé de producteur et l'écriture des 
chansons est de plus en plus collective. Diriez 
vous que Head Music est un nouveau départ? 
Matt: A chaque fois que tu fais un disque, c'est 
toujours un nouveau départ. C'est vrai qu'il y a 
beaucoup de changements avec cet album, mais 
Coming Up était un nouveau départ, Dogman 
Star était un nouveau départ. A chaque fois que tu 
fais un nouveau disque, tu ne veux pas te répéter, 
et tu es excité et attiré par des choses que tu n'as  
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jamais faites auparavant. Juste le fait de ne les 
avoir jamais faites les rendent excitantes. C'est 
forcé de vouloir faire quelque chose de différent à 
chaque album, surtout quand tu attends deux ans 
entre chaque. Donc la réponse à ta question est: 
oui. 
 
Vous avez joué plusieurs fois pour vos 
fanclubs. Quelles sont vos relations avec le 
public? 
Brett: Purement sexuelles, en fait. 
Matt: Non, c'est pas vrai. Financières, aussi. Mais 
on est le genre de groupes qui…. 
Faire des concerts pour des fanclubs, ça n'est pas 
une chose sainte et altruiste: on y essaie de 
nouvelles choses, on y joue de nouvelles 
chansons. 
Brett: Et tu es sûr que les gens t'écoutent. 
Matt: Donc la réponse à ta question est: oui. 
 
Votre Black session en mai dernier a été 
explosive, et le publique plus qu'enthousiaste. 
Cela vous a-t-il surpris, ou êtes vous habitués à 
ce genre de réactions. Cela vous a-t-il plu? 
Matt: J'ai été assez surpris, on pensait que c'était 
le dernier endroit où ce genre de choses pouvait 
arriver. On a fait des tas de concerts dans des tas 
de petits clubs, où les gens sont devenus fous, 
mais là les gens qui étaient tranquillement assis 
ont envahi la scène. 
Brett: C'était d'autant plus étonnant qu'on avait 
déjà fait des Black Sessions auparavant, deux ou 
trois; à chaque fois, c'était très bien, mais on ne 
pouvait vraiment pas s'attendre à ça; que les gens 
montent sur scène! 
Matt: Tiens, d'ailleurs, j'ai revu la vidéo, c'est 
vraiment bien. 
Brett: Ah oui? Qu'est-ce que tu en dis? 
Matt: Oui, c'est bien. 
 
Donnez vous des interviews de mauvaise 
grace? Pensez vous que ça fait partie du 
métier? 
Matt: Non, ça ne me dérange pas du tout. 
Brett: On n'en fait pas si on n'en a pas envie… il 
y a des tas de fois où on refuse d'en donner parce 
qu'on est pas de bonne humeur. 
Matt: Je trouve bizarre que des gens se plaignent 
tout le temps de donner des interviews, alors 
qu'ils ne sont pas obligés de le faire! 
Brett: C'est très facile de ne pas en faire. 
Matt: Il suffit juste de dire: "non". 

 
Vous préférez en donner à des gros magazines 
ou plutôt à des fanzines? 
Matt: Je préfère en donner à des gens qui s'y 
connaissent en musique. C'est chiant quand tu 
tombes sur des gens qui te demandent: "Vous 
jouez dans un groupe… racontez-moi l'histoire de 
l'enregistrement de Head Music.". Donc la 
réponse à ta question est :non. 
 
Avec la sortie du nouvel album, vous avez fait 
beaucoup de promotions, par exemple la 
séance de dédicace à Paris. Quel effet cela vous 
a-t-il fait de voir tous ces gens? Etait-ce 
flatteur, ou était-ce ennuyeux de signer tous 
ces disques? 
Matt: On l'a fait pour Simon, en fait. C'est 
purement et simplement pour Simon, notre 
batteur. Il adore les séances de dédicace: la 
plupart de ses amis et de ses partenaires viennent 
de là. On fait juste ça pour qu'il ait une vie 
sociale. 
 
Le groupe existe maintenant depuis 10 ans, et 
n'a cessé d'évoluer, quel regard portez-vous 
sur les premières chansons de Suede? Aimez-
vous toujours jouer des chansons comme 
Animal Nitrate? 
Brett: Oui, on en joue certaines en live, et on 
aime beaucoup le faire, et je pense que c'est une 
bonne chose. Quand je réécoute de très vieilles 
chansons, j'ai un peu de mal à m'identifier à la 
voix qui sort des haut-parleurs et même à la 
personne; j'ai probablement beaucoup changé. 
Mais elles me plaisent encore. J'ai toujours été 
convaincu que depuis le premier jour, on a 
toujours écrit de bonnes chansons. 
 
Prêtez vous attention à ce que l'on dit de vous 
dans la presse? Les remarques négatives et 
sans fondement vous touchent-elles 
Brett: De moins en moins, en fait: au fur et à 
mesure, tu apprends à les ignorer, mais dans le 
même temps, tu apprends aussi à ignorer les 
louanges. Il faut qu'à un moment tu comprennes 
que tout ça, c'est souvent écrit par quelqu'un qui a 
une opinion extrême sur toi, qu'il te traite de Dieu 
ou de merde. Je pense qu'au bout d'un certain 
temps ça peut t'ennuyer. Quelquefois, les 
critiques te blessent parce qu'elles sont fondées, 
et tu ne peux rien dire contre, parce 
qu'effectivement, tu as fait certaines choses, ou 
que tes chansons pourraient être améliorées; mais  
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d'autre fois, quand les critiques sont non fondées, 
tu t'en fous. 
 
Il y a un groupe particulier qui ait retenu 
votre attention, cette année? 
Matt: C'est assez dur de répondre… nos 
premières parties ont toujours été très bonnes. Par 
exemple, l'album des Super Furry Animals est 
génial, ce qu'ils font est de mieux en mieux. 
L'album de Merz est aussi très bien, et ça se voit 
par le succès qu'ils ont auprès de notre public, qui 
peut être très difficile. Sinon, j'aime bien l'album 
de Macy Gray. Donne-moi des exemples et je te 
dirai s'ils sont bien ou non… 
Brett: Moi j'aime bien Echoboy. 
Matt: John Spencer Blues Explosion. 
La semaine dernière, on a vu les Flaming Lips, 
c'était vraiment bien. 
Matt: Ah? C'est un bon album? 
En tous cas, le concert était excellent. 
Matt: Effectivement, j'ai entendu dire que leurs 
concerts étaient très très bons. 
Brett: Ouais, moi aussi, j'aime bien les Flaming 
Lips. 
Matt: En fait, je garde tous ceux que t'ai cités 
avant, mais je mets les Flaming Lips en premier, 
même si je connais pas l'album. 
Brett: C'est ton classement du millénaire? 
Matt: Oui! Les Flaming Lips en premier! 
 
Et au niveau cinéma? 
Matt: Les Flaming Lips. Ah non, merde, c'est pas 
un film. J'ai vu American Beauty, c'est bien. 
Brett: Tiens, je l'ai pas encore vu… c'est bien? 
Bah mince… 
Matt: En fait, je ne me souviens pas avoir vu 
d'excellents films, cette année. Brett, toi, t'es 
obsédé par le cinéma… 
Brett: Oui, c'est vrai. Hier soir, j'ai vu Fight Club, 
ça allait. La veille, j'ai vu le Sixième Sens, ça 
allait. 
Matt: Oui, c'est des films qui vont… (rires) 
Brett: Je suis un grand fan de Stanley Kubrick, 
qui fait de grands films. Et d'ailleurs, je suis sûr 
qu'il continuera à faire de grands films. 

 
Matt: (la voix niaise) Je sais tout sur lui, et j'ai 
vraiment hâte que son prochain film sorte. 
Brett: Il a vraiment eu une grande carrière, de 
Shining à Orange Mécanique. Je suis aussi fan de 
Docteur Folamour. Il a fait des films 
extraordinaires. 
 
Vos plans pour le futur? 
Matt: Faire d'autres disques… faire un meilleur 
album, et plus vite. 
 
Vous pensez parfois à des collaborations? 
Matt: Pourquoi est-ce que les français sont 
toujours obsédés par des collaborations? A 
chaque fois que je donne une interview, la 
question revient. C'est parce que les français sont 
intensément collaborateurs? Les français 
collaborent beaucoup entre eux? 
Brett: Ne sois pas impoli… 
Matt: Non, mais c'est une question qu'on me pose 
beaucoup en France, comme si c'était quelque 
chose de traditionnel. Brett, qu'est-ce que tu 
penses de ça: collaborer avec The News et The 
Range, tu sais, les News de Huey Lewis et les 
Range de Bruce Hornsby ça nous ferait un groupe 
parallèle à chacun… 
 
Vous êtes assez célèbres pour vos Faces B. 
Vous écrivez plein de chansons et vous 
choisissez ensuite lesquelles seront sur l'album 
et lesquelles seront les faces B, ou bien vous 
écrivez spécialement des faces B pour vos 
singles? 
Brett: Ce qu'on a tendance à faire, c'est: quand on 
rentre en studio, on a besoin de faces B, et on 
écrit des chansons aussi bonnes que possibles, 
sans se dire "C'est bon, là, on peut écrire de la 
merde, ce sera une face B". On écrit toujours 
aussi bien qu'on le peut. C'est ce qui s'est passé 
avec des chansons comme The Sound Of The 
Streets: pour beaucoup d'entre elles ça a peut-être 
été une erreur de ne pas les faire figurer sur les 
albums. 

 
Interview Sophie & David 

Lille, Aéronef, 17.11.99 
Photo Renaud Monfourny 
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Superflu est un groupe français né en 94 à Lille qui revendique ses influences essentiellement dans 

la folk-pop américaine. Et ça s'entend. Après avoir débuté sous un nom différent (Les Fleurs) et une 
musique assez pop et légère, l'arrivée du violoniste en 97 et le durcissement des paroles ont largement 
contribué au passage à Superflu. Rarement un groupe français aura réussi à si bien mêler des paroles non 
revendicatives, intelligemment sombres et poétiques à une musique si dépouillée. 

Interview de Nicolas et Sébastien, respectivement chanteur-guitariste et guitariste. 
 
 
Comment êtes-vous passés de Les Fleurs à 
Superflu? Etait-ce une démarche involontaire 
et naturelle, ou vouliez-vous arriver à quelque 
chose de plus mature? 
Nicolas: Oui, c'était naturel car on a changé de 
nom alors que la transformation de ce qu'on 
jouait était déjà faite. En fait, on s'est rencontré à 
trois, Sébastien, Sonia et moi il y a cinq ou six 
ans ici à Lille, et on a fait Les Fleurs, ce qui était 
beaucoup plus pop que ce qu'on fait maintenant et 
on a rencontré ensuite Gautier, le bassiste, que je 
connaissais d'avant puis Gilles, le violoniste; et 
c'est à ce moment-là que le répertoire s'est un peu 
durci. Des morceaux plus lents, dépouillés, sur 
des textes austères voire sombres et c'est à ce 
moment-là qu'en plus on a signé sur le Village 
Vert pour notre premier album qui est sorti il y a 
un peu plus d'un an. Donc il y avait quand même 
une conjonction d'éléments qui faisait que le nom 
"Les Fleurs" ne correspondait plus à ce qu'on 
faisait, mais on n'a pas changé de style parce 
qu'on changeait de nom; c'est parce qu'on avait 
évolué que le nom a changé. 
 
En parlant du Village Vert, qu'est-ce que ça 
vous apporté de passer d'un tout petit label à 
un label plus important? 
Nicolas: Généralement, on nous dit: «est-ce que 
ça a changé quelque chose de rencontrer un 
label?» parce que la plupart des gens ne sait pas 
qu'on a sorti un 5 titres en vinyle chez Z&Zoé, 
qui est un petit label d'Auch dans le sud-ouest. 
Oui, c'était très bien de faire ce vinyle, et on est 
toujours en contact avec les gens de Z&Zoé et on 
écoute toujours avec attention ce qu'ils nous 
envoient et c'est régulier. Mais au départ, c'était 
une sacrée étape de signer sur le Village Vert et 
de préparer ce qui allait être notre premier album. 
En termes de diffusion, d'échos, d'impact, y 
compris d'impact sur nos vies à nous, c'était très 
différent et beaucoup plus important après 
l'album. Et puis ça nous permet d'en faire un 
deuxième, là. 
 
 

 
En plus d'avoir "atterri" sur le Village Vert, 
vous avez fait partie des artistes "Paris 
d'Inter" l'année dernière. Comment est-ce que 
cela s'est passé? Est-ce que ça venait 
seulement d'eux ou du Village Vert? Qu'est-ce 
que ça vous a apporté? 
Nicolas: Non, en fait, les paris d'Inter, c'est un 
scrutin parmi les présentateur, animateurs et 
producteurs de France Inter, et c'est 
complètement démocratique, sans aucune 
pression des maisons de disques. A priori, en 
plus, c'est une radio publique, donc il n'y a pas de 
souci de ce côté-là, on était ravi d'être dans les 
quatre. Du coup, nos chansons sont un peu 
passées sur France Inter, puis on a été invité dans 
quelques émissions. C'était bien, d'autant que 
c'est une radio qu'on écoute. En plus, on a fait les 
Francofolies de La Rochelle, ça c'était bien. 
 
Au départ, ou vous a vite catalogués "pop 
minimaliste". Comment avez-vous vécu cela? 
Vous n'avez pas trouvé ça trop restrictif? 
Nicolas: Oui… C'est restrictif, mais c'est surtout 
pas très juste à mon avis. Déjà, je me méfie un 
peu du terme car on n'a jamais dit de Dylan ou 
Cohen qu'ils étaient minimalistes, seuls avec leur 
guitare acoustique. Puis le terme est un peu 
apparu avec la vague Lithium/Rosebud au début 
des années 90 – que j'apprécie beaucoup et qui a 
beaucoup joué dans la construction de ce qu'on 
voulait faire – mais d'emblée, ce qu'on écrivait, 
ce qu'on voulait jouer et enregistrer, ce n'étaient 
pas des chansons avec un petit synthé derrière, et 
des programmations de boîtes à rythmes 
minimalistes; tout de suite il y a eu plusieurs 
guitares, des percussions, très vite du violon, 
plusieurs voix. L'idée était cependant de ne pas 
faire quelque chose de gras, qui fonctionne pas 
ajout de couches successives d'instruments. On 
voulait, même en travaillant avec beaucoup 
d'instruments, savoir les retenir et les utiliser par 
petites touches de violon, de xylophone, de 
batterie, et un peu plus tard d'harmonica… L'idée 
était d'avoir un parc de jeux un peu étendu et c'est 
vrai que c'est le cas sur scène et on n'arrête pas de  
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l'entendre: maintenant il y a de l'accordéon, il y a 
déjà des nouvelles choses. On voulait avoir 
beaucoup de choses sous la main et de savoir 
continuer à les utiliser avec parcimonie plutôt 
pour construire des choses sur la retenue. Voilà, 
c'est plus un souci d'épure que de minimalisme. 
 
Vous êtes très influencés par la musique 
américaine, de Palace à Leonard Cohen. Votre 
musique recrée les mêmes ambiances. 
Comment avez-vous réussi à concilier ça avec 
les paroles en français? 
Nicolas: Ca n'est pas une démarche consciente; 
ça n'est pas qu'il faille absolument qu'on sonne 
comme Palace ou les Silver Jews, même si on 
adore ces groupes-là et qu'on chante en français. 
Ce n'est pas une espèce de collage arbitraire entre 
ce qu'on appelle la "nouvelle chanson française" 
qu'on aime beaucoup –Dominique A., Miossec, 
Diabologum – ça fait plusieurs années qu'on est 
plusieurs dans le groupe à écouter ça et par 
ailleurs c'est vrai que Sébastien (guitare) et moi 
avons beaucoup écouté d'anti-folk et de rock indé 
américain… Mais il n'était pas question de faire 
une espèce de fusion, de mélange ou de collage 
arbitraire entre ces deux créneaux-là. 
Naturellement, on était au carrefour de tout ça et 
voilà, après, ce sont des choses qui s'essaient, qui 
marchent ou pas, qui maturent… Dans tous les 
cas, c'était plus un mélange naturel qu'une 
démarche organisée. 
 
Mercury Rev, cette année, vous a demandé 
après vous avoir vus en concert, de faire 
quelques unes de leurs premières parties. 
Comment avez-vous vécu cela? Comment 
avez-vous réagi et comment cela s'est il passé? 
Nicolas: En fait, ça a commencé au Festival des 
Inrocks il y a un an. On jouait avec eux en 
ouverture du festival; c'était un concert un peu 
dur parce qu'on avait fait très peu de concerts 
jusque là et on était très impressionné, il y avait 
beaucoup de bruit dans la salle; c'est pas un grand 
souvenir. Et c'est vrai qu'on était fan de leur 
disque depuis plusieurs semaines et comme en 
plus ils sont sur la même maison de disques que 
nous en France, pour la distribution, on avait leur 
disque depuis un moment déjà; on était très 
content de les croiser et de les écouter.  Ca a été 
un grand moment de les entendre et de les 
découvrir sur scène; ce qui était incroyable, c'était 
qu'ils viennent nous voir juste après notre concert 
en nous disant qu'ils avaient aimé ce qu'on fait, ce  

 
qui nous avait un peu réconcilié avec la soirée 
qu'on venait de passer et la surprise a été de voir 
arriver un fax à la maison de disques en soir, un 
mois et demi plus tard, demandant à ce qu'on 
fasse les premières parties des cinq concerts de 
leur tournée française. On n'a pu en faire que trois 
parce que nous-mêmes étions en tournée, ça 
n'était pas évident. On n'a pas pu répondre 
entièrement à la demande mais on a vécu quatre 
jours (car il y avait un jour "off") avec eux, et on 
a rencontré des gens adorables, on a gardé 
contact. Adam, le clavier, est venu chez moi 
quelques jours l'été dernier et reviendra sûrement 
au printemps…Voilà. Ca a été une rencontre 
humaine et musicale vraiment forte et ce sont 
trois très beaux souvenirs que ces concerts avec 
Mercury Rev (Toulouse, Lyon et Strasbourg). 
 
En dehors de votre démarche artistique 
musicale, vous avez d'autres démarches 
artistiques. Vous avez par exemple organisé 
trois soirs au Garage à Paris. D'où vous est 
venue cette idée? Pouvez-vous nous raconter 
comment cela s'est passé? 
Nicolas: C'était vraiment de l'envie pure: c'était 
après le gros de la tournée – qui avait surtout eu 
lieu la première partie de l'année 99 – et on avait 
envie de prendre un petit lieu à Paris qui avait du 
charme, et de l'occuper, de l'habiter pendant trois 
soirées, ce qu'on a donc fait mi-novembre. Il y a 
eu trois concerts de Superflu, mais on a aussi 
invité des vidéastes, des photographes, des 
peintres qu'on aime bien. Il y avait des dessins de 
Françoiz Breut, des photos et des vidéos de 
Philippe Lebruman, de Zoé Inch, de Sébastien, 
notre guitariste, qui est aussi photographe; il y 
avait des diapos projetées, de la vidéo projetée, et 
des œuvres accrochées; il y a eu des lectures de 
poésie, notamment de deux personnes qui 
travaillent plutôt dans le Nord-Pas de Calais qui 
sont Lucien Suel et Arnaud Mirland, et puis un 
groupe de Paris, donc trois premières parties 
différentes. On a tout organisé nous-même, dans 
la salle, qui est un ancien garage, comme son 
nom l'indique. C'était vraiment très bien parce 
qu'on a vraiment fait ce qu'on voulait de A à Z, 
sans la contrainte d'arriver dans un endroit X, de 
se brancher, de faire une balance, de jouer, et puis 
"au revoir, c'est fini…". Là, on a pris notre temps 
pour faire quelque chose qui nous tenait à cœur; 
on voulait faire quelque chose qui nous 
ressemble, et on recommencera. 
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L'année prochaine va certainement voir la 
sortie de votre second album, qui est en 
général un épreuve. Comment est-ce que vous 
appréhendez cela? 
Nicolas: Oui, c'est vrai, je pense aussi que c'est 
une épreuve. Je crois qu'on est attendu au 
tournant et par les gens qui ont aimé le premier, 
et par les gens qui n'ont pas aimé le premier. On 
va essayer de la faire comme on a fait le premier, 
c'est-à-dire sincèrement et avec ce qu'on a. Pour 
l'instant, il y a une douzaine de chansons écrites, 
donc en gros, l'album est fait; bien sûr, il pourra y 
avoir des choses en plus ou en moins, mais à peu 
de choses près l'album est écrit, on va d'ailleurs 
l'enregistrer en février à Bruxelles. Voilà… peut-
être que les gens qui ont aimé le premier 
n'aimeront pas le deuxième, peut-être que les 
gens qui n'ont pas aimé le premier détesteront le 
deuxième, mais on le fera pour nous. Je me 
souviens très bien, en sortant de l'enregistrement 
et du mixage du premier album, d'avoir dit "cet 
album, il est loin d'être parfait, mais il nous 
ressemble". Donc si le deuxième nous ressemble, 
ça sera déjà bien. Nous avons changé, donc 
l'album changera aussi sans doute un peu. 
 
Il y a deux semaines (27.11.99), vous avez 
participé à une soirée organisée à Arras par 
Alex Mélis des Disques Mange-Tout, avec 
Pooka et John Cunningham. Qu'est-ce que 
vous avez retenu de cette soirée, qu'est-ce que 
ça vous a apporté? 
Nicolas: C'était déjà quelque chose de très fort 
humainement, puisque je connais Alex depuis la 
fac; ça fait maintenant 6 ou 7 ans qu'on se 
connaît, c'est un ami très proche, on a toujours 
avancé parallèlement, mais on n'a jamais joué 
ensemble, ou très peu: nous avancions avec le 
groupe, et lui avançait de son côté avec ses divers 
projets musicaux; on était très content qu'il sorte 
le dernier album de John Cunningham sur son 
nouveau label en début d'année, et on suit de très 
près ce qu'il prépare pour la suite, et on était ravi 
qu'il nous propose de nous installer sur la durée 
(pendant deux jours) dans le magnifique Théâtre 
d'Arras, et en plus avec deux groupes qu'on 
adore, John Cuningham et Pooka. C'étaient deux 
jours pour se rencontrer, préparer un concert, et 
en plus, un concert spécial, où on travaillait les 
uns et les autres sur des morceaux communs. 
C'était vraiment très très bien de partager un 
endroit, un moment, et des choses qu'on aime, à 
savoir la musique. Et ici encore, tant qu'on pourra  

 
recommencer quelque chose comme ça, on le 
refera. Parce que là aussi, ça sort du schéma du 
concert classique "Bonjour, où est-ce que je me 
branche? Où sont les loges? Au revoir, merci.". 
C'était très bien pour nous, mais apparemment ça 
a beaucoup plu au public: quand on propose 
quelque chose de différent, comme les trois soirs 
au Garage ou cette soirée à Arras, on s'aperçoit 
que les gens viennent. On attendait 80 personnes 
par soir à Paris, ce qui n'est déjà pas mal à Paris 
sur trois soirs, et on en a eu 130, 130 et 80; à 
Arras, on en attendait 200, il y en a eu 400… 
Quand on essaie de proposer aux gens quelque 
chose de différent, en disant "Vous ne verrez ça 
que ce soir et pas un autre soir", ça les change. 
 
Vous avez l'air d'attacher de l'importance à 
votre appartenance régionale; est-ce que cela 
va au-delà de vos origines? Qu'est-ce qui vous 
y attache? 
Nicolas: Déjà, on est quatre sur cinq à avoir des 
origines où un long moment de vie passé dans le 
Nord, et c'est vrai qu'à chaque fois qu'on revient, 
on est content d'arriver sur le périph de Lille. Et 
c'est pareil pour la Belgique: jouer en Belgique et 
le fait d'enregistrer notre deuxième album à 
Bruxelles, ça a une résonance particulière pour 
nous. Ce concert au Splendid ce soir a 
énormément de sens puisque ce soir, quand on 
aura fini de jouer, pour la première fois depuis 
deux ans, on n'aura pas de concert programmé 
devant nous: il s'agira juste de retourner faire un 
disque. Là, on tourne vraiment une page, et 
comme notre histoire a commencé à Lille, on 
trouve très très bien de clore ce chapitre à Lille, 
et on est d'autant plus content que ça se passe 
dans le cadre d'une opération généreuse (Le Père-
Noël est-il un rocker?). On est ravi d'être là ce 
soir, parce que l'année dernière, on n'avait pas pu 
le faire alors qu'on nous l'avait proposé. C'est pas 
rien de terminer une tournée de 50 dates à Lille. 
 
Vous semblez être exigeants au niveau du 
public et des interviews. Y a-t-il une question 
que personne ne vous a jamais posée mais que 
vous rêviez qu'on vous pose? 
Nicolas: Non, et il faudrait que je la prépare pour 
la prochaine fois qu'on me pose la question… 
Mais pour revenir à ce que tu dis, je ne vois pas 
ce qui peut laisser penser qu'on est exigeants au 
niveau des interviews. 
Sébastien: Si, je crois savoir… C'est sur le 
journal du site internet? 
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Oui… 
Sébastien (à Nicolas): Si, tu sais, c'est sur le 
journal, tu as écrit "Bon, on va pas se fâcher, 
mais bon…".C'était un gars à la Fnac de Lyon, 
qui faisait sa première interview, donc il était un 
peu maladroit et mal à l'aise… 
Nicolas: Oui, mais je ne me souviens pas de lui 
avoir jamais reproché quoi que ce soit dans le 
journal… Cela dit, c'est vrai qu'il y a toujours eu 
un paradoxe pour nous: dans le groupe, il y a 
trois journalistes. On n'est pas exigeants à cause 
de ça, mais on se projette, on se voit dans l'autre 
qui pose des questions. Ca n'est pas le juger 
comme journaliste et poseur de questions, c'est 
juste qu'on connaît sa place, on sait ce que c'est 
que d'être de l'autre côté. Ca, c'est une chose. La 
deuxième chose, c'est que depuis le début de la 
promo (avant même la sortie du disque), j'ai dû 
faire entre 150 et 200 interviews, et qu'il y a deux 
ou trois questions qui sont revenues cent fois; 
mais là aussi, c'est parce qu'on connaît ce boulot-
là qu'on trouve tout-à-fait normal que le deux-
centième ait autant le droit à une réponse claire et 
constructive que le premier; donc il n'y a pas 
d'exigence, il y a juste une connaissance de ce 
qu'est poser des questions. Il me semble qu'on a 
toujours essayé d'être le plus clair possible et le 
plus disponible possible en interview, et c'est un 
exercice auquel on se plie volontiers. Quant à la 
question qu'on ne m'a jamais posée et que 
j'aimerais qu'on me pose, je ne vois pas… j'y 
penserai pour les interviews du deuxième album. 
Sébastien: Ca pourrait être: "Est-ce que vous 
comptez chanter en anglais, un jour?". 
Nicolas: Si, on me l'a déjà posée, celle-là. 
Vous pouvez y répondre? 
Nicolas: Il n'en a jamais été question avant, alors 
qu'on pourrait spontanément s'orienter vers ce  

 
genre de choses quand on démarre la musique 
quand on a quinze ans, mais tout de suite, ça me 
paraissait naturel de chanter et d'écrire en 
français. Je ne dis pas que c'est mieux, mais bien 
qu'étant anglophile, écoutant beaucoup de 
musique anglaise, lisant beaucoup d'auteurs et 
d'écrivains anglo-saxons, ça m'a toujours semblé 
normal d'essayer d'utiliser au mieux ma langue 
natale. Il n'est pas question de revenir là-dessus, 
parce que je crois qu'il y a encore plein de choses 
à écrire en français, du moins on va essayer. Par 
contre, continuer à travailler avec des artistes 
anglo-saxons comme ceux qu'on a croisés 
(Mercury Rev, John Cunningham, Pooka), le plus 
possible! Ces dernière années, on a eu de la 
chanson française et anglo-saxonne dans les 
oreilles, donc quand on a envie de faire quelque 
chose un peu spontanément, on se nourrit 
beaucoup de ce qu'on a autour, et d'abord de nos 
disques, et des concerts qu'on a vus et aimés. Je 
ne pense pas qu'il faille créer un mélange bidon; 
chez nous, c'est venu très simplement, alors que 
ça n'était pas forcément une culture partagée par 
les cinq membres: Gilles, par exemple, le 
violoniste, qui vient plutôt de la musique 
classique d'une part et de la musique folklorique 
irlandaise et yiddish d'autre part, a vraiment 
beaucoup apporté de son travail et de sa 
sensibilité dans cette direction-là; quelque chose 
d'un petit peu dépouillé. Quand on rassemble des 
gens qui ne sont pas de grands techniciens, et ça 
n'est le cas d'aucun d'entre nous, qu'on les met 
dans une pièce et qu'on leur demande d'essayer 
de jouer une chanson, c'est vrai qu'il vaut mieux 
essayer de capturer une émotion un peu 
immédiate même si pas techniquement parfaite. 
C'est ce qu'on a essayé de faire sur le premier, 
c'est ce qu'on va essayer de faire sur le second.

 

            Interview Stéphane & David 
Lille, Splendid, 10.12.99 
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Ces rouennais chantent en anglais, et certains disent que la sortie de leur album Puzzle est la 

meilleure chose qui soit arrivée à la pop depuis les Boo Radleys. Dans tous les cas, ces jeunes fans des 
Kinks réussissent depuis leurs premiers morceaux, sortis sur de diverses compilations, à livrer une pop 
très fraîche, effectivement assez intemporelle, dans la mesure où ils arrivent à mêler les influences sixties 
évidentes à une pop plus moderne. 
 
 
Vous revendiquez votre goût pour les Kinks. 
Qu'est-ce qui vous attire dans leur musique? 
Ce qui nous plaît chez eux, c'est l'écriture, 
l'écriture de Ray Davies. En fait, c'est tout ce qui 
reflète l'écriture sixties en général, et les Kinks en 
font partie. On aime des morceaux phares de 
Kinks qui ont quand même été importants dans 
l'histoire de la pop-music. 
The Village Green Preservation Society… 
Voilà… même l'album entier! 
 
Qu'est-ce qui vous a poussés à aller enregistrer 
aux Etats-Unis? 
Au départ, on voulait travailler avec quelqu'un 
d'anglo-saxon, et quelqu'un d'américain, ça 
tombait très bien, puisqu'on a remarqué qu'on 
avait une écriture assez anglaise à la base. Les 
américains on tendance à avoir une façon plus 
bordélique de travailler, et à aller plus loin dans 
la production que les anglais. C'était bien: on 
allait un peu à contre-courant de notre musique, 
et d'autre part on a remarqué que les américains 
étaient meilleurs quand ils copiaient les anglais et 
les anglais meilleurs quand ils copiaient les 
américains. Donc c'était assez marrant de vouloir 
travailler avec un américain pour notre son. 
Donc c'était une espèce de compromis voulu… 
Oui, voilà, mais de toutes façons, même 
l'Angleterre nous aurait largement suffit. Mais 
comme on avait déjà une écriture plus anglaise 
qu'américaine, on allait même peut-être trop dans 
cette direction-là, et ça aurait été un peu risqué de 
travailler avec un anglais. 
 
Comment s'est passée la rencontre avec les 
gens d'Ivy? 
En fait, on a surtout rencontré Andy Chase, par 
Timothée Vericcia, qui est l'agent européen 
d'Andy Chase. Timothée était à un de nos 
concerts en France, et quand il nous a vus, il a 
pensé que ça pouvait coller avec Andy Chase, et 
nous a mis en relation. Après des discussions 
suivies, lui était en France, puisque sa femme, la 
chanteuse d'Ivy est française, on s'est rencontré, 
on a pas mal parlé, le contact est bien passé, il 
nous a passé des choses qu'il avait produites, ça  

 
nous a bien plu. Mais à la base, on n'était pas 
particulièrement fan du son d'Ivy, donc c'est pas 
le fait qu'il ait joué dans Ivy qui nous a poussé à 
travailler avec lui, c'est plutôt ce qu'il faisait 
ailleurs avec ses autres groupes et les discussions 
qu'on a eues avec lui. Ca s'est très bien passé au 
niveau de l'enregistrement, et on est même 
devenus amis. 
 
Et la rencontre avec Tore Johanssen? 
Maintenant, c'est un monsieur qui est bouclé un 
an à l'avance, qui a un planning assez chargé avec 
les Cardigans, parce que les Cardigans lui ont 
permis d'être assez connu. Quand on est sorti du 
studio, on a voulu travailler avec lui, on lui a 
envoyé des bandes brutes, et il a réussi à nous 
réserver quinze jours dans son agenda. On est 
donc parti deux mois après et là aussi, ça s'est très 
bien passé. Il a voulu travailler une semaine tout 
seul, et je pense que ça a été une bonne chose 
parce que c'est vraiment un visionnaire, il part à 
l'extrême de chaque son. On a ensuite travaillé 
ensemble la deuxième semaine, pour faire des 
retouches, et c'est vrai qu'il n'y a absolument rien 
à voir au niveau du son entre les bandes sorties 
du studio à New York et les bandes à la sortie du 
studio en Suède; on a vraiment été surpris, il nous 
a énormément apporté pour l'album. 
Vous étiez déjà signés chez Atmosphériques? 
Oui, on avait signé un mois avant notre départ 
pour New York. La signature a été assez longue: 
il y a eu huit mois entre le moment de notre 
rencontre avec Atmosphériques et la signature. 
 
Vous n'avez pas été surpris d'intéresser un 
label comme Atmosphériques, qui sort 
habituellement des choses un peu plus grand 
public, et pas un label comme le Village Vert, 
par exemple, plus spécialisés en pop? 
C'est clair qu'on n'avait pas du tout pensé à 
Atmosphériques au départ; on avait à l'époque 
démarché auprès de pas mal de labels, mais pas 
auprès de Atmosphériques, parce qu'on avait 
l'image de Louise Attaque, qui chantaient en 
français, qui étaient l'exemple type du rock 
français. On s'est dit qu'en chantant en anglais et  
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en faisant de la pop, ça n'allait pas coller, mais en 
fait ils nous ont découverts grâce à une 
compilation de note région, et à deux concerts: 
celui des Transmusicales de Rennes et d'un 
concert qu'on avait fait à Paris. Pour revenir à 
leur côté grand public, je ne suis pas sûr qu'ils 
aient un si grand côté grand public que ça: mis à 
part Louise Attaque qui a vraiment été leur 
succès, ils ont signé Polo, Grand Popo Football 
Club, etc… dont on ne peut pas dire qu'ils soient 
grand public, sans bien-sûr savoir ce qu'ils vont 
devenir. Je ne pense pas qu'ils fassent du grand 
public dans le mauvais sens du terme. Ils ne 
pouvaient pas anticiper le carton qu'ils ont fait 
avec Louise Attaque, et personne ne le pouvait, 
d'ailleurs, à cette époque… Déjà, personne ne 
croyait en eux, et il n'y a qu'Atmosphériques qui 
ait bien voulu les signer, donc c'est une preuve 
qu'ils ne sont pas tant grand public que ça. Je 
défends mon label, là… (rires). 
 
Dans votre album, une chansons s'appelle 
"Things Are Made to Last For Ever". Est-ce 
qu'au moment d'écrire vos chansons, vous 
essayez de leur conférer un caractère un peu 
intemporel? 
Oui, tout-à-fait, du moins, on essaie… Déjà, on 
se retourne sur trente ans de pop, donc quand on 
écoute des choses des sixties, on a déjà 
l'impression que c'est intemporel, il y a certaines 
choses qui ont bien vieilli; on espère que notre 
album en fera partie qu'il vieillira bien, et c'est 
clair que sur trente ans de recul, on voit des 
choses des années quatre-vingt qui ont très mal 
vieilli, d'autres qui ont très bien vieilli; ça vient 
certainement de l'écriture des morceaux et aussi 
du son. Je croise les doigts pour que dans dix ans, 
notre album n'ait pas un coup de vieux, mais je 
suis optimiste… 
 
Vous décrivez vous-même votre musique 
comme pop; quel regard avez-vous sur la pop, 
aussi bien internationale que française? 
Il y a toujours eu des gens qui ont fait de la pop, 
même si parfois les projecteurs sont sur la pop, 
telle qu'Oasis, – même si je n'ai pas un 
enthousiasme fou pour Oasis – mais tout à coup, 
le côté pop est ressorti il y a trois ans avec la Brit-
Pop. Bon, je n'étais pas vraiment fan de ce 
courant-là, mais sinon, partout dans le monde, il 
y a des gens qui font de la pop. Déjà, en Suède, il 
y a Eggstone, aux Etats-Unis, il y a Eric 
Matthews, avec qui on a joué. C'était un honneur  

 
d'avoir des gens comme ça qui viennent jouer sur 
notre album: Eric Matthews qui accepte de 
traverser les Etats-Unis pour venir jouer sur notre 
album, c'était vraiment être reconnus pas ses 
pairs. On avait vraiment beaucoup de respect 
pour eux, et le fait qu'ils acceptent de venir jouer 
sur notre album, que Tore Johansson accepte de 
mixer l'album, c'était déjà une grosse preuve de 
reconnaissance; on est content de faire un petit 
peu partie de cette famille, la famille pop. 
Maintenant, le regard que j'ai sur la pop, c'est 
qu'au niveau international, il y a vraiment de 
bonnes choses, mais au niveau français, la pop n'a 
pas bien été représentée, hormis Les Innocents, 
qui, je trouve, font une pop à leur manière, et qui 
arrivent, en étant entre pop et variété, à faire 
quelque chose d'intéressant. Du reste, en France, 
la pop est assez mal perçue: dès qu'on chante en 
français, on a du mal à se faire passer en tant que 
pop, parce qu'il y a des problèmes avec la 
consonance – nous mêmes avons essayé et ça n'a 
pas collé en français – on est plus ou moins 
obligé de chanter en anglais, et en France il y a 
encore cette barrière de chanter en anglais, d'être 
mal perçu parce que les maisons de disques 
françaises cherchent d'abord un succès national 
avant de penser à l'international. Des gens comme 
dEUS ou des suédois qui chantent en anglais, ça 
ne pose de problème à personne, alors que nous, 
nous avons un peu cette barrière à affronter, pour 
les quotas, les radios, etc… 
 
En parlant d'Eggstone, qui viennent de 
Malmö, vous les avez rencontrés? 
Oui, et c'était d'ailleurs assez marrant: ils étaient 
venus jouer à Rouen dans le cadre d'un échange 
européen, et on voulait les voir, puisqu'on aime 
bien cette pop suédoise, et en parlant avec eux, en 
leur disant qu'on partait à Malmö un mois plus 
tard, à Tambourine, dans le studio de Tore 
Johansson, ils nous ont dit qu'on se croiserait là-
haut, puisque Tore Johansson est un peu la papa 
de toute une famille qui travaille à Tambourine. 
Donc on les a revus là haut pendant nos sessions 
de mixage. 
 
Sur la pochette de l'album et du maxi 
précédent, on peut voir des personnages au 
graphisme particulier. Qui les a dessinés? Est-
ce pour créer une identité propre au groupe? 
C'est Laurent Fetis, qui avait d'abord fait la 
pochette de Mellow et de Grand Popo Football 
Club, qui les a faites. C'est pas le designer attitré  
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d'Atmosphériques, mais quand on a fait une sorte 
d'appel à candidatures pour la pochette de notre 
album, c'est vraiment lui qui avait apporté le 
meilleur projet, donc ça s'est fait comme ça. Au 
départ, on avait un logo du groupe, et il a bien su 
le réintégrer dans la pochette, sur les T-Shirts, et 
je trouve qu'il a bien cerné l'esprit: il a trouvé un 
petit côté Manga sixties, et c'est bien parce que je 
crois qu'on retient bien la pochette et qu'elle 
reflète bien notre musique; il a vraiment su capter 
le côté aérien et frais de notre musique, et y a 
bien mêlé le côté très dessiné, entre le blanc et les 
couleurs. 
 
L'avenir de Tahiti 80 dans les prochains mois? 
A la fin du mois de décembre, on va clôturer une 
tournée qu'on a faite sur trois mois, on va 
retourner fin janvier-début février, et pour 
l'instant, on ne sait pas trop comment ça va se 
passer: on va certainement continuer à tourner en 
février, aussi en mars, et sans doute pendant les 
festivals d'été. Entre temps, comme on a des 
petits projets d'exportation – on a déjà des albums 
qui sont partis au Japon – on a peut-être quelques 
signatures possibles au Japon et aux Etats-Unis.  
 
 

 
Si les signatures se font rapidement, l'album 
pourrait sortir en mars chez eux, et on pourrait 
alors éventuellement tourner en avril chez eux. 
 
Vous savez quel est le regard que l'étranger 
porte sur votre musique? 
Pour l'instant, il est plutôt bon; le label américain 
Minty Fresh (celui avec lequel on va peut-être 
signer), nous a fait venir au mois de septembre 
dernier lors d'un festival à New York, dans le 
cadre du C.M.J., qui est un festival de trois jours 
où plus de mille groupes jouent. Ils nous ont 
ensuite invités à jouer lors d'une soirée avec six 
groupes, dont les Papas Fritas. C'était déjà une 
preuve d'enthousiasme pour nous, et puis ils ont 
l'air d'avoir un bon contact avec Atmosphériques, 
mais il n'y a toujours rien de signé, donc 
malheureusement, on ne peut pas en dire plus 
pour le moment. Du côté du Japon, on a trois 
mille disques qui sont partis et qui ont été vendus, 
en Import, donc là aussi ça se passe plutôt bien. 
En Angleterre, on a eu un peu de papiers dans le 
NME, une petite chronique assez élogieuse du 4 
titres. En Belgique aussi, Radio 21 nous aime 
bien. Donc on croise les doigts, pour l'instant les 
réactions sont bonnes. 

 
 

Interview Stéphane & David 
Roubaix, la Cave aux Poètes, 03.12.99 

 
 
 
CONSOLE – Rocket in the pocket – (Payola/Virgin) 
 

De la rubrique bricolo 
rigolo, apparue après la sortie 
de Mellow Gold de Beck en 
1994, et qui a depuis 
catalogué des artistes tels que 
Badly Drawn Boy, Forest for 
the trees ou encore Merz, 
voici le nouveau représentant, 
le dénommé Console. Croisé 
en 1998 aux côtés de Notwist 
et responsable tacite de 
l’orientation électrojazzy de 
leur quatrième et très bel 

album Shrink, Martin 
Grestchmann, alias Console, a 
déjà sorti un premier lp en 
solo, Pan or Ama qui n’a 
malheureusement jamais 
dépassé les limites de son 
Allemagne originelle. Et dire 
que ce type jouait autrefois de 
la basse dans un groupe de 
hardcore… Que de chemin 
parcouru depuis! 

Parler de techno ou 
d’intelligent techno serait ici 

bien trop réducteur. De la 
musique électronique, soit, 
mais tour à tour trip-hop, 
poppy, minimaliste, … On 
pense à Aphex Twin, à 
Notwist évidemment. A ce 
sujet, le tube 14 Zero Zero 
rappelle étrangement leur 
formidable Chemicals. 
Œuvre originale, gaie, variée 
et dansante Rocket in the 
pocket atomisera vos longues 
soirées d’hiver.  

Stéphane 
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PINBACK – This Is A Pinback CD – (Cutty Shark/PIAS) 
 Pinback est le groupe 
parallèle de Rob Crow (Heavy 
Vegetable) et de Armistead B. 
Smith IV (3 Mile Pilot). Ces 
deux rigolos se débrouillent 
presque tous seuls avec leurs 
guitares, des machines et leurs 
voix. Aux premières écoutes, 
on pense forcément à Elliott 
Smith, pour les guitares 
acoustiques glissantes et la 
rythmique souvent assez 
simple. Les arrangements des 
voix sont eux aussi appliqués, 

les accords de voix justes. Si 
Elliott Smith évoluait dans son 
petit monde, parfois se 
plaignant, parfois le plus 
heureux des hommes, nos 
deux aventuriers on l'air de 
vouloir garder les pieds sur 
terre: pas de folles envolées 
vocales ni instrumentales, 
Pinback reste assez peu 
exubérant, semble observer ce 
qui l'entoure, le décrire avec 
ses mots, avec humilité.
 Si ce disque est simple, 

honnête, modeste et 
relativement homogène, il 
réserve tout de même 
quelques beaux essais, comme 
ceux à la fin du disque qui 
offre de vrais bijoux, aux 
arrangements cette fois plus 
riches et plus osés, avec 
finalement quelques folies de 
la part de nos deux compères. 
On les félicite d'avoir un 
groupe parallèle de cette 
qualité. 

David 
PRIMAL SCREAM – XTRMNTR – (Creation/Sony Music) 
 
L'histoire. Bobby Gillepsie, 
originaire de Glasgow, voulait 
être pop star. Batteur de The 
Wake au début des années 80, 
il rejoint ensuite The Jesus 
and Mary Chain. Mais il a 
déjà fondé son propre groupe, 
Primal Scream, dans lequel il 
décide de s'impliquer 
totalement. Après quelques 
bons maxis sort Sonic Flower 
Boom (1987), album agréable 
mais sans plus. Le groupe se 
métamorphose alors en un 
combo rock'n roll et sort 
Primal Scream en septembre 
1989, en total décalage avec 
les autres groupes anglais du 
moment à la recherche d'une 
pop dansante. C'est la 
rencontre avec Andy 
Weatherall va donner 
naissance à Screamadelica, 
véritable fusion de soul, pop, 
dance sur lequel on trouve 
Higher Than The Sun, un des 
plus grands singles de la pop, 
qui devient l'hymne d'une 
génération. 
C'est alors l'heure du grunge et 
Primal Scream publie Give out 
but don't give up, très rock 
mais assez chiant. Passons sur 
cet épisode. Nous sommes en 
1997. C'est l'été et il fait très 

chaud. Primal Scream vient de 
livrer l'incroyable Vanishing 
Point, qui regroupe des 
éléments déjà présents sur 
Screamadelica, mais aussi la 
techno, le dub, l'ambiant, le 
rock abrasif de Give out... 
A ce moment-là, c'est le 
premier album à regrouper 
l'ensemble des éléments de la 
musique anglo-saxonne des 
trente dernières années. 
 
Le nouveau chapitre. 
Exterminator, nouveau lp de 
Primal Scream, a un statut 
symbolique car il sera le 
dernier album de Creation. Il 
enterre ainsi toute une période 
de la pop anglaise qui a vu 
l'avènement de l'indie pop. 
Alors que l'on trouvait 
Vanishing Point abouti et 
"parfait", on relativise 
aujourd'hui notre jugement. 
Car Exterminator est la 
machine à danser. Très 
électroniques, les 
compositions reposent sur des 
boucles rythmiques élégantes 
et chaudes et sur des mélodies 
riches, très éloignées de celles, 
convenues, du baggy sound. 
Ce disque pourrait constituer 
une sorte d'apothéose après 

Surrender (Chemical 
Brothers) et Midnite Vultures 
(Beck). On retrouve d'ailleurs 
les Chemical Brothers en tant 
que producteurs sur ce disque, 
parmi bien d'autres stars 
comme Dan the Automator, 
David Holmes, Kevin 
Shields...  
L'une des principales qualités 
de ce disque est d'ailleurs 
d'avoir réussi à constituer une 
entité homogène et cohérente. 
Et que le groupe, malgré son 
ambition, n'y ait pas perdu son 
identité. Bien au contraire... 
Car les tubes sont ici 
omniprésents. On pourra tout 
de même citer Swastika Eyes, 
Kill All Hippies ou encore 
Accelerator. On notera aussi 
la pseudo instrumentale Blood 
money, aux trompettes 
somptueuses, qui rappelle leur 
Inner Flight (sur 
Screamadelica) mais aussi DJ 
Shadow! Bref, c'est du 100% 
pur groove. De la bombe, 
baby. Que rajouter à une telle 
démonstration de puissance 
sonore? 
Eh oui, Bobby Gillepsie, 
originaire de Glasgow, est 
devenu une pop star. 
                                 Stéphane
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SOPHIE MOLETA 
 

Sophie Moleta est une 
jeune néo-zélandaise, 
intriguante et sensuelle à 
souhaits, vivant visiblement 
dans son univers étrange. 
Après de courtes études d'art, 
elle rêve de devenir 
ingénieuse du son. Elle 
collaborera assez 
anonymement à quelques 
bandes son de films, pendant 
qu'elle écrit puis enregistre 
une collection de titres chez 
elle. Son premier album, 
Trust, est en fait un recueil de 
22 chansons écrites de 1992 à 
1998, entre sa Nouvelle 
Zélande natale et Perth, en 
Australie; il était auto-produit 
(eh oui, enregistré par elle-
même dans son studio) et 
auto-distribué (concerts) 
jusqu'à ce que le label 
Bandido (43, rue St Honoré, 
75001 PARIS) choisisse de le 
distribuer en France (ou plutôt 
en Île de France… trouver le 
disque hors de Paris semble 
tout de même relativement 
difficile). 

Trust, donc, réunit 22 
compositions assez profondes, 
simples dans le choix des 
instruments: la voix est 

souvent accompagnée par un 
piano seul, qui effleure les 
sens, sans jamais trop se 
montrer: il suggère. Parfois 
quelques légers violons ou 
claviers rejoignent la voix, 
pour l'accompagner vers un 
même but: encore suggérer. 
Ce disque ne fait que 
suggérer, puisqu'il semble lui 
manquer une base mélodique: 
les mélodies existent 
cependant, et sont d'ailleurs 
souvent excellemment 
arrangées entre elles, mais la 
base rythmique habituelle est 
ici absente. 

L'année dernière, 
l'organisateur de la tournée 
"Les Femmes s'en Mêlent" – 
qui avait révélé Sophie Moleta 
–, lui avait permis pour la 
première fois de jouer avec un 
groupe. Ce fut sublime: une 
guitare claire souvent jouée en 
harmoniques, un batterie très 
présente, un clavier et la voix 
superbement mise en valeur. 
Lors d'une très brève 
rencontre après un de ses 
concerts, elle m'avait confié 
avoir été infiniment ravie de 
cette expérience et comptait la 
renouveler en rentrant en 

studio à Londres avec ses 
musiciens de scène. 
Effectivement passée par la 
case Londres (studios de Peter 
Gabriel), mais toujours seule, 
elle s'apprête à sortir courant 
mars un nouvel album chez 
Telescopic, distribué par le 
Village Vert. 

Pour avoir eu la chance 
d'écouter une demi-douzaine 
de titres de Dive, ce nouvel 
album, on peut dire que même 
si elle n'atteint pas le sommet 
que fut son concert, elle ne se 
contente pas du moyennement 
bien: forcément moins 
spontanées que sur Trust 
puisque longuement maturées 
(cerveau, scène, studios), ces 
nouveaux titres 
impressionnent par le 
paradoxe: incroyablement 
profonds mais si peu riches en 
instrumentation… Ici encore, 
le génie tient en une mélodie 
vocale soutenue par quelques 
subtiles notes. Sublime. 

Diffusion d'une White 
Session (session live sans 
public) chez Bernard Lenoir 
(France Inter) le 8 mars, 
journée de la femme. Et quelle 
femme… 

David 
YO LA TENGO – And then Nothing Turned Itself Inside Out – (Matador/Pias) 
 

Exceptée la 
collaboration avec Jad Fair, 
Strange but true fin 98, Yo La 
Tengo ne nous avait pas donné 
de nouvelles depuis le 
classique I can hear the heart 
beating as one de 1997. Voici 
donc leur dixième opus, 
enregistré à Nashville (comme 
I can …) et produit par leur 
collaborateur de longue date 
Roger Montenot. Encore un 
disque de géants. Ou comment 
un petit groupe d’Hoboken, 

parti d’une blague et d’un nom 
pour lequel ils n’ont toujours 
pas d’explication, a réussi en 
plus de 10 ans d’existence à 
explorer toutes les mouvances 
du rock, de l’acoustique et 
sublime Fakebook au plus 
électrique et abrasif Electr-ô-
pura… Depuis le dernier lp, la 
musique de Yo La Tengo a 
encore évolué: cet fois les 
synthés ont pris le pouvoir, on 
entend quelques boîtes à 
rythmes et la batterie de 

Georgia est devenue 
minimale. La guitare d’Ira 
s’est assagie, presque éteinte; 
elle ne souffle plus que sur 
Cherry Chapstick. Quant à la 
basse de James, elle s’est faite 
chaleureuse et cajoleuse 
comme jamais. Sur la 
longueur de l’album (77 
minutes), la richesse des 
atmosphères est hallucinante: 
travaillées, elles se dégagent 
au fur et à mesure. On a 
l’impression de faire un 
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voyage en Amérique, jusqu’au 
treize minutes de Night falls 
on Hoboken, qui clôturent le 
disque, comme un retour au 
pays, à la terre qui berce 

l’auditeur dans une douce 
langueur. 

Yo la tengo ou 
comment un nom parti d’une 
blague marquera pour des 

siècles le monde de l’indie 
rock. 

 
 
                     Stéphane

 
WHEAT – Hope and Adams – (City Slang/Labels) 

Le néo-trio de Wheat 
vient de Taunton, 
Massachussets, près de 
Boston. Après avoir sorti un 
premier album, Medeiros, 
pour la petite structure Sugar 
Free, c'est sur la foi du e.p. 
Death Car/Hope and Adams 
pour le londonien Easy!Tiger 
(muse 003, singleof the week 
NME, sold out) qu'ils sont 
signés sur City Slang 
(Sebadoh, Tortoise...). 
Bénéficiant enfin d'une 
distribution digne de ce nom 
via Labels, le second album 
intitulé Hope and Adams est 
arrivé dans les bacs il y a 
environ deux mois. Et depuis 
deux mois, il m'enchante. 

Il y a tout d'abord ces 
tubes évidents, Don't I Hold 
You bien sûr; mais aussi 
Raised Ranch Revolution ou 
encore Who's The One. Mais il 
y a surtout, lorsqu'on parcourt 
cette oeuvre, cette évidence 
mélodique incroyable, cette 
ambiance douce amère d'un 
rock dit classique mais parfois 
atmosphérique, cette voix 
sublime entre Dean Wareham 
et Paul Buchanan. Car cet 
album est un bloc, un tout, qui 
vous tombe dessus, vous 
absorbe, vous transperce en 
plein coeur. En sortant Up, 
REM voulait arriver à un tel 
résultat mais la seule chanson 
Lotus a saccagé l'équilibre 

d'un disque qui aurait pu être 
le véritable chef-d'oeuvre de 
cette fin de siècle. Produit de 
main de maître par Dave 
Friedmann, nouvelle 
coqueluche (Desester's Songs 
de Mercury Rev, The Soft 
Bulletin des Flaming Lips) 
depuis Nigel Godrich, les 
chansons de Wheat sont pures, 
simples et parfaites comme 
des diamants (alors oui on 
peut parler d'orfèvrerie, de 
perfect pop songs, de joyaux 
mélodiques...). Cela pourrait 
être chimique, froid et dur, ça 
ne l'est pas pour deux sous. Ce 
disque rend plus humain, il 
transcende l'être. 

Stéphane 
 
JUDE – No One Is Really Beautiful – (Maverick/Reprise) 
BEN CHRISTOPHERS – My Beautiful Demon – (V2/Sony Music)
 

Le premier, américain, 
a sorti son premier album il y 
a presque un an. Le second, 
anglais, a lui sorti le sien il y a 
un peu plus de deux mois. 
Tous les deux sont 
rapprochables par la 
singularité de leur voix. Ou 
plutôt par la manière dont ils 
l'emploient: ils en font 
l'instrument central de leur 
musique. Mais la similarité ne 
va pas beaucoup plus loin. 
Ben Christophers chante sa 
fragilité avec volupté, avec 
grandeur, seulement 
accompagné de sa guitare 
électrique – jouant rarement 
plus d'une note à la seconde – 
et de ses petits claviers aux 
sons bizarroïdes. Jude, lui, 

choisit l'ironie et se cache 
derrière ses acrobaties 
instrumentales pour dissimuler 
sa fragilité. The Asshole Song, 
le dernier titre, nous le 
rappelle: "I'm almost a tall 
guy/And fairly good 
looking/So people they trust 
me but sometimes they're 
wrong" (Je suis presque un 
grand garçon/Et honnêtement 
assez mignon/Donc les gens 
me font confiance mais ils ont 
parfois tort…). L'album est un 
mélange de chansons 
rythmées à la guitare 
acoustique vitaminée et 
parfois à la batterie (en 
concert, Jude propose des 
versions acoustiques beaucoup 
moins vives et plus 
impressionnantes). Il existe 

tout de même une dissymétrie 
entre les paroles, témoins 
d'une certaine résignation, et 
le son, les mélodies, elles 
beaucoup plus 
"superficielles", du moins ne 
laissant transparaître aucune 
tension intérieure. Cette 
tension intérieure, du côté de 
Ben Christophers, n'est 
visiblement pas totalement 
assumée. Ses chansons sont 
torturées et sophistiquées 
malgré l'évidence et la 
simplicité de l'instrumentation 
(instrumentation encore plus 
dépouillée en concert). Ces 
deux hommes se rejoignent 
finalement dans le fait qu'ils 
sont tous les deux sacrément 
attachants. 

David
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POLAGIRL – Je Suis Bien Dans Ma Ville – (Serpentine/PIAS)
 

Cet album est bizarre: 
déjà, à quel degré prendre son 
titre, Je Suis Bien dans ma 
Ville? La réponse est évidente 
dès le premier titre: "Rien à 
espérer/Il fait froid ici/… 
/Personne ne m'a souri/Les 
enfants n'ont pas de jeux/Les 
chiens sont morts/Les voitures 
abandonnés/Plus d'endroit où 
aller". La chose dérange au 
départ: des paroles plus ou 
moins inventives et peu 
poétiques; une voix très 
banale, qui ne fait passer 
aucun sentiment, aucune 

tension. On pense au départ 
que la ville qu'il décrit dans ce 
premier titre est la sienne; 
pourquoi pas, on verrait vite à 
quoi il fait allusion. D'un autre 
côté, cette description est 
presque apocalyptique, et on 
se dit qu'alors c'est assez 
cohérent, surtout en entendant 
la suite de l'album. Mélodies 
calmes et simples (légère 
guitare souvent), puis 
beaucoup plus dures et 
brutales et la batterie 
intelligente: voilà de quoi se 
nourrissent les chansons de 

Polagirl. On pense parfois à 
Diabologum, parfois à Blonde 
Redhead, sans toutefois 
atteindre ce dont ces derniers 
sont capables. Il existe de 
longs moments instrumentaux 
dans ce disque, fort bien 
menés, qui dégagent une nette 
ambiance d'inquiétude, et ce 
sont ces moments-là alternés 
avec des moments plus durs 
encore qui font de ce disque 
une bonne machine à 
transformer les humeurs.

 
David 

 
PROGRAMME – Mon Cerveau Dans Ma Bouche – (Lithium/Virgin) 
 

En 1996, Diabologum 
publiait #3, véritable bombe 
dans le macrocosme du rock 
français, alors quelque peu 
endormi. Mon cerveau dans 
ma bouche n'a pas la carrure 
suffisante pour être un #3bis, 
néanmoins ceux qui n'ont pas 
adhéré à #3 ne le feront pas 
davantage aujourd'hui. 
Programme, nouveau projet 
d'Arnaud Michniak (chanteur 
de Diabologum) et de Damien 
Bétous, a cette même ambition 
de choquer, de faire réagir 
l'auditeur. Et il y parvient; ce 
disque ne détend pas, bien au 
contraire, il agresse les sens, 
aussi bien par la musique que 

par le propos, dur et cynique à 
souhait. 

Arnaud nous confie ses 
impressions sur le monde (des 
singes déboulent de partout et 
tabassent tout ce qui passe), 
sur lui (Boomerang) et sur sa 
position vis-à-vis de la société 
(la salle des jeux et de la peur, 
le meilleur moyen pour y 
rester). Par rapport à #3, les 
guitares sont plus dures, 
criardes. L'électronique est 
beaucoup plus présente; on 
pense à Remué de Dominique 
A et parfois même à Suicide 
pour certains sons de synthés. 

Le parlé quant à lui 
doit autant au rap français qu'à 

Francis Cabrel... Par rapport à 
#3, on note cependant des 
texte plus orientés vers les 
sensations que vers la 
conscience politique, pour un 
album qui reste quand même 
en retrait. 

Aucun espoir, juste la 
dureté des jours, de la vie, 
seulement l'acceptation, voire 
le renoncement (je sais où je 
vais) face à une situation 
quotidienne; la prise de 
conscience du fait que rien ne 
changera. Un peu comme une 
journée dans une société qui 
se dit moderne et qui ne l'est 
pas: la nôtre. 

Stéphane
 



FOURRE-TOUT 
 
SORTIES DISQUES: 
 
Joseph Arthur Crawling on Bones 13.03.00 
Autour de Lucie Faux Mouvement 21.03.00 
Badly Drawn Boy LP Février 00 
Nick Cave The secret life of the love song 29.02.00 
Calexico Hot Rail 09.05.00 
Cat Power Lovers Records 21.03.00 
Cure Bloodflowers Février/Mars 00 
Day One Ordinary Man 29.02.00 
Eels Daisies of the Galaxy Mars 00 
J.J. Johanson Poison 19.04.00 
Laïka Good looking blues Février 00 
Sophie Moleta Dive Mars 00 
Quickspace The Death Of Quickspace 29.02.00 
Six By Seven The closer you get 21.03.00 
Smashing Pumpkins Machina, Machines of God 29.02.00 
Elliott Smith Figure 8 10.04.00 
Smog LP Mars 00 
 
CONCERTS ANNONCÉS: 
 
Joseph Arthur  Lille, Zénith  25.03.00 En première partie de Ben Harper 
Beck  Bruxelles, Halle de Schaerbeek 28.03.00 
  Paris, Zénith  29.03.00 
Eels  Paris, La Cigale  17.03.00 
  Dijon, La Vapeur  24.03.00 
  Lille  Courant Mars 
Lauren Hoffman  Black Session  06.03.00 
  Tourcoing, Le Grand Mix 14.03.00 
  Paris, La Guinguette Pirate 15.03.00 
Philippe Katerine Amiens, Lune aux Pirates 09.03.00 
 Bruxelles, Halle de Schaerbeek 10.03.00 
 Tourcoing, Grand Mix 11.03.00 
 Paris, La Cigale 14.03.00 
Laika  Lille, Aéronef  01.03.00 
  Amiens, Lune aux Pirates 02.03.00 
  Reims, L'Usine  03.03.00 
  Paris, La Maroquinerie 05.03.00 
Jean-Louis Murat  Paris, Olympia  06.03.00 
  Bruxelles, Ancienne Belgique 08.03.00 
  Amiens, Théâtre Renaissance 10.03.00 
Playdoh Paris, Glaz'art 11.02.00 
Sonic Youth  Centre Georges Pompidou 17-19.05.00 
Super Furry Animals Paris, Café de la Danse 15.02.00 
Supergrass Paris, La Cigale 28-30.03.00 1° partie: Autour de Lucie 
 Lille, Splendid 31.03.00 et 01.04.00 Idem 
Tue-Loup  Paris, Européen  22.03.00 
  Troyes, Théâtre de la Madeleine 05.04.00 
  Tourcoing, Grand Mix 14.05.00 
Venus  Evreux, Abordage  17.03.00 Avec Sharko et Playdoh 
Violent Femmes  Paris, Elysée Montmartre 14.03.00 
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SITES INTERNET: 
 
Suede: 
 http://www.suede.net – site officiel, assez moyen. Il y a beaucoup mieux du côté des sites de fans. 
 
Superflu: 
 http://www.superflu.com – Excellent site: photos, news, clips video et audio, forum (auquel les 
membres du groupe participent très régulièrement), etc… on lui décerne le Ratapop d'Or. 
 
Tahiti 80: 
 http://www.multimania.com/tahiti80 – Assez peu fourni, et rien d'incroyable, à part les photos de la 
rencontre entre Tahiti 80 et Andy Chase, et Eric Matthews. 
 http://www.atmospheriques.com – Le site d'Atmosphériques. 
 
 
 
 
 
 
 
COUPS DE CŒURS DU MOMENT: 
 
Stéphane 
 
• The Left Bank - There's Gonna Be A Storm 
• The Chills – Kaleidoscope World 
• Mos Def – Black on Both Sides 
• Le Mans – Saudade 
• Low – I Could Live In Hope 
• Marine Time Keepers – When Will You 
Realise That I Care? (Plastic Pancake 006) 

David 
 
• Tue-Loup – La Belle Inutile 
• Sophie Moleta – 4 titres Dive 
• Mazzy Star – So Tonight That I Might See 
• Smashing Pumpkins – Stand Inside Your Love E.P. 
• Arab Strap – Elephant Shoe 

 
 
 

http://www.suede.net/
http://www.superflu.com/
http://www.multimania.com/tahiti80
http://www/?atmospheriques.com
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