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EDITO 

V
 

oici venu le printemps. Premier fruit du renouveau, un beau Ratapop bien 
savoureux, avec les interviews prévues: Playdoh, ces parisiens (ou presque) qui 
représentent bien ce courant un peu ignoré qu'est le post-rock français, Venus, ces 

belges francophones dans la vie, anglophones lorsqu'il s'agit de chanter, Alex Mélis, 
fondateur des Disques Mange-Tout, label français dont on a beaucoup parlé ici, et enfin 
Calc et Pull réunis, qui sont eux les symboles de cette pop à la française qui monte… On 
annonce dès aujourd'hui – vous pourrez en témoigner lors de sa parution – que nous vous 
proposerons dans notre numéro 3 les interviews de Monsieur Philippe Katerine, des chiens 
fous de Laïka, des sorciers Gus Gus puis de Mr E (Eels). Tant qu'on y est, des bruits 
courent au sujet d'un passage de Tahiti 80 au Hit Machine. Alors, en avance sur Charlie et 
Lulu, le Ratapop? 
 Avec le printemps, on a pour la première fois l'occasion de publier les premiers textes 
de lecteurs (trois au total), François et Gilles, qu'on remercie de leur soutien. On encourage 
évidemment les autres à en faire tout autant; il faut se dire que vous ne pourrez pas vous 
cacher toute votre vie, qu'il va bien falloir passer à l'acte un jour ou l'autre. 
 On aimerait aussi vous faire part de la naissance de notre association, "Popotins", qui 
va – on l'espère – nous permettre de publier notre fanzine à un plus grand nombre 
d'exemplaires, si on se débrouille bien. On vous rappelle l'adresse internet de Ratapop, où 
vous pourrez trouver la version électronique des deux Ratapop déjà sortis: 
www.ifrance.com/ratapop 
 

David et Stéphane. 
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INTERVIEW PLAYDOH 
 

Interview de Playdoh, jeune groupe de six musiciens originaires des Yvelines, qui, il y a quelques 
mois, a publié son premier album éponyme (Ultraviolet/Tripsichord). 

 
 

Pour vous faire connaître, vous avez utilisé au 
cours des six dernières années le circuit des 
fanzines, les démos cassettes que vous envoyiez 
ici et là. Etait-ce un choix ou une nécessité? 
N'avez-vous pas trouvé un moyen de sortir un 
disque plus rapidement? 
Sébastien: C'était plutôt une nécessité, dans le 
sens où il y a cinq ou six ans, il y avait des 
quotas, donc chanter en anglais était assez mal 
vu… 
Thierry: Ca l'est toujours, d'ailleurs. 
Sébastien: Oui, mais peut-être un peu moins. Il 
fallait donc passer par la démerde, c'était des 
envois aux fanzines, des démos, etc… 
Thierry: Tout l'underground, en fait. 
Sébastien: On ne connaissait rien, à l'époque, que 
ce soient les associations, ou des gens qui aident. 
Thierry: De toutes façons, on n'est pas connu, 
donc on va toucher des gens, qui, au départ, sont 
les plus abordables. Après, si Playdoh était 
connu… Je pense que Playdoh s'occuperait bien 
des fanzines. C'est comme Blonde Redhead: en 
France, la maison de disques, c'est PIAS, et 
quand ils arrivent en France, ils disent: "les 
interviews: les fanzines, point à la ligne, on ne 
veut voir personne d'autre". Bon, c'est un groupe 
qui peut se le permettre, parce que c'est un groupe 
mondial, même s'ils ne vendent pas des millions 
de disques en France. Je trouve que c'est un choix 
qui est bien, que j'aimerais bien pouvoir faire, 
mais on n'en est pas là… (rires) 
 
Au début, on situait plutôt vos influences du 
côté de Sonic Youth et de Pavement, et 
aujourd'hui, c'est plutôt à la scène de Chicago 
que l'on pense. Vous partagez ce point de vue? 
Sébastien: Nos influences sont multiples, mais ce 
qui ce dégage de l'album, c'est effectivement plus 
ce son là, celui de Chicago. Ca correspond aussi 
plus à l'air du temps; on évolue forcément: il y a 
quatre ans, on écoutait plus Sonic Youth, 
maintenant on écoute plus Tortoise et même des 
musiques électroniques, et ça se ressent 
forcément. 
Thierry: Maintenant, il y a une envie de faire 
rentrer dans notre musique des choses plus 
électroniques. 

Sébastien: Cela dit, on n'a pas spécialement envie 
d'avoir LE son Chicago, LE son Tortoise… C'est 
plutôt qu'on s'inspire de ce qui nous entoure. 
 
Quelle est la part d'improvisation dans votre 
musique lors des concerts? 
Sébastien: En concert, elle est assez réduite, sauf 
ce soir, peut-être (rires)… On a en fait besoin de 
se donner un cadre pour être à l'aise. 
Thierry: Je pense qu'on n'est pas encore assez 
bons musiciens pour pouvoir se permettre des 
grosses improvisations, ou bien alors il nous faut 
un cadre bien défini, et là on peut broder dessus. 
Le problème, c'est qu'on fait souvent des 
premières parties, donc déjà qu'on a des chansons 
qui font 13 minutes à la base, si on commence à 
faire des chansons de 20 minutes, ça risque d'être 
un petit peu problématique. 
Sébastien: Mais c'est vrai qu'on aimerait bien se 
tourner plus vers ça: par exemple, en studio et en 
répétition, on le fait beaucoup plus qu'avant; donc 
forcément ça déteindra sur ce qu'on fait sur scène. 
On a surtout fait du studio, et très peu de scène, 
donc il faut nous laisser le temps d'apprivoiser la 
scène. 
 
Les musiques expérimentales se démocratisent 
de plus en plus, quel est votre point de vue là 
dessus? 
Thierry: Tu trouves? 
Oui, je trouve. Vraiment. 
Thierry: Comme? 
Par exemple, pour reprendre l'exemple de 
Tortoise, c'est un groupe qui est mondialement 
connu, et reconnu. Il y a cinq ans, dire la 
même chose de Slint, c'était pas aussi évident. 
Thierry: Je suis un peu d'accord avec toi, mais 
quand tu vois tout le bruit qu'il y a eu autour de 
Tortoise, les doubles pages dans les magazines, 
tu peux te dire que ça a beaucoup vendu. C'est 
faux: en France, ils n'ont vendu que 7000 albums, 
c'est pas beaucoup, quand même. Ce que je veux 
dire, c'est que les médias ont essayé de le donner 
aux gens, mais je ne pense pas qu'il y ait eu une 
telle répercussion que ça. 
Sébastien: De toutes façons, je trouve ça très 
bien, que de nouvelles formes de musiques 
émergent, comme ça. 
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Thierry: C'est aussi qu'à l'époque, ils n'avaient 
rien à manger, donc ils ont sorti Tortoise, 
Labradford, et c'est vrai aussi qu'il y avait une 
scène un petit peu nouvelle, donc ils en ont 
profité pour faire émerger ces groupes, qui le 
méritent ô combien. 
 
Pourquoi avoir choisi Thomas de Purr pour la 
production de l'album? Qu'est-ce qui vous 
attirait dans son travail et qu'espériez-vous de 
cette rencontre? 
Thierry: Déjà, c'était quelqu'un qu'on connaissait, 
quelqu'un de notre entourage. On aimait bien 
Purr, lui aimait bien Playdoh, ça s'est proposé un 
peu mutuellement. Mais on l'a choisi parce qu'il 
n'était pas cher (rires). Non, c'est pas vrai… 
Sébastien: On l'a fait parce qu'on se sentait très 
proche de lui… 
Joseph: Et puis il a été d'une gentillesse 
remarquable: il nous a donné du temps, de 
l'énergie; il ne s'est jamais énervé, il a toujours 
fait son travail de manière très naturelle. 
Sébastien: On est assez "bande de vieux potes", et 
on avait très envie de proximité. Et puis on aime 
bien avoir des contacts assez profonds avec les 
gens avec qui on travaille. 
Thierry: C'est aussi qu'en France, il n'y avait pas 
beaucoup de groupes dans lesquels on se 
retrouvait, et Purr en faisait partie. Il y avait des 
gens comme Bästard à Lyon, mais si on regarde 
bien, il n'y a pas beaucoup de gens qui font cette 
musique-là en France. 
 
On aimerait savoir comment vous travaillez, 
parce qu'on a l'impression que vos disques, 
c'est l'enregistrement de longues boucles, et 
qu'ensuite vous faites du copier-coller avec ça, 
sans pour autant que ça ne s'entende trop. 
Sébastien: C'est pas mal dit… 
Joseph: Ca ressemble à ça. En fait, ça se passe 
comme ça: en répétition, on travaille beaucoup 
sur des formules un peu free, c'est-à-dire qu'on 
part d'un élément de base, qui peut être une 
guitare, une basse, même un sample, de batterie 
ou d'autre chose, de voix, ou parfois d'un simple 
bruit, et on fait tourner. Quelquefois pendant des 
heures! Et effectivement, ça donne ça: une boucle 
plus on moins longue qui se répète, et nous, on 
improvise dessus; c'est ça la formule free. Et 
après, on coupe, c'est-à-dire qu'on ne retient que 
ce qui nous plaît à tous les six. Après ça, on se 
retrouve avec un produit qui n'est toujours pas  

 
fini, et on le retravaille directement. C'est pour ça 
que même si ça ressemble à un collage, c'est du 
collage musical, mais on repasse par dessus pour 
faire les finitions. 
Thierry: Ce qu'il faut dire, aussi, c'est qu'on 
travaille maintenant d'une manière un peu 
spécifique: on a un local de répétition avec un 
studio, qu'on a réussi à faire avec le temps, et ce 
qui est spécial, c'est qu'on peut enregistrer, 
enregistrer, enregistrer. On travaille en 
numérique, donc on copie, on colle; c'est 
beaucoup plus simple, c'est une autre approche, et 
évidemment, ça se ressent sur l'album. 
 
Justement, cet album, il est particulièrement 
abouti. Ce sont toutes vos galères qui vous ont 
permis d'acquérir cette maturité? 
Thierry: Je trouve pas qu'on ait eu beaucoup de 
galères. Au contraire, on a été plutôt gâtés. 
Joseph: Déjà, merci de dire que cet album est 
mature, mais ce qui fait sa maturité, selon moi, ça 
a été le temps d'enregistrement: on a passé six 
mois en studio, et ça change beaucoup de choses. 
Thierry: Enfin, six mois… tous les week-ends 
(rires)… Mais c'est vrai qu'on a beaucoup, 
beaucoup travaillé, et que cet album a été 
longuement réfléchi. 
 
Il y a dans l'album pas mal d'ambiances, et on 
retrouve toujours un certain malaise, il y a 
toujours quelque chose d'indéterminé. D'où 
vient cette impression qu'on a à l'écoute, qu'il 
y a toujours quelque chose qui va se produire? 
Thierry: Je ne sais pas d'où vient l'inspiration, 
mais ce qui est sûr, c'est qu'on est six personnes, 
et que ces six personnes sont des amis, sont très 
proches. Si les six personnes sont dans la même 
ambiance, contentes, heureuses, il va sortir un 
truc homogène, mais si trois sont heureuses, et 
trois autres moins, c'est forcément autre chose qui 
va sortir. Ce que je veux dire là, c'est que c'est 
surtout une affaire de personnes et d'ambiance. 
Sébastien: On cherche pas mal à travailler sur les 
sentiments, sur les ambiances, mais c'est assez 
dur de savoir d'où viennent nos inspirations… 
Joseph: De ce qu'on écoute et de ce qu'on ressent 
au jour le jour. Mais de toutes façons, c'est 
émoussé par le travail qu'on fait dessus après. 
Quoi qu'il arrive, quand on se décide à finir un 
morceau (ce qui assez peu courant finalement, 
parce qu'on a beaucoup de mal),on l'a tellement 
retravaillé qu'il ne ressemble pas du tout à ce  
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qu'on avait au départ. Par exemple, les morceaux 
qu'on va jouer ce soir, seront en partie des 
morceaux de l'album, mais seront complètement 
différents des versions de l'album. A la limite, la 
question ne se pose même pas: les morceaux 
continuent à vivre quand on les joue; on n'arrête 
pas d'essayer, de construire tout le temps, parce 
qu'autrement, on se ferait chier. 
 
Est-ce que le fait d'accorder des interviews 
vous permet de prendre du recul pour juger 
votre travail? 
Thierry: C'est évident qu'on est confronté à des 
gens qui ont écouté l'album, qui ont ressenti des 
choses, et qui ont une vision qui est différente 
mais complémentaire de la nôtre sur notre 
musique. Je trouve ça toujours agréable de 
rencontrer des gens qui ont apprécié l'album, c'est 
sûr que ça apporte quelque chose. 
Sébastien: Mais avoir du recul, c'est dur: on a 
toujours la tête dans nos chansons, et on a du mal 
à s'en dégager. 
Joseph: Une bonne interview, c'est aussi quand 
on nous pose une question à laquelle on n'aurait 
même pas pensé. 
 
Pour des groupes comme vous, il semble assez 
dur de tourner. Pourtant, des groupes comme 
Prohibition font des tournées européennes et 
sont presque plus connus à l'étranger qu'en 
France. D'après vous, d'où vient la différence? 
Thierry: La différence est très simple. Déjà, on ne 
voulait pas beaucoup tourner. On ne voulait  

 
tourner que ce qu'on tourne là: une dizaine de 
dates à travers la France sur une quinzaine de 
jours. Prohibition, ce sont des gens qui ne font 
que ça, qui vivent de ça, ou du moins qui essaient 
d'en vivre. On a une approche différente: la 
musique, c'est très important dans nos vies, mais 
chacun bosse, chacun a d'autres passions; donc il 
n'y a pas la même intensité au niveau des 
tournées. C'est le grand débat: faut-il tourner pour 
tourner pour être connu, ou bien tourner pour 10-
15 dates, et puis si les gens viennent, tu es 
content, sinon, c'est tout…? Par rapport au label, 
lui n'avait pas envie qu'on fasse comme 
Prohibition, 460 dates en 5 ans. 
Sébastien: De toutes façons, on a tous des 
contraintes qui nous empêchent de tourner plus 
que ce qu'on tourne en ce moment, donc la 
question ne se pose pas. 
 
Qu'attendez-vous de votre musique? 
Sébastien: Première chose: qu'elle soit écoutée. 
Ca commence un peu, donc tant mieux. Après, il 
y en a qui veulent en vivre, d'autres veulent avoir 
un "vrai" travail. 
Thierry: C'est surtout une histoire de plaisir; le 
plaisir de faire de la musique avec les gens qu'on 
aime, la jouer sur scène, essayer de la faire 
partager. En résumé, je veux que ma musique et 
mes disques me fassent plaisir. Et être écouté, au 
même titre que toutes les merdes qui passent à la 
radio…

 
Interview Stéphane & David 

Lille, Aéronef, 02.02.00 
Photo David 
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CALC & PULL (David, Julien, Doumé, Hugo, Mathieu, 
David) 



INTERVIEW CALC vs PULL 
 
Ces deux groupes on leurs membres en commun, mais malgré des influences communes, l'écriture 

des deux groupes est radicalement différente: une noisy-pop nonchalante pour Pull contre une musique 
beaucoup plus personnelle pour Calc. 

Dernières nouvelles des jeunes groupes bordelais: Calc va tenter une expérience étonnante: 
donner une petite série de concerts avec l'orchestre classique de Bordeaux. Si l'expérience est concluante, 
sortie de l'enregistrement dans le commerce, et une éventuelle tournée sous cette forme. Pour Pull, 
l'enregistrement d'un second album. Entretien avec Julien, guitariste/chanteur/compositeur de Calc et 
bassiste/chanteur/co-compositeur de Pull et David, guitariste/chanteur/compositeur de Pull. Ouf. 

 
L'histoire de Pull et Calc: lequel des deux s'est 
formé en premier? 
Julien: Le premier à s'être formé, c'était Calc, 
mais je pense plutôt que la création des deux 
groupes allait de pair. 
Au départ, David jouait dans Calc; Pull était 
un projet complètement différent, ou c'était 
pour retrouver le Calc du début? 
Julien: Je ne sais plus. 
David: Au départ, Julien jouait tout seul, puis je 
l'ai accompagné dans Calc, et en fait, Pull, c'était 
un an et demi après Ca n'était pas du tout la 
même démarche: Pull, c'était juste pour faire des 
morceaux sur cassette, et c'est tout. A cette 
époque-là, avec Calc, on avait commencé à faire 
des concerts, à écrire assez sérieusement. Pull, en 
gros, c'était juste pour s'amuser. 
 
Pull, à ses débuts, se prétendait dans la lignée 
Sebadoh, Butterglory, du moins c'est ce qu'on 
pouvait lire sur les flyers. L'optique a changé, 
ou il y a toujours cette volonté de faire la 
même musique? 
David: Ca se prétendait de la sorte parce qu'au 
début, on faisait beaucoup de parodies de ces 
groupes-là, mais à force de jouer (même si on ne 
répète pas beaucoup), les morceaux finissent par 
dériver, et je pense que notre musique est 
aujourd'hui beaucoup plus personnelle qu'elle ne 
l'était au départ. Maintenant, vers quoi tend-on? 
Je ne sais pas trop. 
 
Vous faites la part des choses au niveau du 
son, mais aussi au niveau de l'écriture? Quand 
on est membre de Calc et de Pull, qu'on 
compose pour les deux groupes, comment 
fonctionne l'écriture? 
David: Pour Pull, on prend un jour ou deux de 
répétition tous les trois-quatre mois, et on fait 
cinq-six morceaux d'un coup. Pour Calc, c'est 
complètement différent: les chansons sont 
travaillées beaucoup plus longtemps, plus 
profondément. Avec Pull, on compose le 
dimanche, on les joue le mercredi sur scène! Par 

exemple, hier soir, on a joué des morceaux qu'on 
avait écrits le week-end dernier. Ca n'est 
effectivement pas du tout la même démarche. 
Et il doit y avoir les mêmes influences qui 
reviennent, non? 
David: Non, je ne pense pas. Ca n'est pas la 
même orchestration, ni la même façon de 
travailler, donc ça ne se mélange pas à l'intérieur 
de nous. 
Il ne pourrait pas y avoir confusion, au niveau 
du public? 
David: A la limite, il pourrait y avoir une fusion 
de nous même en la personne de Hugo Berrouet 
(batteur des deux groupes) (rires)… Non, il peut 
y avoir une certaine confusion, mais pour 
l'instant, je ne crois pas qu'il y en ait, et je pense 
que si on reste comme ça, il n'y en aura pas. 
Autant scéniquement que sur disque, qu'au 
niveau des productions, c'est différent. 
 
Pour les albums, ça s'est passé comment? Vous 
aviez fait énormément de concerts sur 
Bordeaux avant de signer chez Aliénor, et ça 
paraissait un petit peu long. 
David: Pour Pull, c'est vrai que ça a été très long, 
parce qu'on avait fait des cassettes, sans faire de 
concerts. Ensuite, on a fait de plus en plus de 
concerts, comme avec Kim, par exemple, qui a 
un label à Bordeaux (MK Label), et qui voulait 
sortir un 33 tours. Ca a mis énormément de temps 
pour avoir l'argent, pour l'organiser, etc… Ca a 
au moins duré un an. Au niveau d'Aliénor, le 33 
tours leur a plu, ils ont voulu le sortir en CD, 
avec quelques modifications (pochette, ordres des 
morceaux). 
Et pour Calc, comment ça s'est passé? 
Julien: Jimmy (association Transmission) avait 
eu le label au téléphone, ils s'étaient envoyé des 
cassettes, et un jour ils sont venus à Bordeaux 
avec Sausage Biscuit, un groupe du label, et c'est 
à cette occasion qu'on s'est rencontrés. On s'est 
ensuite revus un certains nombre de fois, on est 
allé jouer chez eux avec Kim, et à la suite de ça, 
ils nous ont dit qu'ils étaient partants pour sortir  
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un album de Calc. On est resté trois semaines 
pour l'enregistrement, et Mathieu (ograniste de 
Calc) et moi y sommes retournés pendant deux 
semaines pour le mixage. 
 
Donc là aussi, ca a été complètement différent: 
une collection de chansons sur cassettes pour 
Pull, plus d'un mois en studio pour Calc. 
David: Oui, pour Pull, c'est une sorte de 
compilation de morceaux qui ont été écrits très 
vite, absolument sans l'aide d'un studio. 
 
J'ai l'impression que Pull est un groupe de 
scène, et Calc un groupe de studio. Tu 
partages ça? 
David: Peut-être, je ne sais pas… 
Julien: Oui, dans l'idée, c'est tout-à-fait ça. 
 
Pourquoi avez-vous choisi de travailler avec 
Doumé, le sonorisateur des Little Rabbits? 
David: D'abord parce qu'il est homosexuel, et 
ensuite parce qu'on se connaissait depuis un 
moment, et avec Calc, on avait besoin de 
quelqu'un qui puisse nous guider humainement, 
socialement, financièrement et musicalement. Et 
sexuellement aussi… C'est quelqu'un qui travaille 
bien, et on s'entend vraiment bien. 
 
Aujourd'hui les deux groupes rencontrent un 
certain succès. Comment est-ce que vous vivez 
ça? Vous pouvez enfin faire des concerts en 
dehors de Bordeaux, faire des tournées, etc… 
David: On en profite: on essaie de faire le plus de 
concerts possible, mais dans le fond, ça ne 
change pas grand-chose. Si, ça fatigue. En ce 
moment, c'est bien, puisqu'on peut jouer 
pratiquement tous les week-ends (un peu plus 
Calc que Pull); c'est tout-à-fait ce qu'on voulait, 
et c'est toujours agréable d'arriver à ce qu'on veut. 

 
Les projets pour Calc et Pull? 
Julien: Un split-single. Un split-single qui 
clôturerait la tournée, ça serait marrant… 
David: Pour Pull, on va enregistrer le deuxième 
disque avec Doumé en avril, à Bordeaux. On fera 
peut-être un 45 tours, on sera peut-être dans une 
compilation. C'est assez flou, pour l'instant. 
Julien: On va peut-être faire un 4 titres chez un 
petit label. 
David: Ah oui! Il y a aussi l'album de Calc qui va 
sortir en vinyle. C'est surtout pour nous: on 
aimerait bien avoir l'objet en vinyle, et ça fera 
plaisir à pas mal de gens à Bordeaux. On peut se 
le permettre, donc on le fait. 
 
La presse vous qualifie de têtes chercheuses du 
rock français; comment est-ce que vous le 
voyez, ce rock français, en ce moment? 
David: Bonne question. Je trouve qu'il y a 
beaucoup de choses qui ne me plaisent pas, 
comme cette vague de rock français à la française 
rock/rap/hardore/ragga je-sais-pas-quoi, tout ce 
qui est à la mode, en fait. Autrement, la scène 
pop française est intéressante: Dionysos et les 
Little Rabbits fonctionnent bien, ce sera bientôt le 
cas pour Tahiti 80. Comme on est en dessous, ce 
sont eux qui nous tirent vers le haut, et c'est très 
intéressant: cette scène est bonne, et va peut-être 
nous rapprocher du succès… Tahiti 80 ne 
tournent que depuis 2 ans, ils sont sur une major, 
et ça explose. C'est cette génération-là qui est 
intéressante. On est moins bons, on a moins de 
sous, mais ça va nous aider. Ca se passe par 
vagues: il y a eu Noir Désir; ensuite, il y a eu la 
vague Sleepers, Tantrum, Drive Blind. La 
nouvelle génération est beaucoup plus pop, mais 
elle fonctionne de la même manière: ils tournent 
beaucoup, se font connaître par les concerts, font 
pas mal parler d'eux. 

 
Interview Stéphane & David 

Lille, Wazemmes, 28.01.00 
Photos David 

 
 
 
 
 
 
 
 
 
 



INTERVIEW VENUS 
 
Avec un disque plus qu'acceptable, Welcome to the Modern Dance Hall (Sonica/EMI), une hype 

venue de nulle part, ces belges francophones nous ont confirmé (s'il était encore nécessaire de le faire) que 
la scène belge propose depuis quelques années des créations (d)étonnantes. Leur album est un très 
intéressant exercice de style, plaçant chacun des instruments (guitare, violon en particulier) au centre de 
leur musique, mis en notes avec un savoir-faire indéniable. Marc Huygens, le chanteur, visiblement 
malmené par le succès, nous a reçus en compagnie de Thomas, lui plus conciliant. Jugez par vous-même. 
 
Depuis la sortie de l’album, le succès est venu 
assez rapidement. D’où est-ce que cela vient? 
Marc: Le succès? De l’album? 
Il est sorti mi octobre, je crois… 
Marc: Octobre je crois. Je pense qu’on a déjà 
vendu quelques milliers d’albums. C’est un 
succès tout relatif. Cela dit, pour moi, ce n’est pas 
juste depuis la sortie de l’album. Le groupe existe 
depuis trois ans, ce n’est pas le premier concert 
qu’on fait en France. Il y a aussi probablement le 
bouche à oreille… Et notamment le Printemps de 
Bourges l’année passée, ça a fait un peu de bruit. 
Et il y a aussi le travail d’E.M.I. avec qui on 
travaille maintenant et qui est très important 
puisque c’est une major et qu’ils ont d’énormes 
moyens. Donc, ça facilite les choses.  
 
On a l’impression que ce succès est surtout 
important en Belgique… 
Marc: Non. On n’a pratiquement jamais joué en 
Flandres, on y est royalement inconnus… 
 
Vous avez pourtant fait plus de 150 concerts 
depuis le début. Vous vous êtes fait une 
réputation avec la scène. 
Marc: Ca c’est vrai. Je pense que ça peut susciter 
l’intérêt chez les gens qui viennent nous voir en 
concert, bien sûr… Je pense que chez tout groupe 
qui démarre assez classiquement et qui n’a pas 
beaucoup de moyens ou qui n’a pas de moyens 
du tout essaie de trouver des concerts et il s’avère 
que chez nous, ce sont les concerts qui ont fait 
notre histoire, car on a probablement une façon 
un peu particulière de faire les concerts. Je parle 
plus du fond. On essaie, chacun des quatre 
musiciens – on est cinq –, et Patrick aussi, de le 
faire avec beaucoup de foi, de…. 
D'implication? 
Marc: Oui, de s’impliquer. 
 
Vous avez décidé de travailler sans 
producteurs; aviez-vous été déçus par le 
travail qui avait été fait pour le premier maxi 
sur BMG? 
Marc: On a été surtout déçus par nous-mêmes. Je 
pense qu’on a effectivement donné la 

responsabilité du mix à Mike Butcher à l’époque 
et on a pas été super satisfait du résultat mais ce 
serait un peu trop facile de dire que c’est sa faute. 
Ca se passe aussi dans l’organisation qui précède 
l’enregistrement et le mixage: comment est-ce 
qu’on va travailler?. Il faut savoir si tu es pas sûr 
de ton coup avec le producteur. Il faut établir un 
lien étroit qui te permette de collaborer et pas de 
dire: «c’est toi qui le feras et si c’est pas bon c’est 
toi qui sera fautif». Cela dit, évidemment, ça a 
joué et l’album, on l’a fait avec deux techniciens, 
une personne qui nous a aidé pour les prises et 
une deuxième personne qui nous a aidé pour le 
mixage.  
 
Tu parlais de Patrick tout à l’heure. Quelle est 
sa part de travail en studio? 
Marc: Il va t’en parler lui-même. 
(il appelle Patrick…) 
Patrick: Quand on était en studio, au départ mon 
rôle n’était pas vraiment défini. On a travaillé, 
j’ai passé énormément de temps à écouter et sur 
une grande partie des prises, je donnais mon avis. 
Je pense que j’ai travaillé surtout sur les chants 
de Marc, ses interprétations. Et tout le monde y 
participait aussi. Moi je me suis très fort 
concentré sur ça car je pensais que c’était très 
important pour Marc d’avoir quelqu’un qui 
puisse faire un retour de ce qu’il a donné. L’idéal, 
pour faire une bonne prise à mon sens, et que ce 
soit pour la voix ou pour le reste, il faut pouvoir 
être dans un état où tu n’as pas un regard pendant 
que tu le fais sur ce que tu fais. Donc le plus 
simple c’est de le faire sans se soucier du résultat 
mais qu'il y ait quelqu’un d’autre qui va écouter 
pendant que tu fais la prise et qui pourra donner 
un avis et je pense que là oui, je me suis très fort 
concentré. Autrement j’ai fait comme les autres, 
parfois tu comprends, parfois tu ne comprends 
pas… 
 
Vous attachez beaucoup d’importance à vos 
concerts. Vous dites qu’il y a certaines 
chansons qui ne méritent d’être jouées que si 
le public a un bon comportement. En gros, les  
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rappels se méritent. Vous attendez quoi 
comme réaction de la part de votre public? 
Marc : (irrité) Je ne crois pas que personne n'ait 
jamais dit: «on jouera ce morceau si vous méritez 
qu’on vous le joue…» . Le fait même de faire un 
rappel, c’est du respect pour le public, tu ne le 
provoques pas si ils ne te le demandent pas. Une 
fois sur dix, ça se passe comme ça. Putain! S'il y 
a bien un groupe qui a du respect pour son public, 
c’est bien nous… C’est arrivé que tu joues devant 
cent personnes au lieu de trois cents, quatre cents, 
cinq cents personnes et la moitié du public est au 
bar et parle. Et lui te manque de respect. Tu 
pourrais dire «allez vous faire foutre» et, en 
réalité, je pense que presque à chaque fois on 
s’est concentré sur les gens, sur l’autre moitié qui 
écoute. Si tu viens, tu paies ton ticket, peu 
importe le mec qui fait le con au bar… 
Il y a beaucoup de gens qui raisonneraient 
sûrement autrement… c'est juste un choix… 
Marc: C’est vrai et c’est choquant de dire 
«certains morceaux, on les joue que si le public 
est…beau!». (il rit) 
 
Vous êtes sur un petit label italien mais vous 
êtes distribués par E.M.I. Ca s’est passé 
comment, était-ce un choix… 
Marc: Si on avait dit non, ça ne se serait pas 
fait… Donc, on a choisi. C’est Sonica Factory, 
notre label qui a un contrat avec eux. Mais bien 
sûr, on a choisi et cela permet que nos disques 
sortent dans d’autres pays, d’aller jouer dans ces 
pays et ça se fait plus facilement que si il n’y 
avait pas le travail de la major. 

 
Thomas: On a signé sur un indé et en licence 
avec une major. On a donc tous les avantages de 
chaque côté: tu n’as pas les contraintes artistiques 
d’une major, donc aucun compte à rendre 
artistiquement, mais aussi tu as un énorme 
confort de distribution, travail qu’un indépendant 
ne peut se permettre financièrement.  
 
Mais il y a aussi un risque: par exemple, il y a 
deux semaines, Time Warner et E.M.I. qui ont 
fusionné et il y a déjà une victime: The 
Unbelievable Truth, qui ont été virés… 
Thomas: Mais nous aussi on sera viré… 
Marc: Si on se fait virer, on se fera virer c'est 
tout… 
Thomas: Il y a Perry Blake qui s’est fait foutre à 
la porte de Polygram aussi. 
Marc: Ca c’est vraiment des affaires, du business 
pur. Rien à dire… on s'en fout. 
Vous devez être concernés, quand même … 
EMI, c'est pas rien… 
Marc: C’est un truc de business pur… Et puis si 
on doit se faire virer, ce ne sera pas tout de suite 
car ils ont quand même investi de l’argent et ils 
aimeraient avoir un peu de résultats, sur le plan 
purement commercial… Pour eux, c'est juste une 
liste: tel groupe sort tel album, il en vend autant, 
c'est très bien; tel autre en vend autant, c'est très 
mal, on le vire… c'est aussi con que ça… 
Thomas: Et puis on est quand même la première 
signature sur E.M.I. France, une nouvelle 
structure… Ils savent très bien à quoi ils 
s’engagent en signant Venus. 
 

 
Interview Stéphane & David 

Tourcoing, Grand Mix, 03.03.00 
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Juste avant la fameuse soirée concept organisée à Arras le 27 novembre réunissant Pooka, John 
Cunningham et Superflu, pour une scène commune, nous avons rencontré Alex Mélis, fondateur du label 
Les Disques Mange-Tout, celui du sublime dernier album de John Cunningham (Homeless House), du 
premier album de Sharko (Feuded), ainsi que l'album de Flóp (Rechute). Cette soirée exceptionnelle au 
théâtre d’Arras a été organisée à son initiative et fut l’un des concerts les plus chaleureux et passionnants 
qu'il nous fût donné de voir. 
 
On a fait des recherches sur ton label, mais on 
a fait choux blanc… 
Oui, c’est normal… 
On n’a seulement entendu parlé du label 
lorsqu’il y a eu l’article dans Magic! sur John 
Cunningham et comme on était fan, on a 
retenu le nom. Mais peu de disques dans le 
commerce, rien dans les mail orders… 
C’est un peu normal. Effectivement, on n’a parlé 
des Disques Mange-Tout seulement qu’à la sortie 
de l’album de John Cunningham ce qui 
s’explique par le fait que ce soit pratiquement le 
seul disque que j’aie sorti. Je dis pratiquement 
parce que je viens de sortir le disque de Sharko 
qui est dans les bacs depuis trois semaines. C’est 
une sortie assez discrète et un disque difficile – 
artistiquement, j’entends –; d’autre part c’est une 
période occultée par toutes les sorties de Noël, 
des grosses productions des majors…Tout ça, 
c’est un peu pour expliquer que, en dehors de 
l’album de John, personne ne connaît les Disques 
Mange-Tout. 
 
En ce moment, John produit l’album de Melon 
Galia qui va aussi sortir sur ton label….  
Il n’a pas commencé… C’est une info qui a 
circulé un peu hâtivement, que je pensais avoir 
confiée avec une certaine légèreté et qui a tout de 
suite été véhiculée par Magic!… Ce qui est sûr, 
c’est que leur album sortira sur Mange-Tout, ce 
qui l’est moins mais est en pourparlers, c’est que 
leur album soit produit par John. D’ailleurs 
Melon Galia vient au concert samedi pour 
prolonger la discussion… 
 
Pour cette fameuse soirée, le théâtre d’Arras 
t’a donné carte blanche? Comment cela s’est-il 
passé? 
La personne qui gère maintenant la 
programmation du théâtre d’Arras, Patrice 
Budzinski, gérait auparavant une salle qui 
s’appelait le Pharos à Arras et qui était la salle 
rock d’Arras, d’un format proche de celui de 
l’ancien Aéronef… C’était aussi un projet social 
car le Pharos employait des jeunes du quartier 
difficile où il était implanté et, pour des raisons 

politiques assez sordides, il s’est 
désintégré…Patrice y organisait des concerts que 
personne n’aurait pris le risque d’organiser à 
Lille, avec le problème de la délocalisation… 
Girls Against Boys, Fugazi, les Saints, Asian Dub 
Foundation…Il a toujours été à la pointe de la 
programmation avec un esprit très rustique et 
convivial, et beaucoup de rigueur. Il a 
complètement craqué pour l’album de John, il 
m’a appelé en me disant qu’il fallait qu’on fasse 
quelque chose ensemble. J’ai dit: «tu ne vas pas 
avoir à me supplier»…Et il m’a dit: «pas une 
simple date à la con, fais ton affiche et on 
essaiera de gérer». Moi, je suis très fan de Pooka 
depuis le début, c’était une période où je venais 
de les rencontrer personnellement et j’avais 
sympathisé avec la personne qui s’occupait 
d’elles en France, qui a monté Telescopic depuis. 
Pour moi, c’était clair que si j’avais une 
possibilité de les faire jouer, je sauterais dessus. 
Superflu, le troisième groupe, sont de vieux amis 
dont j’aime assez le travail, que je trouve 
intéressant et personnel. Cela permettait de faire 
une soirée avec trois groupes qui ait un petit 
noyau d’influences communes. J’ai aussi pensé 
qu’on pouvait ramener du public voir Superflu et 
les convaincre que John Cunningham, c’est bien, 
et vice et versa; et pareil avec Pooka… Ca s’est 
monté naturellement et avec beaucoup 
d’enthousiasme et on en a encore beaucoup… Le 
projet, c’est qu’ils jouent le plus possible 
ensemble…je pense que ce serait chouette et que 
ce serait un bon moyen d’instaurer de la 
convivialité…Ca ramène la musique à ce que 
c’est, une partie de plaisir, pas juste un 
boulot…des mondanités…Tu vois tout-à-l’heure, 
j’appelle les canards et j’apprends que personne 
ne se déplace…Ca me fait rager mais en même 
temps je me dis qu’on vivra très bien sans eux et 
qu’est-ce qu’ils croient, que c’est mieux de voir 
des concerts à Paris, au double de prix d’ailleurs 
et dans des salles pourries…Places à 120F, bières 
à 20F, et puis la moitié du public qui parle car ce 
sont des invités des maisons de disques et c’est 
chiant…Et puis, ça montre qu’on sait le faire sans 
eux. 
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D’où t’est venue l’idée de créer ton propre 
label? 
(…) Moi je me suis dit qu’il était temps de 
reprendre les choses en main car je voyais John 
qui écrivait vaguement des chansons… Je pense 
aussi licences: récupérer des disques déjà faits, 
les relayer sur un territoire donné. Il y a des 
disques qui sortent aux Etats-Unis et qui me font 
"transer" comme un fou et je me dis «putain, 
pourquoi ne les trouve-t-on pas ici?». Ce n’est 
pas normal. Et à terme, c’est là dedans que je 
désire m’engouffrer. Je compte aussi développer 
des groupes que je rencontre. Par exemple, 
David, de Sharko, je l’ai rencontré au Botanique 
avant de savoir qu’il faisait de la musique mais 
c’est ça la motivation. C’est peut-être aussi d’être 
associé, de contribuer au développement. Car tu 
ne trouves pas ça normal qu’il y ait des disques 
qui sortent et qui marchent mieux que des disques 
qui auraient pu sortir… Le scandale n’est pas 
forcément là où on le pense. A titre personnel, je 
suis consterné par les deux derniers albums de 
Katerine, qui reçoivent une presse dithyrambique 
et unanime alors que je trouve que c’est de la 
merde, et je trouve ça dingue qu’il y ait un tel 
consensus sur ça. C’est que ça a été perverti 
quelque part. Il a passé le stade où il pourrait 
faire n’importe quoi et vendre et ça me scandalise 
car c’est plus près de nous. Mariah Carey et Phil 
Collins, qu’est-ce que tu veux faire contre eux, on 
s’en fout. Tu veux boycotter leurs disques, une 
personne sur 3 milliards de disques vendus… 
 
Tu as du soutien? 
Je fais à plein temps la société seul. Je vais 
sûrement devoir faire autre chose à côté pour 
survivre. Moi, j’ai évidemment des gens qui 
gravitent autour de moi, à moins que ce ne soit 
moi qui gravite autour d’eux, et qui me sont d’un 
soutient plus que précieux. C’est plus le cumul de 
ce soutient là qui me permet de le faire. C’est 
peut être moins nominatif. Comme un réseau 
d’amis, tu leur demande un avis et si tu ne l’as 
pas, tu deviens fou. J’ai des amis qui m’ont aidé 
pour le design qui s’appellent Electric Glow. Ils 
organisent des concerts très alternatifs sur Lille. 
Le dernier qu’ils aient fait, c’était Do Make Say 
Think. C’est une famille, un peu… Je ne suis pas  
performant en infographie, gestion, promo… Je 
me fais aider. 

 
Comment s’est établi le contact avec John 
Cunningham? 
Je faisais un fanzine, le Tatou Colérique (rires)… 
Et on a fait trois numéros. Je prévoyais de 
l’interviewer mais ça s’est barré en couilles. J’ai 
alors discuté avec un musicien que j’ai interviewé 
pour le fanzine qui m’a donné le contact direct de 
John. J’ai pu rentrer en contact avec lui. A ce 
moment-là, j’avais commencé un petit single club 
avec des 45 tours vinyles. Un single pour un 
artiste, une face pour se lever, une pour se 
coucher, ça s’appelait "Debout/Couché". On 
voulait jouer sur la fonctionnalité de la musique, 
son importance dans nos vies. Et le label s’est 
monté sur les cendres de l’asso avec laquelle on 
faisait le fanzine. John a donc fait un single et 
depuis on est devenus "amis" même si c’est 
toujours un peu conflictuel du fait que je le 
manage.  
 
Y a-t-il des objectifs, des grands projets? 
John enregistre un nouvel album en ce moment; 
c’est pour ça que samedi sera la dernière date 
avant un bon moment car on voudrait finir le 
disque. C’est bien car après un silence de 4 ans, 
on va faire deux albums en deux ans. Et en plus, 
le nouveau disque va vraiment être fabuleux, je 
pense… En ce moment, je taraude P.I.A.S. pour 
qu’ils me prennent en licence, ce qui m’offrirait 
un confort de fonctionnement complètement 
différent, faut voir le cirque. Et pourtant, P.I.A.S., 
c’est pas les pires cons…  
(…) 
Faut prendre les Inrockuptibles, regarder ce qui 
tombe dans les pages de pub et ce qui tombe en 
rédactionnel. Tu tires des traits entre les deux. Il 
n’y a pas un "deux pages" qui n’ait son 
équivalent pub dans les numéros des deux 
semaines après ou avant… C’est saisissant… Ce 
serait bien que les gens sachent. Ce serait bien 
que pour Magic!, les gens sachent que 33% du 
rédactionnel est constitué d’attachés de presse… 
Je ne veux pas cracher sur Magic! ou les Inrocks 
car ce sont les seules médias qui peuvent nous 
soutenir et qui le font… Des fois, on pense des 
Inrocks: «Hé les gars faut arrêter, c’est le 
quinzième album du siècle dans la même 
semaine!».

Interview Stéphane & David, Novembre 99 
 



NICK DRAKE, PORTRAIT D'UN ABSENT 
 
 

– Il sentit battre en lui une petite 
vague inerte et désespérée qui était 
comme le bord des larmes. 

Julien Gracq 

 
L'histoire de Nick Drake ressemble à une histoire 
sans paroles, celle d'un jeune homme si inquiet 
du mal étrange qu'il portait en lui et qu'il a senti 
croître toute sa vie durant, qu'il a préféré laisser 
sa voix d'ange parler pour lui. Il ne serait 
d'ailleurs sans doute pas illégitime de parler ici, 
justement, de soul music. Dès Five Leaves Left et 
son climat de crépuscule, un fantôme a pris la 
place du Nick Drake de chair et d'os, un double 
sans doute plus tangible qui lui-même est venu 
hanter son propre disque et prêter la curieuse 
matérialité d'une voix à cette âme errante. Five 
Leaves Left, c'est aussi un peu l'histoire d'Orphée 
parti chercher, aidé de sa seule lyre, Eurydice au 
pays des morts: à ceci près que ce pays-là se 
trouvait déjà en lui, comme une terre noire et 
chargée de fleurs, qu'il est revenu pour chanter 
parmi les vivants et aussi, sans doute, pour 
devenir un vivant. Car Five Leaves Left a à voir 
avec ces légendes tristes et belles de demi-dieu 
s'égarant dans l'obscurité. Peu de disques, en 
effet, parviennent à dégager une telle impression 
de s'échapper du fond des âges, un tel parfum 
d'intemporalité. Au bord du gouffre, la voix 
blanche, presque effacée, s'élève pourtant avec la 
conviction de celui qui sait ce que cache la nuit. 

Tout en savantes constructions rythmiques, en 
amples vagues de cordes dont le flux et le reflux 
ourlent d'un écrin d'or les arpèges cristallins de 
Richard Thompson, la musique résonne d'une 
intensité dramatique qu'on ne trouverait guère 
ailleurs sinon peut-être dans certains disques jazz, 
dans certains enregistrements de Chet Baker ou 
de Charlie Parker, dans le saxophone étranglé de 
John Coltrane lorsqu'il cherchait à obtenir un son 
qui aurait la transparence du verre. On se prend à 
croire parfois qu'une quête presque semblable 
guidait déjà les pas du jeune homme plus vieux 
que le temps lui-même, haïssant son propre corps 
et capable de s'obstiner dans le mutisme le plus 
complet plusieurs jours d'affilée, une quête de 
pureté, d'un miroir sonore qui refléterait une 
solitude rayonnante et une beauté intérieure aux 
allures de paradis perdu, qui en des mains 
autrement délicates, aurait l'air empruntée et 
même ridicule, mais qui chez lui se déploie 
comme un poème écrit en lettres de feu. Five 
Leaves Left donne parfois l'impression de 
traverser les impossibles paysages d'une 
géographie intime: aux steppes fauves et nues 
imprégnant le souvenir de leur beauté à couper le 
souffle (les marmoréens "Three Hours", "Way To 
Blue", "Day Is Done"), succèdent de vastes forêts 
animées du calme éternel que souffle l'automne 
("River Man", "Cello Song", "Fruit Tree" sont 
autant de chansons dont la douceur et la fragilité 
semblent comme apportées par le vent), pour 
finalement nous entraîner, le matin, sur un 
singulier rivage où la lumière nous paraît jaillir 
de la mer elle-même (l'apaisée "The Thought of 
Mary-Jane" et ses sublimes arrangements de flûte 
et de violoncelles, ou le piano soyeux et la 
batterie languide de "Saturday Sun"…). Tout au 
long de l'album, la richesse des orchestrations ne 
prend jamais le pas sur l'économie de mots et 
l'intensité du propos, mais souligne la voix 
interdite de Nick Drake. 

Comment, après un tel monument, un tel 
"bloc d'abîme", envisager la suite? La question 
s'est forcément posée à Nick Drake, d'autant plus 
que Five Leaves Left s'est soldé par un 
étourdissant silence public. De toutes manières, il 
est probable que de tels disques sont voués aux  
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succès d'estime et destinés à l'intimité et aux 
points de suspension du cœur. Car le disque 
suivant, Bryter Later, sera lui aussi condamné au 
même échec commercial. Il est à l'évidence le 
fruit d'une volonté de changement, d'exploration 
d'un chemin de traverse, exploration où Nick 
Drake va délaisser les influences majestueuses de 
Debussy et d'Hændel pour se tourner vers un 
horizon plus classiquement folk-pop. Ce qui 
frappe à la première écoute de Bryter Layter, c'est 
la tonalité résolument urbaine du disque – le 
tempo nettement plus rapide qu'auparavant, le jeu 
très délié et fluide de la section rythmique – 
particulièrement sur des morceaux comme 
"Kazey Jane II" ou "At the Chime if the City 
Clock" (que Yo La Tengo a d'ailleurs repris par le 
passé); même s'il s'agit plutôt que d'une 
métropole, d'une ville perdue dont l'auditeur 
arpenterait les rues inquiètes et inondées de 
lumière. Disque beaucoup plus jazzy (avec 
l'apparition, par exemple, d'un saxophone) et 
décontracté, dont la sérénité peut déconcerter 
l'auditeur: Bryter Layter est sans doute le disque 
de Nick Drake le moins frappé au blason de la 
mélancolie, peut-être même le plus ensoleillé, 
notamment quand ce dernier s'essaie à des 
rythmes presque latins, voire bossa ("Poor Boy", 
merveille de second degré féroce, puisque Nick 
Drake semble y faire un autoportrait plein 
d'ironie, et démontre avec force que, loin de son 
image monochrome d'éternel adolescent désolé, il 
était aussi un être plein de lucidité et même 
d'humour…). La composition et le son le 
rapprochent d'un certain songwriting à 
l'américaine, proche d'artistes comme Tim 
Buckley sur son album "Greetings from L.A." 
ou" Hello or Goodbye". D'où le sentiment – 
morbide, sans doute, et faux – que l'on peut 
éprouver, d'avoir affaire à un album moins 
personnel, parce qu'il correspond moins 
volontiers à l'image de maître du désespoir que 
l'on voudrait se faire de Nick Drake; sentiment 
que plusieurs écoutes suffisent à balayer, tant il 
irradie d'une beauté dense et apaisée, nichée au 
creux d'une voix plus bouleversante que jamais, 
dans la magie blanche des entrelacs de guitare, de 
cordes et de piano (on note, l'apparition, sur 
quelques morceaux, d'un certain – excusez du 
peu! – John Cale au piano et à l'orgue). C'est  

 
d'ailleurs sur cet album que se trouve la perle des 
perles, "Northern Sky", sans conteste l'une des 
plus belles chansons jamais écrites, celle après 
laquelle Belle & Sebastian s'échinera vainement à 
courir, rencontre au sommet de l'Olympe de Dieu 
et de Brian Wilson s'il avait pu voler au dessus 
des Midlands. 

Mais Bryter Layter fait figure de brève 
intrusion de soleil dans le monde hanté de Nick 
Drake, en comparaison à Pink Moon, 
aboutissement d'une longue dépression, devenue 
au fil des ans une inséparable funeste compagne 
de route. Pink Moon fut enregistré en deux nuits, 
de ce genre de nuits que l'on préférerait ne jamais 
croiser, de peur d'y être englouti. Fin d'un 
parcours d'ombre et de lumière, il ressemble au 
terme d'une lente désincarnation entamée dès le 
premier disque, entreprise qui se joue en premier 
lieu dans l'instrumentation – réduite au strict 
minimum, guitare acoustique et piano –, puis 
dans le propos, elliptique et tout de même 
puissamment évocatoire. Pink Moon fait partie de 
ces disques que l'on n'écoute qu'en tremblant, en 
craignant d'y découvrir des mots que l'on voudrait 
n'avoir pas entendus, et dans l'impatience 
paradoxale d'en sonder toujours davantage la 
profondeur. Il y est question de nudité, de 
solitude, de renoncement, de l'obscur besoin 
d'être aimé… On y entrevoit moins une lune rose 
qu'un soleil noir, qui baigne ces enregistrements, 
d'une atmosphère spectrale: la fulgurance des 
morceaux déchire le cœur, et éclaire ce qui y 
demeure obstinément voilé. Jamais Nick Drake 
n'a été aussi proche de nous que dans cette 
pudique confession à la beauté maladive, sans 
doute parce que le dépouillement le plus absolu 
était pour lui l'unique moyen de parler cette 
langue véritablement lunaire, elle où ne 
subsistent plus que la seule vibration du chant, 
des fragments de sentiments, et l'étrange pouvoir 
des mélodies. 

 
C'est ainsi qu'un mystère s'épaissit: ces 

trois albums dessinent un portrait de Nick Drake 
qui n'en finit pas de s'effacer, voué même à 
l'évanouissement. Il n'en reste qu'une présence, 
celle d'un homme qui n'a su se trouver que dans 
sa propre disparition, aussi belle que des traces de 
pas inconnues sur le sable, figées pour l'éternité. 

 
Gilles Bouvaist 
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AIR – The Virgin Suicides (B.O.F.) – (Record Makers/Virgin) 
 

On savait Nicolas 
Godin et Jean-Benoît Dunckel 
fans de vieilles B.O. des 
années 70. Leur premier 
album, Moon Safari, 
constituait d’ailleurs la B.O. 
d’un film imaginaire, entre 
Eden et Morphée. Contactés 
par Sofia Coppola par 
l’intermédiaire du réalisateur 
de clips Mike Mills, Air vient 
ainsi de réaliser l’un de ses 
rêves. D’autant plus que 
l’action du film prend place 
dans les années 70. Et le duo 
va ainsi privilégier ce qu’il 
aime le plus: les 
instrumentaux. 

En dehors de la 
magnifique Playground Love, 
douce et jazzy comme un 

dimanche matin ensoleillé, ces 
derniers constituent pour la 
plupart des intermèdes 
musicaux assez courts, comme 
des photographies 
instantanées d’une humeur, 
d’un état d’esprit. 

La musique de Air est 
ici plus acoustique que sur 
Moon Safari. Si les claviers 
sont toujours aussi présents, 
ils sont moins variés. Peu de 
guitares, des sonorités et des 
compositions plus sobres, une 
section rythmique 
omniprésente. L’ensemble est 
aussi beaucoup plus onirique; 
leur musique se montre même 
assez sombre et romantique 
(Clouds Up, Cemetery Party, 
Dead Bodies). 

Ce disque agréable et 
cristallin, s’il n’est jamais très 
éloigné de Morricone ou 
Michel Legrand, conserve 
sincérité et évite exhaustivité. 
Le film permettra aussi une 
autre approche du disque, qui 
n’est pour une fois pas une 
compilation de faces B de 
groupes comme les 
nombreuses B.O. sorties ces 
dernières années. La preuve 
étant que The Virgin Suicides 
(la B.O.) existe très bien 
indépendamment de The 
Virgin Suicides (le film). Quoi 
qu’il en soit, avec ce disque, 
première référence de leur 
propre label Record Makers, 
on se délecte d’un grand bol 
d’Air.             Stéphane 

 
PAPAS FRITAS – Building and Grounds – (Spirit of Jungle/Minty Fresh) 
 

 
 
 Le début de l'année 
2000 sera peut-être la 
révélation de 3 jeunes gens 
venus de Summerville 
(Michigan) avec une pop 
fraîche et sautillante. Quand 
on voit le résultat du 3ème 
album des Papas Fritas, on 
remercie et on bénit (ce n'est 
pas exagéré) les génies du 
label français Spirit of Jungle 
de leur avoir permis de sortir 
ce petit chef d'œuvre. A 
l'instar de leur ville d'origine, 
ils sortent un disque pour les 
beaux jours, ceux où on est 

heureux de se lever, de 
constater que le ciel est bleu 
profond, que le soleil brille 
haut et que notre joie est 
prolongée par les chansons de 
Tony Goddess, Keith Gendel 
et Shivika Asthana; Shivika 
qui nous charme par ses 
mélopées lorsqu'elle ne tape 
pas sur ses fûts. Les Papas 
Fritas nous livrent ici un petit 
recueil de tubes avec Way you 
Walk (qui a de réelles chances 
d'en devenir un 
radiophonique), Vertical 
Lives, What am I Supposed to 
do, Another Day et I'll be 
Gone. Sur Vertical Lives 
(seule chanson de Gendel; s'il 
en fallait une c'est celle là) ils 
se paient même le luxe de 
sortir la meilleure chanson que 
Blur n'ait jamais écrite 
(curieusement crédités 
d'ailleurs). Ces tubes en 
puissance montrent que ce 
groupe excelle dans les 

refrains habiles et envoûtants 
où l'on hésite entre mélancolie 
et joie guillerette. On hésite 
mais on est forcément emballé 
par ces mélodies agréables qui 
restent en tête pour la journée; 
c'est bien, ça la rend plus 
belle. Building and Grounds 
est un album d'évasion: départ 
immédiat avec chaque 
chanson pour des contrées 
différentes; Far from an 
Answer et Believe nous offre 
même un voyage pour les 
années 80 sans être 
écœurantes! Les Papas Fritas 
prouvent à tous ceux qui 
doutaient d'eux qu'ils ne sont 
pas le groupe d'un album et 
parviennent à produire le 
même effet d'enchantement 
qu'en 95. Accueillez les à bras 
ouverts, ils vont vous ravir! 
 

  François Goy 
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THE SMASHING PUMPKINS – MACHINA/The Machines Of God – (Delabel/Virgin) 
 

Depuis le premier album des Smashing 
Pumpkins, Gish, sorti en 91, Adore (1998) avait 
été le premier virage significatif dans leur 
évolution jusque là assez logique, sans lequel leur 
carrière les aurait menés à un statut de Pink Floyd 
en puissance. MACHINA/The Machines Of God 
était annoncé comme un nouveau revirement, un 
retour aux Smashing Pumpkins du début. Pas 
vraiment. 

Billy Corgan avait prévenu après 
l'enregistrement de Mellon Collie and The Infinite 
Sadness que cet album marquait la fin d'une 
longue ligne droite, dont les étapes avaient été les 
trois premiers albums. Entre metal et rock (très) 
énergique ou lourd, suivant les opinions sur le 
groupe, il ne restait que très peu de place pour le 
reste. Pourtant, au fil du temps, Billy Corgan 
avait su offrir quelques très belles pièces, en 
dehors des chemins empruntés (en long, en large, 
en travers) par ses compagnons. Première preuve 
cette compilation de faces B et de raretés, Pisces 
Iscariot, dont la production quasiment inexistante 
était une sorte de fenêtre ouverte sur cette drôle 
de personne qu'est Billy Corgan. Entre les 
chansons jouées seul à la guitare acoustique 
(enregistrées sur un magnétophone dans son petit 
appartement, derrières lesquelles on entend le 
bruit des rues, qu'on devine sombres et humides) 
et les titres rock mais beaucoup moins immédiats 
que les succès du groupe, cet album semblait être 
pour Corgan une tentative de montrer au monde 
qu'il n'était pas celui que l'on croyait (cet avide de 
succès universel, capable des pires 
compromissions – transformer de mauvaises 
chansons en tubes… – pour y accéder). Et il y 
arrivait: les chansons, franchement pas gaies pour 
la plupart, étaient accompagnées d'une 
description de leur histoire, de leur naissance 
dans son cerveau à leur enregistrement; c'était bel 
et bien une mise à nu. Les faces B des singles de 
Mellon Collie… étaient elles aussi des quasi-chef 
d'œuvres. Cette thérapie ne fut visiblement pas 
suffisante, en considérant cet album schizophrène 
qu'est Mellon Collie… ainsi que les successives 
crises d'ego de chacun des membres. 

Une tournée plus passionnée que jamais, 
un mort à la sortie (le clavier recruté pour la 

tournée), un évincé pour cause de prise de 
drogues (Jimmy Chamberlin, batteur phénoménal 
issu du jazz, à mon goût clé de voûte du groupe), 
cela suffisait pour provoquer le virage radical 
promis par Corgan: Adore. C'est un album 
difficile, complexe, plein de remises en question: 
fini le gros rock, mais des effluves new-wave et 
parfois gothiques, des machines en lieu et place 
de Jimmy Chamberlin. Un album boudé par ceux 
qui voyaient en les Smashing Pumpkins ce 
Nirvana alternatif ou cet énième Pearl Jam, mais 
qui a permis de gagner la reconnaissance d'un 
public plus difficile. La tournée suivant l'album 
nous laissait deviner que Corgan n'était plus 
passionné par sa musique: nonchalance, ennui sur 
scène (du moins d'un point de vue de spectateur). 
La fin des Smashing Pumpkins? La question 
s'était posée des deux côtés: du leur et du nôtre. 

Un peu plus d'un an après la sortie 
d'Adore, de rapides changements advinrent: une 
tournée américaine présentant de nouveaux titres 
marquant un radical retour en arrière et la rumeur 
(vite confirmée) du retour de Chamberlin. On 
s'attendait donc pour ce nouvel album, enregistré 
avec d'Arcy Wretsky, remplacée au dernier 
moment par l'ancienne bassiste de Hole, Melissa 
Auf Der Maur (infiniment plus efficace), à un 
"retour aux sources". Eh bien non, cet album n'est 
pas un retour à la case départ, il est certes situé 
musicalement entre Adore et Mellon Collie…, 
bien que les excursions (vers des terrains parfois 
approchés mais jamais foulés du pied) soient 
nombreuses, comme le très très new-wave 
Raindrops + Sunshowers et ce Heavy Metal 
Machine, frôlant la caricature (certains affirment 
que le groupe n'est qu'une énorme caricature de 
lui-même depuis le début). 

Cet album est inventif, et nous gratifie de 
plusieurs très bons titres, certes à grosses 
guitares, mais les Smashing Pumpkins sans les 
guitares ne sont plus les Smashing Pumpkins. Ils 
ont retrouvé leur son, mais Corgan a visiblement 
perdu la tête: mégalomane au possible, 
capricieux, exigeant, il aurait décidé de mettre fin 
au groupe il y a quelques jours seulement. On le 
lui pardonnera. 

David 
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EELS – Daisies of the Galaxy – (Dreamworks/Polygram) 
 

 
 

On retrouve enfin E et 
son 3ème album qui est 
considéré ici et là comme 
celui de la "confirmation" et 
du "ressaisissement". Pourtant 
son 2ème album confirmait un 
talent certain avec un côté très 
intime, touchant et nous 
montrait que tout n'était pas 
dû à la chance ou à l'effet 
nouveau du "Beck en plus 
propre". Pour ce qui est du 
"ressaisissement" certes le 
temps est passé, les blessures 

cicatrisent et les mélodies sont 
entraînantes. Mais l'album 
s'ouvre sur une marche 
funèbre et si la couverture 
évoque la quiétude et 
l'insouciance de l'enfance, 
c'est sans doute pour souligner 
le contraste avec la réalité. On 
s'en rend vite compte: E n'en a 
pas fini avec ses démons, 
même s'il ne parle plus de 
morts (Grace Kelly mise à 
part) on est invité dans son 
monde (peuplé d'oiseaux) où il 
s'isole des gens qu'il n'aime 
pas, sans frôler la 
misanthropie mais en restant 
direct. Morceaux choisis: 
"Some people like to call me 
Chuck / It's Charles and you're 
shit outta' luck" (The Sound of 
Fear). "The mean little people 
are such a bore / but it's alright 
if you act like a turd / 'cause I 
like / Birds" (I Like Birds). 
Musicalement il oscille entre 

le "funk-groove" qu'on lui 
connaît depuis le début avec 
ses arrangements particuliers 
et ses bruits de claviers gras, 
et les chansons plus 
mélancoliques où il sort sa 
guitare et rappelle Electro 
Shock Blues. E impose sa 
musicalité et crée même de 
curieuses ambiances dont 
Flyswatter, digne de figurer 
chez Tim Burton tant elle 
évoque son univers décalé. 
Daisies of the Galaxy n'est pas 
un album triste ni celui de la 
joie intense, il est lucide, 
honnête et animé. Il se conclut 
d'ailleurs sur une note 
encourageante avec 
certainement un futur tube; 
dont on peut s'inspirer et dire: 
"han, han, godamn right it's a 
beautiful album!". 

François Goy 

ELLIOTT SMITH – Figure 8 
 

 
 
 Figure 8 (qui a failli 
s'intituler Place de Gaulle) est 
déjà le cinquième album 
d'Elliott Smith en quatre ans. 
Ses trois premiers albums, 

tous très acoustiques, calmes 
et introvertis, n'avaient pas 
permis à Elliott Smith d'être 
reconnu, ou du moins assez 
peu; Either/Or avait été son 
meilleur album, même si très 
court. Son précédent, XO, 
avait lui connu un succès 
assez franc; il était pourtant 
beaucoup plus produit, plus 
"instrumenté", la relation entre 
lui et nous était donc moins 
directe, plus difficile. Figure 8 
se trouve dans la lignée du 
précédent, car il est encore 
plus produit, beaucoup plus 
orchestré (cordes, piano, 

cœurs, batterie omniprésente, 
…). Si l'orchestration de XO 
semblait pallier une écriture 
un peu essoufflée, celle de 
Figure 8 est utilisée avec un 
grand talent. Elliott Smith 
nous prouve ici qu'il n'est pas 
seulement un grand 
compositeur de chansons 
acoustiques et feutrées, mais 
aussi un très talentueux 
meneur de groupe, presque un 
chef d'orchestre. Son meilleur 
album, avec Either/Or. 

David 
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LAMBCHOP – Nixon – (City Slang/Labels) 

 
L’idée, le concept du 

collectif Lambchop semblait 
être de former un véritable 
orchestre de folk 
"nashvillien". Et il y parvenait 
à merveille. Kurt Wagner et 
ses acolytes (17 au total) 
enchaînaient les albums 
depuis Jack’s Tulips en 1994, 
ne se renouvelant que par 
touches discrètes, enrichissant 
toujours et encore cette 
musique douce et bucolique 
élevée au grand air et à 
l’ombre des sapins, creusant 
un peu plus à chaque étape 
leur pop folk humble et 
terriblement touchante. Leurs 
œuvres, trop méconnues, 
s'offraient à nous comme des 
peintures impressionnistes et 
enchanteresses. 

Mais on sentait aussi 
parfois chez le groupe, un peu 
trop présenté comme le 
penchant américain des 
Tindersticks, une volonté de 
s’évader de leur cage, de cette 
idée bien trop collante qu’on 
associe toujours à un groupe, 
parfois plus asphyxiante 
qu’une cellule de prison. La 
volonté de s’émanciper, de 
grandir (encore). On avait 
remarqué la reprise de Curtis 
Mayfield, Give Me Your Love, 
sur leur précédent et sublime 
What Another Man Spills, ce 
petit chef d’oeuvre de soul 
sensuelle, magnifiquement 
interprétée lors de leur 
passage à Nulle Part Ailleurs. 
Pointant ci et là aussi, cette 
chaleur enivrante, éclatante 
d’exaltation. Et ici, sur ce 
nouveau disque, elle est 
encore plus évidente. Finis les 
derniers angles bruts, 
l’austérité, la rusticité. Une 
musique évanescente 
s’échappe de ce disque, 
comme un fumet d’encens sur 
la platine. Chauds et 
cotonneux, les titres s’effacent 
les uns les autres, se 

complètent. On rêve. Du 
superbe Up With People aux 
délicats slows What Else 
Could It Be? et The Distance 
From Here To There, 
découverts l’année dernière 
sur le 45 tours d’Elefant ER-
l98, les chansons se déroulent, 
drapées de soie. Car voilà le 
secret: sous des dehors polis et 
agréables, ce disque se révèle 
être intemporel, indélébile, 
comme s’était révélé l’être 
l’extraordinaire Hats de Blue 
Nile, disque tout aussi 
merveilleusement arrangé. Ce 
disque m’a, d’une certaine 
manière, fait tomber 
amoureux de tout, de la vie en 
général. Nixon n’est pas un 
disque de soul, encore moins 
une machine à danser, mais il 
s’avère être un superbe hymne 
à l’existence, à l’amour. 
Comme si on revivait son 
premier amour. Comme une 
deuxième naissance. 

 
Non, je ne ferai pas de 

jeux de mots stupides avec le 
nom du groupe. 

          Stéphane 

 
SIXTEEN HORSEPOWER – Secret South – (Glitterhouse Records) 

Ce quatrième album 
(oui, quatrième: 16 
Horsepower en 1995, 
Sackcloth N' Ashes en 1996, 
puis le fameux Low Estate en 
1998) de ce groupe un peu à 
part dans le paysage du rock 
international déçoit visiblement 
beaucoup les fans des Sixteen 
Horsepower. Leurs précédents 
albums étaient deux pièces 
rock très marquées par des 
ambiances assez inhabituelles, 
plutôt très countrysantes. 
Derrière ces ambiances de 

tension permanente, les 
guitares se mêlaient aux banjos 
pour faire ressortir la tension 
intérieure et la passion de 
David Eugene Edwards, 
chanteur charismatique et 
mystérieux. Le reproche qu'on 
aurait pu faire aux précédents 
albums est que les dosages 
complexes entre influence ou 
culture country et les sons plus 
"modernes" provoquaient un 
déséquilibre parfois 
déstabilisant; c'est aussi 
certainement ce qui a démarqué 

le groupe. Ce dernier album est 
beaucoup plus équilibré, les 
schémas habituels plus 
respectés; c'est certainement ce 
qui déroute l'auditeur aux 
premières écoutes. Secret South 
est un album riche en 
sentiments, en mélodies, aussi 
direct que les précédents, plus 
apaisé, mais ne perd pourtant 
pas le caractère du groupe. On 
notera la sortie d'un album live, 
Hoarse, disponible sur 
différents mail-orders 
(www.glitterhouse.com).

David 
 

http://www.glitterhouse.com)/
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THIRD EYE FOUNDATION – Ghosts – (Merge/Domino/labels) 

 You Guys Kill Me – (Domino/Labels) 
 Little Lost Soul – (Domino/Labels) 

 
Le bristolien Matt 

Elliott n’est pas un petit 
nouveau, il pourrait même 
avoir l’air d’un vétéran. On l’a 
aperçu aux côtés de Crescent 
et Movietone, on le sait aussi 
membre de Amp et Flying 
Saucer Attack. Et seul, ses 
compositions sont créditées 
Third Eye Foundation. 

Sous ce nom, il aurait 
sorti Semtex en 95 ainsi qu’un 
album de remixes, In Version 
en 1996. Jusque là, ce n’est 
qu’un illustre oublié, même si 
Movietone commence à 
acquérir une certaine 
réputation. Ce n’est qu’en 
1996 que nous découvrons 
Ghosts, bloc de musique 
extra-terrestre et intra-terreux. 
La pochette s’accorde 
merveilleusement au contenu: 
un univers hostile, 
charbonneux et sale.  Sale, car 
la production est très limitée; 
hostile, car des guitares en 
distorsion hurlent à la mort et 
agressent le voyageur égaré, et 
aussi car elles se posent sur 
des constructions rythmiques 
de techno lancinantes et 
hypnotiques; charbonneux 
enfin, car cette musique est 
d’une noirceur implacable, 
triste, dure comme du granit. 
Je me souviens de mes 
premières écoutes: déconcerté, 
affaibli, tourmenté, choqué. 
Apeuré aussi. Apeuré par cette 
volonté indomptable d’y 
retourner, de le reposer sur la 
platine et de repartir. Je me 
souviens aussi des quelques 
affiches du concert au Jimmy 
à Bordeaux peu de temps 
après. Je me souviens d’avoir 
voulu traîner deux amis avec 
moi, je me souviens que l’un 

d’entre eux n’est pas rentré. Je 
me souviens que l’autre est 
sorti le rejoindre. Je me 
souviens qu’à l’intérieur, les 
murs ondulaient, c’était 
l’enfer, personne ne bougeait, 
ne parlait. Je me souviens que 
sur scène, derrière un 
empilement d’appareils 
électroniques dépassait la tête 
de Matt Elliott. Je me 
souviens que quelque chose 
nous empêchait d’aimer, 
comme une bonne conscience 
(humaine); je me souviens de 
quelque chose de figé. D’une 
expérience. Je me souviens 
d’être sorti rejoindre mes amis 
avant la fin du concert et 
d’avoir renoncé à entrer à 
nouveau. Besoin d’air, je 
suppose, de lumière aussi. Et 
Third Eye Foundation, c’était 
ça. L’ivresse, l’asphyxie, le 
léger mal de tête. Après Slint 
et My Bloody Valentine, un 
nouvel hybride rock, apparu à 
la suite d’une catastrophe 
nucléaire, avait vu le jour et 
personne ne semblait 
réellement prêt à avaler un tel 
coup de poing. 

Aujourd’hui tout a 
bien changé. L’explosion des 
musiques expérimentales 
commence à peine à se tarire. 
En 1998, lorsque Matt Elliott 
publie You Guys Kill Me, il est 
acclamé partout, par les 
mêmes personnes qui l’avaient 
ignoré jusqu’alors (doux 
royaume de la musique). 
Multipliant les éléments, les 
couches musicales, ce nouvel 
opus laisse passer un peu plus 
de soleil. Disque apaisé où les 
beats sont plus clairs et 
perceptibles. Il déclare lui-
même trouver Ghosts 

inaudible! Dans un monde 
parallèle, des hommes à tête 
de lion écrivent la Bible et des 
portraits liturgiques se 
multiplient à l’infini. Moins 
urbain que Ghosts, moins 
paranoïaque (l’homme s’est 
toujours considéré comme 
malade), cet éclectique auteur 
nous dévoile sa passion pour 
les musiques religieuses 
froides et orientales et 
s’éloigne encore davantage du 
son de ses concitoyens de 
Bristol. Ses rythmiques 
deviennent malléables, on les 
sent lentement évoluer. 
Presque souples. 

Et voilà, alors que va 
s’achever cet hiver long et 
orageux sort le nouvel album 
de Third Eye Foundation, 
délicatement intitulé Little 
Lost Soul. Intéressant, de la 
part d’un homme qui se dit 
hanté par ses créations, égales 
à lui. Ce nouveau disque 
s’ouvre sur le superbe I’ve lost 
something that love feline dont 
le chœur religieux et 
transcendant soulève le cœur. 
On se croirait chez Tarwater, 
dont on aurait subtilisé le 
caractère aquatique pour le 
remplacer par une dimension 
céleste qui, dans l’esprit, se 
rapproche du dernier Archive. 
Le parallèle avec Tarwater 
semble d’ailleurs se 
poursuivre tout au long du 
disque mais ici les rythmiques 
sont moins soul, plus rapides 
et plus dures, pas loin du 
drum’n bass. On ressent aussi 
des influences Hood/Famous 
Boyfriend sur What is up with 
you, Stone cold said so…avec 
ce côté expérimental, avec des 
mélodies plus ou moins pop 
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ambient posées sur de breaks 
rapides et variés. Un peu plus 
tard apparaît Lost qui rappelle 
incroyablement les derniers 
enregistrements de Hood 
(encore!). Mélancolie et 
sensualité s’immiscent 
lentement. Il déclare lui-même 

que c’est le morceau qu’il a 
toujours rêvé de composer. 
Nous aussi.  

Enfin l’album se clôt 
sur Godammit you’ve got to 
be kind qui crée un lien entre 
le Come to daddy d’Aphex 
Twin et My life in the bush of 

ghosts de Brian Eno / David 
Byrne. Incroyable.  

Si la musique de Matt 
Eliott est sa thérapie, elle n’en 
finira pour autant de nous 
hanter. 

Stéphane
 
TREMBLING BLUE STARS – Dark Eyes e.p. – (Shinkansen/Import) 
 

 
 
A la fin des années 80 

ont éclos en Angleterre de très 
nombreux petits labels 
artisanaux qui produisaient 
une pop caractérisée par des 
accords simples, la présence 
régulière d’orgue, des voix de 
chatons pour les garçons et de 
gamines pour les filles (cf. 
Stuart Murdoch et Isobel de 
Belle and Sebastian 
aujourd’hui). Le plus connu de 
ces labels reste Sarah. De la 
pop romantique, façon cœurs 
de guimauve et caramels 
mous. Les groupes furent 
nombreux: Heavenly, Fats 
Tulips, The Hit Parade, 
Sugargliders, East River 
Pipe… Du bon et du moins 
bon. S’il n’y avait que deux 
groupes à retenir de cette 
période, ce serait 
indubitablement les Fieldmice 

et Blueboy. Et surtout les 
Fieldmice, sur Sarah, qui, en 
dehors de leur incroyable 
talent mélodique et de leurs 
évolutions (noisy pop, 
électropop, folk pop…) et qui 
se séparent juste avant le 
naufrage de Sarah. Une partie 
d’entre eux fonde alors les 
Trembling Blue Stars qui sort 
aussitôt un premier 45t sur 
Shinkansen, Abba on the 
Jukebox, le nouveau label 
fondé par l’un des deux 
responsables de Sarah. Ils 
sortent ainsi deux albums: Her 
Handwriting, en 1996, puis 
Lips That Taste of Tears, en 
1998, mais tous les deux sont 
un peu décevants. 

Voici donc enfin le 
nouveau maxi des T.B.S., dont 
le nouvel album, Broken By 
Whispers, annoncé depuis 
longtemps, vient à peine de 
sortir. Et ce nouvel e.p. 4 titres 
annonce un album à la hauteur 
du, au hasard, Snowball des 
Fieldmice. Dark Eyes, le 
premier morceau, s’inscrit 
d’ailleurs directement dans la 
lignée des titres un peu électro 
des précités, rappelant leur 
Let’s Kiss And Make up et 
Couldn’t Feel Safer mais aussi 

les géniaux Famous Boyfriend 
ou Saint Etienne. 

Puis A Slender Wrist, 
amené par un splendide riff de 
guitare, enfonce le clou avec 
ses petits airs de tube à la 
Teenage Fanclub ou Trash 
Can Sinatras et sa petite 
touche 60’s (son d’orgue). 
Alors que se profile le grand 
moment du disque, le 
splendide Her World Beneath 
The Waves, qui rejoint les 
grands morceaux des 
Fieldmice, près de l'étoile And 
Before The First Kiss. A la fin 
du morceau, les sons 
organiques et la voix 
d’Annemari se perpétuent, 
infinis, puis s’évaporent, nous 
laissant perdu mais chéri. 

Enfin, Half The Love 
With Leaving, dernier titre à 
tendance plus folk, comme 
une comptine pour enfants, 
délicate; les violons nous 
entourent , nous élèvent… La 
grande évasion, "away". 

En dehors du fait 
qu’on sort heureux de revoir 
ces gens qu’on adore dans 
cette forme exceptionnelle, on 
vous l’assure: c’est un putain 
de maxi. Broken By Whispers 
risque fort d’être millésimé et 
de révéler enfin ce groupe. 

Stéphane 
 



FOURRE-TOUT 
 

 
 
SORTIES DISQUES: 
 
Built to Spill Live 09.05.00 
Calexico Hot Rail 09.05.00 
Delgados LP 18.04.00 
Grandaddy The Sophtware Slump 15.05.00 
Hefner Boxing Hefner  11.04.00 
J.J. Johanson Poison 19.04.00 
Mojave 3 LP 03.05.00 
Moloko Things to Make and Do 10.04.00 
Movietone The Blossom Filled Streets Courant Mai 
Elliott Smith Figure 8 10.04.00 
Tarwater Animals, Suns and Atoms 27.04.00 
Thievery Corporation LP  Courant Mai 
 
 
 
CONCERTS ANNONCÉS: 
 
Calexico Bruxelles, Botanique   20.05.00 
 Paris, Black Session, France Inter  22.05.00 
 Paris, Trabendo   23.05.00 
 Strasbourg, Laiterie  24.05.00 
Echoboy  Bruxelles, Ancienne Belgique  06.04.00 
Giant Sand Lille, Aéronef  17.06.00 
Godspeed You Black Emporor, Fly Pan Am, Radar Bros. Brux., A.B. 09.04.00 
Quickspace Lille, Aéronef  17.05.00 
Radiohead Arles, Théâtre Antique  13.06.00 
 Vaison la Romaine, Théâtre Antique 14.06.00 
 Fréjus, Arènes  17.06.00 
 Paris, Grand Rex  30.06.00 
Sixteen Horsepower Lille, Aéronef  03.06.00 
Sonic Youth  Centre Georges Pompidou  17-19.05.00 
Third Eye Foundation Bruxelles, Ancienne Belgique  06.04.00 
Tue-Loup  Troyes, Théâtre de la Madeleine  05.04.00 
  Tourcoing, Grand Mix  14.05.00 
Yo la Tengo Bruxelles, Botanique   Courant Avril 
 
 



FOURRE-TOUT 
 
COUPS DE CŒURS DU MOMENT: 
 
Stéphane 
 
• Zombies – Odessey & Oracle 
• Papas Fritas – Building and Grounds 
• Dima – Ding Dong (démo) 
• Summer Factory – Little Pad (démo) 
• Field Mice – Sensitive 
• Verlaines – Bird Dog 
• Bats – The Law of Things 

David 
 
• Super Furry Animals – Radiator 
• Sophie Moleta – Dive 
• Red House Painters – Retrospective 
• Smashing Pumpkins – MACHINA/The Machines of God 
• V/A – Shanti Project Collection 
• Willard Grant Conspiracy – Flying Low 
 



FOURRE-TOUT 
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