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EDITO 

N
 

ous revoilà, en deuil face à la tournure tragique que peut prendre la vie par 
moments. Du côté de Ratapop, rien de tragique heureusement, bien au contraire. 
Petit à petit, le Ratapop fait son nid. Au sommaire de ce numéro, Gus Gus, Eels, 

Laïka, Katerine, bref, ce qui était prévu. Mais aussi des découvertes. Summer Factory d'un 
côté qui évoluent à Bordeaux entre les T.V. Personalities et le Monochrome Set, et Nestor 
Is Bianca de l'autre, qui révolutionnent sans bruit et à Vendôme la pop expérimentale. Des 
groupes dont vous entendrez sûrement parler dans les prochains mois. 

Le prochain numéro, qui devrait paraître au mois de juin, contiendra les interviews de 
Joseph Arthur, Autour de Lucie, Herman Düne et Kim. Il y aura sûrement d'autres surprises 
d'ici là, soyez patients. N'oubliez pas que certains de nos anciens numéros restent 
disponibles et vous trouverez à la fin du fanzine les moyens de vous les procurer. On publie 
cette fois un texte de Julien; on rappelle à tous que nous publions tout texte avec plaisir. 
Alors ne vous faites pas prier. 
 On vous laisse à votre lecture, on ne voudrait pas vous impatienter. Bonne lecture et 
au mois prochain. 

David et Stéphane. 
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INTERVIEW KATERINE 
 
Nous avons rencontré Philippe Katerine lors de son passage au Grand Mix à Tourcoing. Nous 

avons ainsi pu ainsi constater l’excellente qualité des interprétations (le dandy était accompagné d’un 
groupe de jazz) des morceaux de son étonnant et détonant dernier double album Les Créatures et l’Homme 
à Trois Mains. Loin du personnage médiatique qu’il incarne pourtant si bien, rencontre avec cet homme 
de trente ans qui a les pieds sur terre, finalement comme tout le monde. 
 
Est-ce que tu as sorti ce double album en 
réaction aux autres? Est-ce que tu crées 
toujours tes albums en réaction aux 
précédents? 
Quand on fait un disque, finalement après c’est 
bien de l’épuiser, en chantant sur scène jusqu’à 
l’écœurement. Au bout d’un an, un an et demi, il 
y a l’envie de réécrire des choses qui soient 
différentes donc, finalement, en réaction.  
Parce que tu disais que tu étais satisfait pour 
la première fois avec cet album…  
Oui. Mais à chaque fois que j’ai terminé un 
disque, j’étais satisfait, sinon je ne le sors pas. 
Mais, celui-là, peut-être plus parce que je n’ai pas 
laissé tomber trop tôt, comme d’habitude; parce 
qu’avant, ça n’est pas que je m’en foutais, mais 
enfin, j’étais plus désinvolte par rapport au 
mastering, au mix,… Parfois, un mix allait 
moyennement, je sentais que ça n’était pas 
extraordinaire, je ne le refaisais pas. Là je les ai 
refaits. Pour certains morceaux, j’ai fait trois ou 
quatre mixes; le mastering, j’ai dû recommencer 
trois fois alors que c’était un truc qui m’importait 
assez peu avant. Disons que je me suis senti plus 
concerné par ce qui se passait. C’est pour ça peut-
être que j’étais plus satisfait. Parce que l’idée de 
départ correspond plus à l’idée d’arrivée. 
 
Au début de ta carrière tu étais assez réticent, 
tu ne voulais pas donner trop d’informations 
sur toi, tu voulais un peu te couvrir, te 
protéger. Avec ce dernier album, tu as dit 
avoir voulu te mettre à nu. C’était pour 
"tromper l’ennemi" ou… 
C’était un désir d’exhibition. Tout simplement. 
Un besoin plus qu’un désir. Un besoin d’être à nu 
dans tous les sens du terme. Parce que j’étais 
sûrement en recherche personnelle. Je me suis 
rendu compte qu’il s’agissait de ça. Un espèce de 
don de soi.  
Donc ça n’était pas voulu, tu t’en es rendu 
compte au bout d’un certain temps… 
Oui. Je me suis rendu compte au bout d’un 
certain temps, après avoir fait quatre ou cinq 
chansons, que ça allait dans ce sens-là. Mais ce 
n’était pas prémédité. 

Est-ce que c’était une réaction par rapport à 
l’opinion que les gens ont sur toi? On dit 
toujours qu’on est un peu le regard des 
autres… 
Oui, peut-être un peu. Mais très inconsciemment. 
Le regard que les gens ont sur moi, ce n’est pas 
un problème particulier. Je ne me sens pas dans 
une caricature donc c’est pour ça que je n’ai pas 
forcément voulu l’inverser; puisque je n’avais pas 
vraiment de perception de cela… 
 
Dans J’ai trente ans, on a carrément 
l’impression d’avoir droit à des confidences. 
Par rapport aux Sœurs Winchester, ou aux 
compositions que tu fais pour d’autres artistes, 
il y a vraiment une mise en avant de toi en tant 
qu’individu au niveau du personnage 
Katerine. Donc on a un peu l’impression que 
c’est un album, pas thérapeutique, mais un 
peu égoïste, dans ce sens là. 
Je me suis rendu compte aussi que c’était peut-
être la meilleure façon pour moi d’écrire des 
choses qui m’importaient, donc si ça m’importe à 
moi j’ai l’impression que ça importe aux gens, et 
donc d’écrire de façon complètement égoïste –
c’est-à-dire sans penser aux autres – mais en ne 
pensant qu’à soi-même; donc en s’imaginant que 
si l'on ne pense qu’à soi, on va penser à tout le 
monde. Alors que l’inverse ne me correspond pas 
du tout: l’inverse serait de fabriquer des chansons 
dans l’idée de parler à tout le monde, ce qui 
revient en fait à ne parler à personne. 
 
Justement, un des thèmes récurrents de ton 
double disque, c’est la religion, comme dans 
Jésus-Christ mon amour. Quel est ton point de 
vue à l’égard de la religion? D’où t’es venue 
l’idée de parler de cela dans tes chansons? 
Ce ne sont pas des idées, c’est juste ce qui me 
vient dans mes rêves. Quand j’écris, c’est souvent 
des images comme ça qui me viennent. Ca se 
passe dans les églises où il y a des images du 
Christ qui reviennent souvent mais ce ne sont pas 
des idées, justes des obsessions, en fait. Des 
obsessions érotiques, en fin de compte. J’écris là- 
 



INTERVIEW KATERINE 
 
dessus mais ce n’est pas… (il cherche) quelque 
chose de prémédité encore une fois.  
 
Tout à l’heure, on parlait de thérapie. Tu n’as 
pas l’impression que cet album, c’est une 
véritable thérapie, pour toi? 
Oh, si, sûrement. Ce n’est pas cet album en 
particulier. C'est toujours le cas quand j’écris des 
chansons. 
 
Ca fait aussi pas mal référence aux dates. 
C’est le cap des trente ans qui t’a aussi poussé 
à réfléchir sur toi? 
Sur le temps qui, c’est vrai, au bout d’un moment 
se rétrécit, où on a la perception qu’il ne reste 
plus beaucoup d’années, que tout va beaucoup 
plus vite. Les jours passent de façon très rapide 
donc peut-être que c’est dû aux trente ans, trente-
et-un ou vingt-neuf, peu importe: à  ce moment 
on pense que ça va très très vite. C’est pour ça 
qu’il y a peut-être ce besoin de dater pour se 
souvenir, et de m’inscrire aussi dans l’espace en 
citant des noms de ville, de rues…  
 
Il y a trois-quatre ans, tu avais écrit ta 
biographie sur les dossiers de presse; en fait 
chaque année tu mettais un événement qui 
avait été un échec. A l’époque tu considérais 
que ta vie n’avait été qu’une suite d’échecs. 
Est-ce toujours le cas? 
Je ne me souviens pas de ça. Non, mais ce sont 
toujours des échecs, pas ce qu’on imagine mais… 
C’est un peu mon avis. Ce sont toujours des 
semi-échecs: parce que ne serait-ce que de tenter 
quelque chose c’est déjà une semi-réussite. C’est 
déjà pas mal. 
 
Dans la presse, il y a une réponse assez 
unanime et favorable à tes disques. A ton avis, 
d'où vient cette espèce de consensus «Katerine, 
c’est vachement bien». 
Oh, j’ai lu aussi des articles récemment, très durs, 
criant au scandale (rires)... Ca m’a fait plaisir, 
aussi. 
Parce que quand on fait un disque aussi 
engagé que le dernier, on s’attend aussi à 
diviser les gens… 
Ouais, je m’attendais à ça davantage qu’à un 
consensus en fait. Je pensais qu’il y aurait une 
"polémique", à mon niveau, mais c’est vrai que 
j’étais un peu étonné. Mais pas tant que ça en 
même temps, puisque, comme je le disais tout à  

 
l’heure j’ai fait un véritable don de moi, de 
temps… et ce sont des choses importantes pour 
moi. Si après ça a provoqué plus de réactions, 
qu’elles soient situées au niveau du rire ou de la 
mélancolie… Ce qui est sûr, c’est que ça a 
déclenché plus de réactions. 
 
Et, au niveau du public, tu ressens quoi? Parce 
que s’il y a un consensus au niveau de la 
presse, j’ai l’impression que les personnes qui 
appréciaient ce que tu faisais au départ sont 
un peu déroutées par ce que tu fais 
maintenant… 
En concert, je vois plutôt l’inverse. Il y a déjà un 
peu plus de monde et puis je reçois aussi 
beaucoup plus de choses de la part du public, il y 
a plus de répondant. On fait aussi trois ou quatre 
rappels et avant c’était plutôt un ou deux. Ca 
paraît idiot mais les réactions sont beaucoup plus 
enthousiastes. Moi, je reçois l’inverse en fait… 
 
Ton album est en fait constitué de deux 
disques, et le deuxième a été écrit avant le 
premier, l’Homme à Trois Mains… Puis Les 
Créatures où là un groupe t’a rejoint. Au 
passage sur scène, tout est avec le groupe ou tu 
gardes la partie seul à la guitare ? 
Ah non. Sur scène, c’est avec le groupe. Je ne 
joue plus du tout de guitare, je chante seulement 
et on reprend évidemment certains morceaux des 
Créatures mais aussi beaucoup de morceaux de 
L’Homme à Trois Mains, en groupe. Ce qui 
donne un peu l’idée de ce qu’aurait pu être 
L’Homme à Trois Mains enregistré avec les 
Recyclers. 
 
Justement lorsque tu as enregistré Les 
Créatures, est-ce que tu n'as pas été tenté de 
reprendre certains morceaux de L’Homme à 
Trois Mains et de les jouer pour Les Créatures? 
Non, parce que L’Homme à Trois Mains était 
déjà enregistré et je trouvais que la boucle était 
bouclée, donc pour moi il n’y avait pas à rajouter 
ni à soustraire. 
 
L’orchestration de ta musique est assez jazzy, 
elle pourrait faire penser à des B.O. de films 
noirs des années 60. Tu es passionné de 
cinéma, c’est quelque chose qui t’influence 
beaucoup? 
 
 



INTERVIEW KATERINE 
 
Oh, oui... J’y vais toutes les semaines, à peu près. 
Je ne suis pas ce qu’on appelle un cinéphile mais 
ça m’intéresse, je revois beaucoup de films. Pour 
moi, c’est intégré dans mon parcours et 
certainement dans mes chansons aussi. 
Essentiellement des films récents ou tu as cette 
nostalgie de la Nouvelle Vague? 
Non, tout. Ca va des années 10 aux années 90, 
sans restriction. 
 
En parlant de la Nouvelle Vague, tu étais en 
projet avec Anna Karina. Tu étais passé au 
festival "Les voix ci les voix là" notamment. 
Qu’est-ce que ça devient? L’album va sortir? 
Je viens de finir le disque la semaine dernière et il 
va sortir en mai. Avec quatorze chansons. 
Nouvelles. (il est aujourd'hui sorti, ndlr) 
 
Et tu travailles toujours avec Pierre Bondu 
pour les arrangements? 
Oui, je travaille avec Pierre Bondu. C’est un 
quatuor à cordes qui est venu enregistrer. C’est 
un disque assez acoustique avec aussi Fabrice 
Dumont d’Autour de Lucie avec qui j’ai travaillé 
pour ce disque-là. J’ai reconduit l’équipe, qui me 
satisfaisait. 
 
Dans l’art en général, il y a quelque chose qui 
t’excite en ce moment? 
Je lis plutôt actuellement. Alors je ne sais pas si 
c’est de l’art… Je lis pas mal de bouquins, par 
exemple Les Journaux Intimes de Raymond 
Queneau, un gros bouquin qui me passionne. 
 
Dans Je Vous Emmerde, tu dis «je suis poète» 
et c’est aussitôt discrédité par «poète pouêt 
pouêt». Alors par rapport à tes textes qui sont 
très travaillés, est-ce que tu te considères un 
peu poète, plutôt chanteur, compositeur, un 
peu tout à la fois? 
Je ne supporte pas cette appellation "poète" donc 
je ne me sens pas du tout "poète". Je me sens plus 
comme quelqu’un qui recycle, colle, assemble les 
éléments. Mais sans désir de provoquer de la 
poésie, aucunement. 
 
On parlait tout à l’heure de cinéma et de tes 
références au cinéma. Je crois que c’était 
encore plus flagrant sur Mes Mauvaises 
Fréquentations où ça faisait beaucoup penser à 
Jacques Demy puis à Michel Legrand, tu 
reprenais notamment un morceau d’Agnès  

 
Varda et Michel Legrand. J’ai l’impression 
que sur cet album on ressent plus tes 
influences musicales, notamment Brigitte 
Fontaine. Qu’en penses-tu? 
Je peux pas dire. Je ne sais pas trier: d’où ça 
vient, ce que j’ai sélectionné inconsciemment… 
Je ne sais pas dire. 
Est-ce qu’un projet avec Brigitte Fontaine 
t’intéresserait? 
Non, pas vraiment. 
 
Parallèlement à la sortie du double album en 
septembre, il y avait un petit 45 tours avec un 
remix de Rinôçérose. Qu’en penses-tu, 
comment cela s’est-il fait et as-tu encore des 
idées de remixes pour les autres chansons de 
ton album? 
Non, je suis passé à autre chose et je n’ai pas 
forcément envie d’y retourner. Là les concerts 
vont se terminer donc j’ai vraiment envie de 
tourner la page. Avec Rinôçérose ça s’est passé 
très simplement, en fait. J’aimais leur travail et 
puis je me suis dit que ça fonctionnerait bien avec 
cette chanson-là. Je n’ai pas été déçu du résultat, 
je trouvais que ce qu’ils avaient fait était très 
bien. 
 
Ca fait 7 ou 8 ans maintenant que tu sors des 
disques, que tu enchaînes les tournées. Tu dis 
dans le nouvel album que "[tu as] préféré faire 
de la musique plutôt que des maths ou de la 
moto sur le périph". Tu as des regrets 
aujourd’hui par rapport à ta carrière, par 
rapport à son évolution en général ? Des 
choses qui ressortaient… 
Des regrets, plein en fait. Des erreurs de 
jeunesse… Mais j’ai l’impression que j’en 
commets un petit peu moins maintenant. Enfin, je 
trouve. Et j’ai aussi fait des rencontres qui m’ont 
enrichi, m’ont pas mal remis en question. 
Désormais je me sens plus en accord avec ce que 
je fais, j’ai maintenant l’impression de construire 
des mélodies qui se tiennent beaucoup plus, qui 
sont plus riches et sur lesquelles les textes 
peuvent prendre sens plus facilement. 
Donc tu es toujours excité par la musique. 
Plus que jamais. 
 
Je Vous Emmerde a été élu meilleur meilleur 
single dans les Inrockuptibles et dans Magic! 
également, je crois. Je suppose que tu as dû 
être très heureux de voir ça, mais tu n’as pas  
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eu peur d’être cantonné à une seule chanson et 
que l’album soit un peu mal perçu? 
Non, parce que ce n’est pas non plus un succès 
populaire. Et puis j’imagine que les gens pour ce 
référendum ont le disque ou ont écouté autre 
chose… Je n’ai pas de problème là-dessus. 
Qui a réalisé le clip de Je Vous Emmerde? 
C’est l’homme qui a pris la photographie de la 
pochette. 
Tu n’as jamais été intéressé par la réalisation 
de tes propres clips? 
Si, je fais le prochain sur Jésus-Christ Mon 
Amour. Donc ça m’intéresse. J’ai envie d’ailleurs 
de continuer là-dedans. 
Pas de projets de court métrage? 
Des collaborations et puis des projets, à long 
terme, de long métrage, que j’aimerais bien 
réaliser. C’est vague mais je pense que je le ferai 
un jour. J’espère. 
Justement il y a un petit film qui accompagne 
le dernier album, 15 minutes de présentation. 
Comment s’est réalisé ce projet? 
Ca s’est fait avec Gaëtan Châtaigner, le bassiste 
des Little Rabbits. Et c’est un copain de très 
longue date donc je trouvais marrant de lui 
proposer cela et puis il a fait une espèce de 
relecture de l’album sans que j’intervienne, tout à 
fait à sa façon. Ca m’a plu. Je trouvais ça bien. 
 
Le travail avec les Recyclers, c’est venu de ce 
que tu avais fait à l’époque de Morceaux 
Choisis. C’est comme ça que tu as décidé de 
continuer avec le groupe? Comment les as-tu 
connus, au fait? 
Justement à cette occasion-là, en enregistrant 
trois morceaux pour cette compilation, et j’ai tout 
de suite percuté, j’ai noté ce qu’ils pouvait 
m’apporter. Musiciens passionnants. Donc j’avais 
envie de continuer cette aventure d’une façon ou 
d’une autre. J’ai senti chez eux une ouverture, 
une disponibilité à des chansons. Et voilà, ça a 
fonctionné. 
 
Tu nous parlais de la tournée qui se termine, 
de l’album d’Anna Karina qui est terminé 
depuis la semaine dernière, de tes projets ciné 
à long terme… Une fois que tout ça sera fini, 
qu’est-ce que tu prévois, un autre disque?  
 

 
Bosser sur le clip, refaire quelques dates ou 
repos total? 
Eh bien je refais une tournée avec Anna Karina 
justement. Et puis j’écris d’autres chansons aussi 
en ce moment. 
 
Est-ce que tu as une idée de comment 
fonctionne ton cerveau lors du processus de 
création? C’est un peu bizarre comme 
question… mais est-ce une alchimie? T’es-tu 
déjà interrogé à ce sujet-là? 
….Euh, holà! Non, jamais. C’est une espèce de 
collision, comme ça. C’est dans des demi-
sommeils, des rêveries... C’est souvent dans ces 
occasions-là que j’écris. Quand on rêve, ça se 
télescope, il y a plein d’idées qui me viennent 
tout le temps, c’est souvent très riche… C’est 
assez étonnant, la plupart du temps. Je rêve 
souvent de chansons, puis je me réveille, j’allume 
la lumière et j’écris tout de suite ce dont j’ai rêvé. 
C’est souvent dans ces conditions-là. 
 
Ce sont uniquement des images ou c’est 
accompagné de musique? 
Parfois il y a des musiques, des chansons que je 
ne connais pas mais qui sont des nouvelles 
chansons. Ca arrive. Ou ce sont des choses que je 
peux décrire ou des images, quoi. 
 
En fait, c’est un peu ce que tu retranscris dans 
la chanson Mon Meilleur Ami Est Un Chien. 
Des suites de séquences… 
D’errances de pensée. Mais comme dans les 
rêves, on passe du coq à l’âne. Et puis une 
seconde après on est dans un autre truc. C’est 
souvent comme ça que j’écris. C’est comme ça 
que ça fonctionne. 
 
Est-ce que vous parlez anglais, Monsieur 
Katerine? 
(rires)…Quelle importance? 
Ce n’est pas toujours cette chanson qui te 
revient à l’esprit, à chaque fois que tu fais une 
interview? 
Non (il sourit)! Je ne suis pas poursuivi par mes 
chansons, pas à ce point-là (il sourit de plus 
belle…). 
 

Interview Stéphane & David 
En collaboration avec Radio Campus (Lille) et Radio Loisir (Arras) 

Tourcoing, Grand Mix, 11.03.00 



INTERVIEW SUMMER FACTORY 
 
Sur la foi d’une excellente auto production intitulée Little Pad, nous avons rencontré ce groupe 

bordelais prometteur, à la pop originale et rafraîchissante parfois en anglais, parfois en français, et 
finaliste du tremplin Ultrasons/Sud Ouest. Rencontre avec le farfelu Docteur Bardou Jacqué (guitariste), 
le mystérieux JFG (guitare, chant), Mathieu (batterie) et Damien (claviers) pour une interview un peu 
baroque. JFG joue aussi avec les Miettes, "trio glamour qui oscille entre chansonnette lo-fi de luxe, easy 
listening piégé et pop africaine débridée" dixit les flyers! Rencontre avec la future première partie de M 
dans le sud-ouest. 

 
On voudrait connaître l’histoire de Summer 
Factory. 
Docteur Bardou Jacqué: Ca s’est passé comme 
ça… Summer Factory est un groupe qui existe 
désormais depuis… 
JFG: 1994. Ca a commencé à Lille, avec des 
musiciens, des gens illustres qui font partie de 
groupes illustres d’ailleurs à Lille. Puis ça s’est 
transféré petit à petit à Bordeaux avec le 
mystérieux JFG et de nouveaux comparses et 
toujours sous le même nom. 
Ce sont toujours les mêmes chansons? 
DBJ: Non, ça n’a pas changé, c’est toujours 
pareil (rires). 
La nouvelle composition du groupe n’a pas 
modifié la musique? 
Mathieu: L’arrivée du farfelu Docteur Bardou 
Jacqué a changé pas mal de choses. C’est un peu 
plus… farfelu. 
DBJ: On est passé par beaucoup d’autres étapes 
car JFG a beaucoup voyagé quand même, il faut 
le signaler, donc il a pu puiser comme Manu 
Chao (rires) des influences diverses dans de 
nombreux pays – il a traversé l’Allemagne, 
l’Angleterre, la Hollande. Donc il s’est imprégné 
de ces influences. Ensuite il est arrivé à Bordeaux 
où j’ai rencontré ce jeune homme, grâce à moi il 
a rencontré sa future femme et ensuite, on a 
commencé à jouer ensemble, on a créé un groupe 
qui s’appelait Bardou’s Fur Coat, en reprenant 
quelques unes de ses chansons, presque toutes 
d’ailleurs. 
C’est à ce moment que vous jouiez en slip 
léopard? 
DBJ: Oui, exactement. Des concerts illustres où 
on jouait à trois, batterie, trompette avec effets et 
guitare. 
JFG: Et des concerts aussi à deux, deux guitares 
et minidisc. 
DBJ: Après on a choisi de reprendre le nom de 
Summer Factory, c’est une histoire de papiers 
(rires). C’est une histoire de législation. 
JFG: C’est pour capitaliser sur le passé illustre du 
groupe dans son incarnation lilloise. 

DBJ: Et on a vu que, à deux, c’était pas mal mais 
on a commencé à vouloir jouer avec des 
personnes qui sachent vraiment faire de la 
musique. Alors là, les recherches ont été dures 
car les bons musiciens sont rares à Bordeaux. De 
là, la rencontre de JFG… 
Racontez-nous cette rencontre. 
JFG: C’était un soir très éthylique de fête de la 
musique. Il y avait des jeunes gens qui jouaient 
du Jonathan Richman dans une rue sombre; 
c’était Yves le bassiste et un de ses comparses 
Ronan. 
DBJ: Mais le plus drôle c’est, je crois, l’histoire 
de Mathieu le batteur. Mathieu le batteur, qui à la 
base, n’était pas du tout dans le groupe, un jour 
où notre batteur était absent, l’a honteusement 
remplacé (rires). Et depuis, on a vu qu’il excellait 
à la batterie, et on l’a pris. En fait, il a 
honteusement (rires) remplacé notre batteur. 
 
Vous venez de sortir la quatrième auto 
production. Avec les précédentes, aviez-vous 
eu des retours? 
JFG: Non, en fait, disons qu’on n’a fait que deux 
cds, véritablement, dont un qui est sorti il y a au 
moins cinq ans, qu’on préfère oublier. Il y a eu 
surtout des cassettes démo. 
Et le choix de l’auto production? C’est pour 
des démarches ou directement pour la vente? 
JFG: Les deux, en fait. 
Car l’auto production, c’est assez rare. 
JFG: On essaie de vendre des disques pour 
récupérer l’argent du studio, de la fabrication. 
Sinon, c’est pour démarcher auprès des labels, 
des fanzines… 
Et ça commence à marcher? 
DBJ: On commence à avoir un succès incroyable 
au sein de la fac à Bordeaux… 
Mathieu: On a été contactés par Eddie Barclay 
(rires)… 
Il y a eu le tremplin Ultrasons organisé par 
Sud Ouest à Cognac. 
JFG: On a fait un concert pas mal… 
Mathieu: Parce qu’on est tous très très fans de 
Sud Ouest. C’est un très bon journal (rires). C’est  
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le Docteur Bardou Jaqué qui s’est occupé des 
démarches. Il s’est dit «pourquoi pas moi?». 
DBJ: Je rêvais depuis toujours de jouer sur une 
grande scène, c’était l’occasion de le faire. Non, 
je plaisante, c’était le hasard. On s’est vraiment 
inscrits dans ce truc par pur hasard et on a été 
sélectionnés, tant mieux. Sinon, on en avait un 
peu rien à foutre à la base. 
 
Ca vous a ouvert des portes? 
DBJ: Ben… on a bu du cognac, c’était cool. Ca 
nous a permis de jouer sur une scène sympa avec 
du monde et d’avoir quelques articles sur le 
journal, mais sinon voilà quoi, rien de plus. 
Mathieu: L’important, c’était de faire un bon 
concert à Cognac (rires). 
L’avenir? Les festivals en Bretagne cet été? 
JFG: Un festival en Bretagne, le 15 juillet 
uniquement. On doit normalement avoir d’autres 
dates mais c’est pas sûr. 
Où exactement en Bretagne? 
JFG: Vers Lannion, quelque part entre Rennes et 
Nantes. 
Et vous savez avec qui vous allez jouer? 
JFG: Non, pas du tout. Il devait y avoir des têtes 
d’affiches prestigieuses mais elles ont été 
évincées. Il y aura un groupe qui tourne beaucoup 
en Bretagne dont j’ai oublié le nom. 
Mathieu: Matmatah? (rires) 
JFG: Tri Yann! 

 
DBJ: La Tribu de Dana, je crois... 
Les influences Modern Lovers, c’est depuis le 
début? 
JFG: Disons que ce qui se faisait au début n’avait 
rien à voir avec Jonathan Richman. Et moi, ça 
fait quinze ans que j’aime Jonathan Richman. Il y 
a des périodes de hauts et de bas. Mais je ne 
pense pas que ce soit hyper flagrant dans ce 
qu’on fait maintenant.  
Vous envisagez de faire une autre production 
avec la nouvelle formation du groupe 
puisqu’elle n’apparaît pas sur Little Pad? 
JFG: On vient d’enregistrer des morceaux dans 
notre cave avec un huit pistes, qu’on va peut-être 
même sortir et vendre sous le manteau. Et sinon, 
on doit enregistrer à la Grosse Rose début 
septembre. 
Combien de morceaux? Une nouvelle auto 
production? 
JFG: 4, 5. On se spécialise dans les EPs. 
En cd?  
JFG: Oui, probablement. 
Et pour la distribution, vous n’avez pas trouvé 
de licence? 
JFG: Non, pas encore. 
Ca ne saurait tarder? 
JFG: Ca ne saurait tarder. 
Mathieu: On comptait sur tes relations à Lille 
(rires)…

 
 

Interview Stéphane 
Bordeaux III, 19.04.00 

 
Auto productions disponibles pour 55F pièce (100F les deux, split album 10 titres) avec un chèque à 
l’ordre de JF Grégoire: 
 
Summer Factory – Little Pad 
JFG et les Miettes – Autoproduction 
A l’adresse suivante: 

16, rue Saint James 
33000 Bordeaux 

Téléphone: 05 56 01 25 15 
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 Rencontre avec la très créative Margaret Fiedler, l'une des deux têtes pensantes de Laïka, l'un des 
groupes les plus inventifs du moment (pour preuve leur dernier album, Good Looking Blues). 
 

 
 
Le nom de Laïka a été emprunté à la première 
chienne russe à avoir été envoyée dans 
l'espace. Qu'est-ce qui vous attirait dans 
l'histoire de cette chienne? 
Eh bien c'était une histoire très belle mais assez 
triste. C'est une histoire pleine d'espoir… dans le 
sens où elle était la première créature à quitter la 
Terre; il y avait un côté très naïf, aussi, comme 
dans la Science-Fiction. Cette pauvre petite 
chienne, envoyée dans l'espace… C'était 
mignon… Bon, bien sûr, c'est aussi une histoire 
triste, parce qu'ils savaient très bien qu'elle allait 
mourir: ils savaient comment l'envoyer en l'air, 
mais il n'avaient pas prévu de retour. C'était une 
image assez douce… on est dans un genre de 
pop-music qu'on peut placer plutôt à gauche 
politiquement, et l'image de l'espace a souvent été 
utilisée pour décrire la musique expérimentale. A 
partir du moment où l'on décrit une musique 
comme spatiale ou bien space-rock, j'imagine 
tout de suite de la musique expérimentale, voire 
peut-être psychédélique: on pense à la Terre, à 
l'espace, à coloniser Mars, c'est toujours une sorte 
de rêve. Voilà: on fait notre musique pour ces 
colonisateurs de Mars… 
 
Depuis vos tous débuts en tant que "Laïka", 
les critiques vous ont appréciés. Malgré cela, 
vous restez un groupe peu connu. Comment 
l'expliquez-vous? 
C'est un peu étrange… C'est toujours très 
agréable de savoir qu'il y a des gens qui aiment 

vos disques; c'est vrai que les critiques on 
tendance à apprécier ce que nous faisons. J'ai une 
amie journaliste, donc je peux voir ce qu'il se 
passe dans ce milieu, c'est vrai qu'il y a beaucoup 
de merdes: ils reçoivent sans arrêt des tonnes et 
des tonnes de disques, et je crois que notre 
musique sort vraiment du lot, surtout dans cette 
époque de musique soi-disant "alternative", mais 
qui est tout sauf alternative, et en fait très 
normale. Je crois sincèrement que Laïka est une 
véritable alternative; et les gens dont c'est le 
travail d'écouter beaucoup de musique et de la 
critiquer doivent être sensible au fait que notre 
musique est un peu différente de celle qu'on 
entend partout. Ils se disent peut-être «tiens, je 
n'ai jamais entendu quelque chose comme ça, 
c'est intéressant.». Bien sûr, notre musique ne 
vient pas de nulle part, on a des influences, des 
points de référence; si on regarde notre succès, il 
a toujours été étonnant: je vis de ma musique 
depuis six ou sept ans maintenant. Je trouve que 
c'est pas mal; c'est sûr, je ne dirais pas que je 
gagne beaucoup d'argent, par exemple, toutes les 
personnes qui étaient avec moi en fac gagnent 
maintenant beaucoup plus d'argent que moi, ont 
des d'enfants, etc… mais c'est ce que tout le 
monde veut. Bon, OK, ils ont une maison, deux 
enfants, et moi, je suis là assise à Lille, mais c'est 
tant mieux! C'est cent fois plus intéressant et 
beaucoup plus amusant! En plus, si jamais je me 
décide finalement à choisir la voie qu'ils ont 
choisie, j'aurai beaucoup plus d'histoires à 
raconter… quand j'aurai 90 ans et des petits 
enfants: «Vous savez, j'ai fait des tournées, j'ai 
pris beaucoup de drogues…»  «Quoi?!? Grand-
mère! Qu'est-ce que tu racontes?!». (rires…) 
Non. Je tiens à préciser que nous ne prenons pas 
beaucoup de drogues. Sauf pour l'enregistrement 
des disques. Euh… n'écris pas ça, il faut que je 
donne une bonne image aux enfants qui 
pourraient me lire… Je ne fais que fumer un petit 
peu. Ca ne fait pas de mal, c'est mieux que de 
boire, donc… Bon, je n'ai rien dit. Alors. 
Revenons à nos moutons. Ah oui, le succès… Le 
fait de vendre beaucoup de disques rend certaines 
choses plus faciles, mais d'autres plus difficiles. 
En ce moment, nous sommes dans une position 
très agréable qui est celle d'artistes qui font ce 
qu'ils veulent artistiquement, sans aucune 
pression, tout en pouvant vivre de notre art. On a  
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déjà tourné avec des plus gros groupes, et on s'est 
posé la question. Si on prend Radiohead, par 
exemple: je suppose qu'ils prennent autant de 
temps à sortir un album à cause de la pression qui 
pèse sur leurs épaules; je ne crois pas que je 
pourrais le supporter. Comment est-ce que tu 
peux créer correctement lorsqu'il y a cinq 
millions de personnes qui attendent un nouvel 
album? Cela doit être très difficile. Je suis sure 
qu'à la fin de la journée, ils ont fait du bon travail 
et sont capables de s'auto-critiquer. Mais pour 
nous, c'est différent: bien sûr, il y a un certain 
niveau d'attente au niveau des critiques, mais 
c'est différent; au bout du compte, ça ne concerne 
qu'un très petit groupe de personnes, et un tout 
petit label. Ca n'est pas comme si tous les salaires 
des gens de chez EMI dépendaient de nos ventes! 
C'est ce qui arrive lorsque tu deviens un gros 
groupe. Bref, ça serait très étrange pour nous de 
savoir qu'il y a des millions de personnes qui 
attendent notre album. 
 
Ce nouvel album a été très long à produire (18 
mois). N'avez-vous pas eu peur que trop de 
temps en studio efface la spontanéité de votre 
musique? 
Paradoxalement, c'est justement pour garder cette 
spontanéité que nous sommes restés si longtemps 
en studio. Nous avons passé environ 9 mois à 
l'écrire, avec beaucoup d'électronique, ça 
ressemblait beaucoup à "Sounds of the 
Satellites". Honnêtement, on ne voulait pas trop 
sortir un album qui aurait ressemblé à ça: on 
l'avait déjà fait avec l'album précédent. L'idée de 
départ a toujours été de partir de choses très 
électroniques (samples, programmes, …), et de 
tenter de les jouer live. On adore être en tournée; 
habituellement, ou tourne pendant un an avant la 
sortie de nos albums. A la fin, les chansons ne 
sont plus vraiment les mêmes; on peut dire qu'on 
commet beaucoup de "bonnes" erreurs; c'est 
comme cela qu'évolue notre jeu de scène: «Tu te 
souviens, hier soir, tu as complètement raté ce 
passage, c'était très bien!». Au bout du compte, 
on essaie d'incorporer ces erreurs dans nos 
disques, au lieu de jouer sur des samples et des 
boucles, qui, elles, ne se trompent jamais. On 
avait vraiment envie de faire une synthèse entre 
le numérique et l'organique; pour nous, c'est la 
musique du futur: la musique purement et 
simplement programmée ne m'intéresse pas. 
Paradoxalement, avec toute cette technologie à la 
disposition des musiciens, cette musique  

 
programmée est très "rétro" pour moi. Selon moi, 
ça doit être une combinaison des deux. Dans un 
sens, ça n'est pas si nouveau; oui, quand nous 
avons commencé à jouer ce type de musique, il y 
a à peu près dix ans, c'était effectivement 
nouveau. Mais beaucoup de gens ont pris le 
même chemin que nous, cette approche 
organique de la technologie, ce regard sur le futur 
avec un point de vue plus humain. Je crois que de 
plus en plus de gens voient les choses de ce point 
de vue, maintenant. Et c'est très bien, puisque je 
trouve que c'est un bon point de vue! 
 
Dans Laïka, il y a un producteur/enregistreur, 
Guy Fixsen. Comment travaille-t-il sur scène 
et en studio? 
Guy et moi écoutons beaucoup de musique et 
partageons pas mal les tâches. Son expérience est 
celle d'un producteur, d'un ingénieur du son, mais 
le concept de départ, c'était que j'allais faire la 
partie technique, et lui la partie de création. 
Encore une fois, avec les home-studios, la 
distinction entre musicien et producteur n'est plus 
si nette; si c'est toi qui choisis tes propres 
boucles, si tu les programmes, si tu enregistres 
toi-même des instruments, c'est finalement toi qui 
produis ton propre disque. Le mode d'écriture 
traditionnel rock était de dire: je fais une démo 
d'un chanson, qui se limite à la voix et à une 
guitare acoustique, puis j'entre en studio, et le 
producteur transforme cette démo en un disque, 
avec des cordes, des arrangements, etc… faire 
des disques aujourd'hui est très différent. Cela dit, 
il reste encore beaucoup de groupes qui préfèrent 
jouer et qui laissent quelqu'un d'autre faire tout le 
reste, ce qui est bien: il y a une infinité de façons 
faire un disque, et aucune d'entre elle n'est 
mauvaise; peut-être que la musique qui en sort 
peut être mauvaise, mais la manière ne l'est 
jamais. Il n'y a pas de bonne ou de mauvaise 
manière d'être créatif. La méthode que nous 
avions choisi au départ était celle du partage de 
tout: l'écriture des paroles, le chant, etc… mais on 
s'est aperçu que ça ne collait pas… Il y avait deux 
ou trois chansons dans le précédent album où il 
chantait, et il n'y en a aucune sur celui-ci; ça s'est 
fait comme ça, on ne l'avait pas prévu. 
 
N'avez-vous jamais eu de difficultés à 
retranscrire votre musique sur scène? 
Sur scène, on a une approche un peu différente. 
Avant, on ne voulait pas utiliser de séquenceur, ni 
d'ordinateur; donc tous les samples sont  
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déclenchés en live, c'est le boulot de Guy, et 
croyez-moi, c'est très très compliqué: il doit faire 
dix choses à la fois, et il dit lui-même qu'il ne sait 
pas vraiment ce qu'il est en train de faire! Il 
apprend comment le faire, mais c'est tellement 
compliqué que s'il commence à y penser, c'est 
fichu (rires…). C'est vraiment une approche 
différente: en gros, on peut dire qu'on joue tous 
autour de ce que fait Guy, plutôt qu'autour du 
batteur. C'est un jeu assez subtil entre Lou 
(Ciccotelli, percussionniste, ndlr) et Guy… ça 
s'équilibre assez bien, je trouve… L'avantage de 
tout ça, c'est qu'on peut très facilement changer 
des chansons à volonté sur scène: les séquences 
ne sont pas pré-programmées, c'est Guy qui les 
déclenche sur scène. Heureusement, d'ailleurs, 
parce que je crois que ce serait triste de jouer 
derrière un séquenceur; c'est ce que j'ai fait avec 
mon ancien groupe, Moonshake, et c'était d'un 
ennui! Il n'y avait aucune place pour 
l'improvisation: la chanson commence, tu joues 
sans réfléchir, la chanson se termine. Notre 
philosophie, c'est: pas d'ordinateur, pas de bandes 
magnétiques, on fait tout nous-mêmes, et ça 
marche très bien comme ça. Mais il faut que vous 
voyiez par vous-même, c'est finalement à vous de 
décider si ça fonctionne bien ou pas. 
 
Les morceaux avec le DJ, le chant et la flûtiste 
donnent une couleur world à l'album. Etait-ce 
conscient? Cherchez-vous à créer une musique 
universelle? 
Je ne suis pas certaine que nous voulions faire 
une musique universelle… On fait de la musique 
pour des raisons un peu bizarres. Premièrement, 
on est vite frustré par ce qu'on entend ailleurs: 
j'écoute beaucoup de musique, et je me dis sans 
arrêt: «Je n'aurais pas fait comme ça mais plutôt 
comme ci…». C'est une manière bizarre de 
critiquer: critiquer en créant… On écoute 
vraiment de tout; honnêtement, je ne dirais pas 
qu'il n'y a pas un genre de musique dans lequel je 
ne trouve rien qui m'intéresse, mais je crois que le 
meilleur de chaque genre est toujours très bien, 
très excitant. On n'a pas de règle: peut-être qu'au 
début, on était réticent à l'utilisation de tourne-
disques, parce que ça aurait été trop évident, 
utiliser nos influences beaucoup trop clairement: 
«Ah oui, il le font dans le hip-hop, on va le faire 
aussi…» Dans cet album, je crois qu'on n'a eu 
peur de rien. Ce qu'ont essayé Lou et Guy au 
début était très bien, et on a travaillé pendant une 
après-midi sur des samples vinyles, et il a fait  

 
tout ces trucs très bien. Louise (Elliott, 
saxophoniste/flûtiste, ndlr) a beaucoup participé 
aux autres albums de Laïka, mais honnêtement, 
elle n'a joué que très peu sur le nouveau; ça ne 
collait pas aussi bien que sur les autres, sans 
doute parce que notre musique était auparavant 
plus claire, plus psychédélique, certainement. 
Quand j'ai personnellement travaillé sur la flûte, 
je trouvais que ça sonnait trop joyeux, donc on 
n'a gardé que très peu de flûte parmi tout ce qu'on 
avait au départ; on a préféré des instruments aux 
sons plus agressifs, comme la trompette, ou 
d'autres instruments habituellement utilisés en 
world-music, qui ont des tonalités vraiment 
agréables. 
 
Laïka fonctionne-t-il comme un vrai groupe? 
Comment se déroule le processus de création? 
Guy et moi écrivons les paroles et la musique, 
c'est comme ça que ça marche le mieux. C'est un 
peu bizarre; surtout pour lui, qui a déjà joué dans 
des groupes beaucoup plus démocratiques. A côté 
de ça, Lou, le batteur, a un petit projet à côté, du 
dub, ça s'appelle Eardrum, c'est excellent. Il 
participe aussi à un groupe d'improvisation free-
jazz à trois qui s'appelle Mass, ça a beaucoup de 
succès au Japon, parce qu'ils aiment ce genre de 
choses. Donc tout le monde dans Laïka fait des 
choses en dehors du groupe, et l'écriture dans 
Laïka se limite à moi et Guy. 
 
La musique de Laïka est parfois qualifiée de 
"space-rock". Comment décririez-vous votre 
musique? 
Je dirais que c'est de la pop expérimentale, même 
si la pop, c'est plus léger que ce qu'on fait. Le 
terme space-rock me fait penser à du rock à 
programmations, et il n'y a aucune 
programmation dans Laïka. 
Sur l'annonce du concert, on peut lire "soirée 
post-rock"… 
Là aussi, je ne trouve pas que le terme convienne 
à notre musique: les groupes de post-rock sont 
des groupes instrumentaux à guitares, et on n'est 
pas de ceux-là. Quand on a sorti Sounds of the 
Satellites, tout le monde a dit qu'on faisait du trip-
hop, alors on se disait: «OK, il y a certains 
éléments comme les samples et la voix féminine, 
ce qui est la marque du trip-hop… mais bon…». 
C'est un terme qui n'allait pas non plus. L'idéal, 
c'est qu'on fasse assez d'albums de Laïka pour 
que les gens puissent dire «C'est du Laïka.», et ne  
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soient pas obligés d'utiliser des termes qui seront 
de toutes façons restrictifs. C'est comme Björk, 
elle a beau pratiquer un nombre incroyable de 
genres de musiques, les gens disent «C'est du 
Björk.». Ceci dit, je comprends que les gens aient 
besoin de nous mettre des étiquettes, puisqu'on 
est peu connu. Parfois, on nous met sous 
l'expression d'IDM (Intelligent Dance Music), et 
c'est horrible! 
 
Vous êtes un peu les seuls successeurs de Brian 
Eno. Comment vous situez-vous par rapport à 
lui? 
J'aimais bien ce qu'il faisait, et lui non plus, n'a 
jamais été mis sous un étiquette quelconque… 
Même si c'est vrai qu'on peut dire que ces 
premiers albums solo étaient de la pop, c'est tout. 
Il chantait (même s'il ne sait pas vraiment 
chanter), et c'était très bien. Il s'attardait 
beaucoup sur l'étude des sons, essayait d'écrire 
des chansons bizarres, et j'étais sensible au fait 
qu'il ait su mettre de la voix sur ces sons. C'est 
d'ailleurs pour ça que le post-rock me rend un peu 
froide, surtout en 
concert: c'est une 
communion entre les 
musiciens, mais c'est 
parfois imperméable au 
public. Je crois 
sincèrement que le 
chanteur, dans un 
groupe, peut être ce lien 
entre la musique et le 
public, ce qui rajoute un 
contact émotionnel. 
C'était très intéressant 
parce qu'il allait un peu 
à contre-courant, c'était 
la première fois qu'on 
entendait ce genre de choses. Je pense aussi que 
ce sont des bons albums parce qu'il y avait un 
énorme effort d'imagination; le faire aujourd'hui 
serait beaucoup plus facile grâce aux machines, 
mais à son époque, il fallait faire ça avec des 
bandes! Il a dû mettre des mois! Ca lui a sans 
doute permis d'avoir un regard très critique sur ce 
qu'il faisait. Selon moi, l'un des problèmes de la 
création d'aujourd'hui est qu'il est très, voire trop 
facile de faire des disques; beaucoup de 
personnes ont un studio dans leur chambre, ça  

 
n'était pas comme ça auparavant, à part Pete 
Townshend, peut-être, parce qu'il avait un million 
de dollars à dépenser là dedans… Si tu regardes 
sur internet, il y a des sites où des gens déposent 
leurs démos, il y en a des milliers! Je n'aurai 
jamais le courage ni la possibilité d'écouter 2000 
MP3 dans ma vie! C'est trop! On verra comment 
ces choses finiront. 
 
Toi et John avez quitté Moonshake pour créer 
Laïka. Avez-vous regretté une seule seconde 
d'avoir créé Laïka? 
Non. Jamais. Et en fait, on m'a demandé de 
quitter Moonshake, ça n'a pas été ma décision. A 
l'époque de mon départ, je pensais que j'allais 
faire un autre disque avec eux. D'ailleurs, il y a 
quatre chansons sur le premier album de Laïka 
que j'avais en fait écrites pour qu'elles figurent 
sur un album de Moonshake. C'était une époque 
très désagréable, malchanceuse, en gros. C'était 
intrinsèque au groupe depuis le début: deux 
auteurs dans un même disque, pour provoquer 
une collision entre plusieurs styles. Il y a eu des 

collisions, mais des 
collisions de 
personnalités. Ce qui est 
étrange, c'est que ça se 
ressent dans les disques: 
cette ambiance malsaine, 
comme si on regardait un 
accident de voiture. C'est 
bien, mais le problème 
était que ça se passait 
réellement dans nos vies, 
pendant les tournées, etc. 
J'aurais préféré avoir de 
bons amis, et tourner avec 
eux, et ça n'est pas comme 
ça que les choses ont 

tourné. C'étaient tout le temps des affaires de 
personnes. Par exemple, quand il s'agissait 
d'écrire la set-list pour un concert, c'était: «Tu as 
pris 5 chansons, j'en prendrai aussi 5!». Mais je 
pense tout de même que Eva Luna est un très bon 
album, assez déroutant. J'espère qu'un jour les 
gens réaliseront que c'était un très bon album, 
qu'il était très en avance sur son temps. Mais bon, 
on n'en est pas là, il ne s'est pas bien vendu du 
tout. 

Interview Stéphane & David 
Lille, Aéronef, 01.03.00 

Photos www.laika.org & www.toopure.com  
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 Pour Eels, nous n'avions au départ pas obtenu d'interview. Forts de notre courage et grâce à un 
petit peu de culot, nous avons finalement réussi à rencontrer Mr E. quelques minutes, ce qui explique la 
taille succincte de cette interview. Peu de temps de temps avant le concert désormais presque légendaire 
de Eels au Splendid, où ils étaient accompagnés de la fabuleuse Lisa Germano, rencontre avec E., 
toujours aussi austère mais qui se dit (enfin!) guéri. A nous les étoiles. 
 

 
 
A tes débuts musicaux, tu faisais de la musique 
beaucoup plus pour exprimer tes sentiments 
que pour jouer les chansons que tu rêvais 
d'entendre à la radio. Penses-tu que c'est 
toujours le cas aujourd'hui? 
C'est une manière de voir les choses, mais je 
n'écris pas toujours sur moi-même, parfois j'écris 
sur des personnes que je connais, ou j'invente 
même des personnages. Mais c'est vrai que dans 
tous les cas, inconsciemment ou non, il y a un 
lien avec ta vie émotionnelle. 
 
Tu as dit que le premier album de Eels était 
presque un 3ème album solo. Que t'a apporté le 
fait de jouer avec des musiciens? 
J'ai toujours joué avec des musiciens. J'ai 
toujours collaboré. Beautiful Freak n'était pas 
réellement un album: j'avais enregistré pas loin 
de 70 chansons en l'espace de deux ans, et j'ai 
juste choisi quelques chansons pour en faire un 
album. Je n'ai jamais voulu que ça devienne ce 
que c'est devenu. 
 
Tu as été la première signature du label 
Dreamworks. Comment cela s'est passé et 
qu'as-tu ressenti? 
Ca s'est fait il y a trois ou quatre ans maintenant, 
donc je ne ressens rien, maintenant: il a un 
million d'artistes sur le label, donc… Il y a de 
bons artistes, d'ailleurs: Elliott Smith, Randy 
Newman, c'est un bon label. 
 

Tu avais été déçu par l'expérience 
"indépendante" des deux albums de E.? 
Ca n'étaient pas vraiment des labels 
indépendants, c'étaient des gros labels. La seule 
déception, à y regarder, c'est que je me rends 
compte que musicalement et au niveau de 
l'écriture, je n'étais pas encore assez développé. 
Et je travaille toujours là dessus, d'ailleurs. 
 
On a l'impression que tes albums sont 
beaucoup plus appréciés en Europe que chez 
toi, aux Etats Unis. Comment comprends-tu ce 
phénomène? 
Je crois qu'en Europe, les gens on beaucoup plus 
tendance à apprécier l'art, sous toutes ses formes, 
que les américains. Là bas, les gens veulent juste 
de l'entertainment. En Europe, l'art est toujours 
considéré comme une part importante et vitale de 
l'existence, et en Amérique, c'est un sentiment 
plutôt mort. 
Penses-tu que tu as dérouté ton public avec 
Electro-shock Blues? 
Honnêtement, je m'en fiche pas mal. Je suis très 
fier de cet album. 
 
Durant l'enregistrement de Daisies of the 
Galaxy, tu t'es rendu compte que tu étais 
entrain d'enregistrer deux albums: un qui 
était sombre et brut, l'autre plus joyeux; tu as 
décidé de sortir un album dont les chansons 
seraient beaucoup plus joyeuses que celles 
d'Electro-shock Blues, pour exorciser celui-ci. 
Comment considères-tu les chansons sombres 
aujourd'hui? 
Probablement que les deux prochains albums 
contiendront ces fameuses chansons, et d'autres, 
qui n'existent pas encore. 
 
Tu es quelqu'un de très créatif. Comment 
l'expliques-tu? 
Je ne me l'explique pas, c'est comme ça. Je ne 
suis heureux que si je crée quelque chose. 
 
Cet album est beaucoup plus folk que les deux 
autres. C'était un concept, une réaction aux 
deux autres? 
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Le fait que tout le monde soit mort dans ma 
famille m'a appris ce qui était vraiment important 
dans une vie. Parmi ces choses, il y a le fait que 
les choses les plus simples, les plus basiques, sont 
les plus importantes. Donc j'ai voulu représenter 
cela musicalement, et dans mon esprit, cela 
correspondait à une musique plus acoustique. 
 
En France, tes albums ont toujours été 
comparés à ceux de Beck. Tu penses que c'est 
une bonne comparaison? 
Les gens disent ça parce qu'on a parfois travaillé 
avec les mêmes personnes, en particulier avec les 
Dust Brothers. On vit dans le même quartier, on 
est amis, on connaît les mêmes personnes, on 
travaille avec les mêmes personnes. 

 
La couverture de l'album vient d'une 
illustration de livre pour enfants que tu as 
trouvé dans le grenier de ta maison. Que 
représente-t-elle pour toi? 
Il fallait que je tourne une certaine page de ma 
vie, et cette expérience (nettoyer la maison, 
rassembler toutes ces affaires…) était une sorte 
de nouveau commencement. 
 
Dernière question: quels sont tes projets? 
Comme dans la chanson The Sound of Fear: "I 
don't know where I'm gonna be next." (Je ne sais 
pas où je serai après…). 
C'est une sorte de philosophie? 
Oui, ça l'est devenu. Ne pas trop prévoir ni trop 
planifier. 

 
Interview Stéphane & David 

Lille, Splendid, 16.03.00 

INTERVIEW GUS GUS 
 
Nous avons eu l’honneur de réaliser l’interview de Gus Gus lors de leur tournée spéciale (à deux 

seulement, Herb Legowitz et Stephan Stephenson), pour la sortie du décevant Gus Gus vs T-World. Nous 
avons ainsi dialogué avec Stephan (photographe, musicien, D.J.), jeune islandais exalté qui a fait ses 
études en France et qui, par conséquent, maîtrise assez bien la langue de Molière, même si certaines de 
ses expressions ont été assez dures à retranscrire. Où l’on découvre qu’il n’y a plus que quatre personnes 
pour constituer Gus Gus et qu’ils rêvent aujourd’hui de grands espaces et… d’argent. 
 

 
 
D’où vient le nom de Gus Gus? On a entendu 
que cela provenait d’un film de Fassbinder 
mais on n’est pas sûr de l’info… 
…Ça c’est l’histoire. Maintenant on dit que Gus 
Gus, ça représente l’amour et le sexe. Et la 
nourriture. 
Dans Gus Gus il y a des compositeurs, 
réalisateurs… 
On n’est plus que quatre. 
Donc il y a moins de monde que ça... L’histoire 
de Gus Gus a commencé avec un court-
métrage. Avez-vous d’autres projets liés au 
cinéma? 

Une pub pour Nike. On a fait l’image et la 
musique. Moi, je fais toujours des courts-
métrages d'une minute, d’animation avec des 
photos. Mais réels, sans effets. 
Caméra au poing? 
Non. En fait, le dernier que j’aie fait, c’était au 
nouvel an. De quinze secondes avant minuit à 
quinze secondes après minuit. Et j’embrasse une 
fille. Toute habillée de blanc. Par le balcon, 
derrière, on voit Reykjavik avec tous ses feux 
d’artifices. Moi je suis rentré dans une nouvelle 
époque en embrassant une fille… Et j’ai pris des 
photos, seulement des photos. Avec un petit truc  
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derrière mon pied, j’ai pris 36 photos en 30 
secondes. 
 
Y a-t-il un long métrage en vue? 
On a eu le rêve d’en faire un il y a longtemps. Ca 
fait des années qu’on rêve d’en faire un avec la 
musique avec. On essaie de se détacher de 
Warner aux Etats-Unis parce qu’ils font mal leur 
boulot, et on est en train de discuter avec d’autres 
maisons d’éditions aux Etats-Unis. On voudrait 
présenter un album, deux bouquins de 
photographie et un long métrage… C’est le rêve. 
Pourquoi aux Etats-Unis? 
L’argent… C’est un peu compliqué. A Los 
Angeles, il y a de l’argent. Si tu viens d’Europe et 
que tu as des idées pas bêtes, ils te donnent de 
l’argent.  
 
Comment gères-tu tes activités artistiques 
personnelles et Gus Gus? 
Tout ce que je fais, c’est dans Gus Gus; les trucs 
personnels aussi. Tout ce que je fais, c’est pour le 
groupe. 
Tu vis du 
groupe… 
Oui, et on fait 
beaucoup de 
choses: des pubs, 
des jingles pour 
des publicités et 
ça, ça paie bien. 
Spécialement aux 
Etats-Unis bien 
sûr. Mais c’est 
cher, tout est 
cher. On a 
beaucoup de 
dettes parce qu’on 
a acheté un gros 
mixeur pour This Is Normal. Puis on l’a vendu et 
maintenant on essaie de se calmer un peu, de 
redescendre sur la base qui a été utilisée pour 
faire, par exemple, le dernier album. C’étaient de 
vieilles chansons qui avaient été faites il y a 5-7 
ans, avant Gus Gus, et qui avaient toujours été là. 
On n'avait jamais trouvé l’occasion de les sortir. 
Et maintenant, c’est fait. 
 
Pour la sortie de This Is Normal, vous aviez 
joué à Reykjavik dans un hangar d’aéroport… 
Y a-t-il un type de salle que vous préfériez, qui  
 
 

 
fasse mieux ressortir l’essence de votre 
musique? 
On a toujours un problème de basses parce qu’on 
en utilise trop. Mais si on parle des locaux, par 
exemple pour cette tournée, on fait seulement une 
de nos chansons, Believe, et les autres sont de 
nouvelles chansons. C'est ce qu’on essaie de créer 
pour le troisième album. Et on essaie sur les 
spectateurs maintenant[…] Comme on n'a pas de 
chanteur on peut aller là où on veut. Et puis pour 
les visuels, on est reparti à zéro. Il y avait trop de 
visuels et puis au bout d’un moment tu te dis 
« merde ». Ca fait chier quoi. Mais maintenant 
j’ai fait des diapositives, puis on a un carrousel de 
80 photos et ça passe sur l’écran derrière. 
Quel type de photos? 
Ce sont les photos que je fais. D’une fête chez 
moi, avec des filles. Et puis des photos sur la 
nature, comme des gros rouleaux en Islande, faits 
pendant l’été, avec de l’herbe dedans, 
compressée. Ca fait comme de la peau, c’est 
super joli. 
 

Au niveau de 
l’image justement, 
vu que dans Gus 
Gus chaque 
chanson est 
associée à une 
image en concert, 
penses-tu que 
l’image ait 
aujourd’hui plus 
de pouvoir que la 
musique? 
Non. L’image 
n’aura jamais la 
même force que la 
musique. Parce 

qu’on ne voit pas la musique, et on est toujours 
plus à l’aise avec les choses qu’on voit, parce que 
les autres, on ne les comprend pas. 
Qu’est ce vous espérez alors créer en 
mélangeant les deux? 
La fête. Une ambiance pour danser. C’est tout. 
C’est pas compliqué. 
 
Vous définissez Gus Gus comme une maison 
de production. Peux-tu nous expliquer 
comment marche Gus Gus, comment vous 
travaillez ensemble? 
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Il y a un membre du groupe qui finit la pub Nike 
et il est à Los Angeles. On fait une chanson en 
studio puis on lui envoie sur internet en MP3. On 
travaille tous ensemble mais pas forcément tous 
les quatre ensemble. Ca, on le fait jamais. 
Pour les décisions, comment cela se passe? 
On essaie de partager un peu la responsabilité des 
choses. Sinon ça prend trop de temps. Et le 
monde n’a pas de temps. 
 
Vous avez une complète liberté artistique par 
rapport à 4AD? 
Oui. Bon, si nous faisons une chanson et s'ils 
disent: «il faut que ça soit un single», 
évidemment il faut suivre les règles de la pop. 
Mais, moi je dirais oui. 
 
Pouvez-vous nous expliquer le concept de Gus 
Gus vs. T-World. Qu’avez-vous cherché à faire 
et y êtes-vous parvenus? 
T-World était le groupe de Herb, avant qu’il ne 
soit dans Gus Gus. Et c’est lui qui a fait ces 
chansons-là. Mais elles faisaient 25-30 minutes. 
Aujourd’hui, on les a reprises, rééditées. Les 
chansons ont été faites il y a longtemps et on 
voulait les sortir car il y a de bons trucs là-
dedans[…]. C’est un peu un hommage à ce 
groupe T-World qui a été et est toujours respecté 
par le monde électro islandais. 
 
Avant de rentrer en studio, avez-vous une idée 
de ce vers quoi vous allez vous orienter? Est-ce 
que vous avez un concept de départ pour un 
album, autour duquel vous organisez vos 
idées? 
Je ne sais pas (il réfléchit). Je crois que celui pour 
Polydistorsion était plus fort que celui de This Is 
Normal. Parce qu’on était très en retard pour This 
Is Normal, avec la production, la musique, la 
vidéo… Je trouve qu'on n'a pas été assez forts sur 
l’image de l’album, de la pochette… C’était  

 
tellement varié sur l’album qu’il était difficile de 
trouver. C’est pour ça que "This is Normal" était 
le seul titre qui pouvait accompagner l’album. 
Parce que "ce qui est bien pour toi est normal". 
C’était la phrase trouvée par un journaliste il y a 
un an et demi. 
 
Pour This Is Normal, vous avez passé onze 
mois en studio alors que Polydistorsion, c’était 
en onze jours. 
Enregistré en onze jours. Mais les chansons ont 
été créées avant. Seule Polyesterday était née 
dans le studio ces jours-là. En fait on avait un 
sample de Stevie Wonder sur le premier si je me 
souviens bien, mais la maison de Stevie Wonder 
a refusé. Il fallait quelque chose d’autre et c’est là 
qu’on a fait Polyesterday. On avait un bassiste 
qui jouait quelque chose en studio, on l’a entendu 
et on s’est dit «ouais, on l’a». 
Vous n’aviez pas peur de perdre de votre 
spontanéité en passant tant de temps en 
studio? 
Peut-être, peut-être pas. C’est dur de répondre. 
 
Par rapport à votre musique, n’avez-vous pas 
peur que quelqu’un qui écoute vos albums 
dans cinquante ans puisse aussitôt dire: «ça, 
c’est la fin des années 90»? Qu’elle soit 
toujours datée? 
Evidemment. C’est normal. Si tu écoutes une 
vieille chanson de jazz de 1930 ou 40, tu te 
diras… 
Je ne parlais pas seulement du son mais aussi 
des textures sonores et des idées en général… 
Je sais pas. Par exemple, on ne peut pas vraiment 
dater Kraftwerk. Mais on connaît le son et on sait 
que ça a été fait il y a 25 ou 30 ans. Mais ça 
pourrait être sorti aujourd’hui. Parce que c’est 
quelque chose de minimal qui agit bien. Comme 
du bon vin. 

 
Interview Antoine & Stéphane 

Lille, Aéronef, 09.04.00 
Photos Ratapop 

 



INTERVIEW NESTOR IS BIANCA 

Découverts lors d’une première partie de Papa M (nouveau projet de David Pajo), les vendômois 
de Nestor Is Bianca nous ont époustouflés avec leur musique incroyablement belle et touchante, entre 
l’électro allemande et la pop de Famous Boyfriend, pas trop éloignée de Piano Magic. Une découverte 
humaine et musicale. Essentiel. 
 
Pourriez-vous vous présenter? 
– Lionel Lacarière, guitariste chanteur du groupe. 
– Marie-Céline, bassiste et chanteuse à mi-temps. 
(+ Toufik, guitare) 
 
Le fait de ne pas avoir de batteur, est-ce un 
choix? 
Lionel: Non, pas du tout. C’est venu comme ça , 
il n’y avait pas de batteur. 
 
Comment vous êtes-vous rencontrés? 
Lionel: On se connaît depuis longtemps tous les 
trois mais on n’avait pas encore commencé à 
faire de la musique, c’est venu sur le vif comme 
ça… Parce que je faisais partie d’un groupe 
avant, ça s’est terminé et je ne voulais pas arrêter 
la musique donc on a continué à jouer sans 
vouloir faire de groupe. Et puis en fait, ce qui 
devait arriver arriva. On a fait un concert et 
Nestor Is Bianca est né. 
 
Pour l’instant, il n’y a rien de disponible, pas 
d’auto production? 
Marie-Céline: Non. 
Vous n’avez pas participé à des compilations? 
Marie-Céline: Si. L’Ascenseur, Orléans, 
l’Astrolab. Et puis, il y en a une en route sur 
Vendôme mais… 
C’est hypothétique? 
Lionel: Non, ça c’est sûr. 
Ce serait avec qui et fait par qui? 
Lionel: Ce sont des compilations régionales avec 
des groupes locaux d’Orléans et de Vendôme. 
 
Vous avez trouvé des concerts? 
Lionel: On a trouvé un tourneur déjà, qui 
s’appelle Bandido, de Paris, qui fait tourner 
Pooka, Sophie Moleta… Donc on a quelques 
dates en vue, notamment bientôt à Montpellier, 
Marseille en première partie de Sophie Moleta. 
Vous aimez? 
Lionel: Ouais, elle est venue à Vendôme et on a 
eu droit à un petit concert une fois chez Richard 
(manager/organisateur et programmateur des 
Rockomotives). C’était très intimiste et très bien. 
Elle est adorable. 

Vous m’avez parlé d’un premier album, ce 
serait…? 
Lionel: L’enregistrement se ferait cet été au mois 
de juillet. 
Ce serait pour quel label? 
Lionel: Le nouveau label de Richard de 
Vendôme, La Grange à Disques, et c’est tout 
neuf. Première production. 
 
(à Richard) Nouveau label? 
Richard: Ouais! Ben… un petit label, hein, rural 
et anti-parisien (rires). Voilà… 
C’est la découverte de Nestor Is Bianca qui a 
favorisé la création du label? 
Richard: Oui, et puis une envie de voir autre 
chose aussi, parce qu’on s’occupe d’organiser des 
concerts et qu’on voulait être plus proche de 
l’artistique. 
La première référence sera l’album de Nestor 
Is Bianca? 
Richard: Oui, je pense… 
En cd plutôt, ou en vinyle? 
Richard: On essaiera de sortir un petit vinyle 
aussi (rires). Mais on va aussi faire une 
compilation de tout ce qu’on aimerait bien sortir. 
On va essayer d’enregistrer ça au cours de l’été, 
un petit truc promotionnel avec tous les petits 
groupes qu’on aimerait bien signer. 
Tu as déjà des idées? 
Richard: Il y a des petites choses. Par exemple il 
y a mister Thomas Belhom, de Amor Belhom 
Duo, qui a un projet plus chanson. Il a un projet 
électronique et batterie avec un label parisien de 
musique électronique et puis ce projet chanson, 
mais il faut qu’on en reparle et normalement… 
ouais! 
Et la musique que tu sortirais serait ciblée ou 
plus éclectique, selon les choix personnels? 
Richard: En fait il y a les choix personnels, 
artistiques et y a un truc qu’est vachement 
important, c’est humainement. Faut que ça le 
fasse, quoi. Parce qu’il y a un groupe super à 
Tours dont tout le monde va entendre parler d’ici 
la rentrée, c’est Airwave, et on aurait bien aimé 
bosser avec eux mais c’était assez spécial, on 
n’est pas dans le même créneau. C’est des 
urbains, on est des ruraux. Non, mais sinon on a 
un petit projet avec les Little Rabbits, qui se sont  
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amusés à enregistrer, lors du festival "Fin de 
Siècle" (il y a un an et demi, à l’aide d’un studio 
mobile), plein de musiciens new-yorkais qui se 
baladaient dans les rues de Nantes; et ils ont fait 
plein de boucles avec tout ça, ça donne un petit 
côté expérimental, c’est vachement bien. Et on 
voudrait sortir ça, avant la fin du siècle, donc il 
faut se dépêcher (rires). Il y aussi un petit groupe 
de Blois qui s’appelle Cépère, il faut les motiver, 
mais c’est vachement bien. Et puis plein de 
choses, je ne sais pas… 
Une vocation locale? 
Richard: Non, mais pour l’instant c’est parce 
qu’on a découvert des trucs pas loin de chez nous 
et que c’est plus facile de découvrir mais on 
passera une annonce dans Libération, label 
cherche groupe (rires). 
 
(à Lionel et Marie-Céline) Ce qui est très 
étonnant dans votre musique, c’est qu’elle 
évolue de manière aussi radicale au cours d’un 
morceau; c’est fascinant. D’où vient votre 
inspiration? 
Lionel: L’inspiration, je ne sais pas. L’influence, 
surtout, de groupes de la scène belge 
essentiellement, électronique et pop, et puis 
quelques groupes électro allemands comme 
Mouse On Mars, …. Gonzales, et puis aussi 
l’Autriche avec Kruder & Dorfmeister, Tosca, 
Luke Vibert et compagnie. Et puis sinon Venus, 
dEUS… 
 
La reprise de Ride est étonnante de votre part 
parce qu’on ne ressent pas trop cette influence 
noisy-pop anglaise dans votre musique, à part 
pour certaines montées. 
 
 

 
Lionel: Parce qu’on était pas mal branchés pop 
anglaise les étés derniers, de Radiohead à 
Placebo. Et j’ai découvert Ride avec Richard qui 
m’a fait écouter ce morceau. Il était en majeur, on 
l’a mis en mineur et le morceau est né. Tout 
simplement. 
 
C’est l’un d’entre vous qui crée en particulier 
ou bien ça vient d’une improvisation générale 
et tout se crée au fur et à mesure… 
Lionel: Non, j’ai tendance à commencer les trucs 
car Marie est à Tours, Toufik n’était pas là, il 
était à l’armée. Donc les morceaux, je les ai un 
peu pondus tout seul, sur mon quatre pistes 
comme j’ai un peu de matériel et puis après on 
les a répétés. 
 
Le groupe existe depuis… 
Lionel: Un an et demi, à peu près. 
Et vous comptez bientôt venir à Lille? 
Lionel: Ben… pas de problèmes si vous nous 
invitez! 
Pas de problème. Enfin…si: la salle! Sinon, 
qu’attendez-vous de votre musique? 
Lionel: On souhaite continuer dans ce chemin-là, 
je pense qu’on est bien parti. Si un jour il y a un 
batteur qui s’amène et qu’on accroche avec lui, 
pourquoi pas. Là, il y a un violoniste, qui joue 
avec nous sur scène depuis quelques dates, sur 
certains morceaux. 
Richard: C’est Gilles Constantini, de Superflu! 
 
Le mot de la fin. 
Lionel: A bientôt dans le Vendômois. N’oubliez 
pas le festival des Rockomotives fin octobre 
(rires) avec plein de bons groupes, c’est une belle 
petite ville… 

 
Interview Stéphane 

Bordeaux, Zoobizarre, 19.04.00 
Renseignements: 
La Grange à Disques 
112 bis Faubourg Chartrain 
41100 VENDÔME 
 
 
 



BELLE AND THE BOY SEBASTIAN 
 

Soyons clairs. Rien de ce qui pourra être écrit n’aura jamais 
d’importance. Seulement, voilà, des fois, au hasard d’un article, au détour 
d’une pochette monochrome on découvre les siens. On retrouve ses petits 
secrets et ses grandes questions, étalées en plein jour et pour une fois, on ne 
s’en trouve pas plus mal… 
 

Le doute est arrivé quand j’ai croisé Stuart la première fois. Comme 
un vieil ami, il me conseillait de ne pas regarder en arrière, comme Dylan 
dans les films… C’est comme ça que la discrète galette rouge a fait une 
entrée fracassante chez moi. Pour être sûr, pour vérifier, pour tenter de 
comprendre. Disque de matinée ensoleillée, définitivement intemporel. 
Riche de promesses et d’incertitudes, comme le début d’une relation. 
 
 Parce que depuis on s’est tous pris au jeu et petit à petit a grandi la 
collection des pochettes monochromes. En sept clichés s’est doucement 
mise en place une esthétique du flou, de 
l’instant volé. 

En sept disques, on a vu naître un 
monde d’une infinie tendresse, d’une gravité 
légère et inconséquente. D’une mélancolie 
fonctionnelle. Dans ce monde, les 
multivitamines n’ont pas encore pris le 
pouvoir et les chiens à roulettes se reposent au 
bord des routes. 
 

Chez Belle and Sebastian, il n’y a 
qu’un pas du rire (jaune) aux larmes (de joie) 
mais on le sait, et j’en soupçonne certains de 
les aimer pour ça… C’est peut-être ça, au 
fond, cette façon d’être heureux avec en fin de 
compte pas grand chose qui en fait le rendez-
vous favori de tous les stakhanovistes de 
l’expérience émotionnelle… 
 

Parce qu’en fait, de quoi s’agit-il? Est-
il vraiment question de musique quand on 
parle de Belle & Sebastian? Est-il question de 
raison, de doute, de rêves de chevaux et 
d’homosexualité féminine? Est-ce bien 

raisonnable de se lever pour boire des Martini-Gin à 10 heures du matin? 
 

Selon Stuart, si vous n’avez rien de mieux à faire, ce sera très bien. 
Au fait, pensez à l’amener avec vous, si vous aimez perdre votre temps. Vous 
ne serez pas déçus… 

Julien Sauvage 
 
 
 
 
Nouvel album, Fold Your Hands Child, You Walk Like A Pleasant, le 06 juin. 
Nouveau single, Legal Man, le 22 mai. 

 
 



CHRONIQUES DISQUES 
 
GRANDADDY – The Sophtware Slump – (V2/Sony) 
 

Ces très chers 
californiens barbus et 
foutraques qui nous avaient 
enchantés avec leur stupéfiant 
et original premier album 
Under The Western Freeway 
(qui avait été suivi de la 
réédition d’un single 7 titres, 
A Pretty Mess By This One 
Band, ainsi que d’une 
compilation des premiers 
maxis, de chansons plus ou 
moins inédites ou rares, The 
Broken Down Comforter 
Collection en 1999) sont enfin 
de retour avec ce Sophtware 
Slump qu’on retrouve 
également sur la major V2. A 
la sortie de leur premier 
album, certaines personnes 
s’étaient alors arrêtées sur 180 
A.M. évidemment, mais aussi 
sur Summer Here Kids, tubes 
aux gimmicks entêtants, et 
avaient un peu trop facilement 
classifié le groupe dans la 
rubrique des rigolos de la pop. 
L’écoute du disque dissipait 
pourtant tout doute: ces 
skaters poilus y faisaient 
preuve de leur talent pour 
écrire des mélodies 
imparables, leur naturalisme et 
leur humanisme emplissant 
chaque chanson. 

Ce n’est pas avec The 
Sophtware Slump que le doute 
germera. Ici pas de tube à la 
180 A.M. mais une collection 
de chansons qui parfois se 
révèlent être de classiques 
pop-songs, parfois non. Le 
premier morceau, He’s 

Simple, He’s Dumb, He’s the 
Pilot est un morceau de 
bravoure; fort de ses 8 
minutes, il débute par une fin 
de chanson, à la manière de 
Sparklehorse, puis s’installe 
doucement, met en place le 
disque: un orgue moins 
présent que sur le précédent, 
une construction plus stable 
mais une musique moins 
spontanée, des guitares un peu 
plus en avant, un ton plus 
solennel. On a perdu en 
charme ce qu’on a gagné en 
technique, mais on a aussi 
l’effet de surprise en moins. 
On a déjà entendu la très jolie 
Hewlett’s Daughter aux 
concerts du groupe mais 
l’excellente production met en 
avant la fragile voix de Jason 
Lytle, et la distorsion des 
guitares lors des cassures 
rythmiques. Sur cette chanson, 
comme sur The Crystal Lake, 
c’est la gaieté qui nous 
envahit; parfois, au contraire, 
c’est la mélancolie, comme 
sur Jed the Humanoid… 
Grandaddy a toujours eu cette 
aisance, cette faculté de savoir 
faire passer une émotion 
particulière, de toucher en 
plein cœur: mélodies 
désarmantes, textes personnels 
mais universels; ils n’ont rien 
perdu de leur savoir-faire, bien 
que The Sophtware Slump soit 
très différent de son 
prédécesseur dans le sens où il 
privilégie les mélodies et la 
structure même des morceaux 

plutôt que les bidouillages et 
l’expérimentation. 

On retrouve ainsi le 
groupe dans des tentatives 
plus punky ou noisy 
(Hewlett’s Daughter 
évidemment, mais aussi 
Chartsengrafs, Broken 
Household Appliance 
National Forest), un peu trop 
classiques, et assez éloignées 
des reprises des Beach Boys 
ou même de Pavement que le 
groupe faisait autrefois en 
concert. On le retrouve aussi 
dans des morceaux très tristes 
comme Underneath, the 
Wipping Willow, où le piano 
un peu trop solennel et tire-
larme supplante les claviers. 

L’écoute de ce 
nouveau disque constitue un 
agréable moment. On y 
retrouve le groupe plus 
mature, plus sûr de lui mais 
avec les mêmes idées géniales. 
Un fond confirmé, une forme 
affirmée. The Sophtware 
Slump se clôture sur le 
mémorable So You’ll Aim 
Toward the Sky, où le vent 
souffle et guide la chanson 
tout en douceur vers les hauts 
cieux de la pop (avec ce chant 
sur le fil), qui s’immortalise 
ainsi et ouvre de nouveaux 
horizons à ce groupe 
décidément peu commun. 
Bref, un bon disque, mais 
inégal et par conséquent 
légèrement décevant. Mais 
comme l’a dit Jason Lytle: 
« Words are stupid ». 

Stéphane 
 



CHRONIQUES DISQUES 
 
HERMAN DÜNE – Turn Off the Light – (Prohibited/Atmosphériques) 

Beau retour de 
l’excellent label parisien 
Prohibited avec la sortie, coup 
sur coup, du nouvel album 
d’Heliogable et du premier 
album de ce groupe au nom si 
particulier, Herman Düne. Il 
s’agit d’un trio formé de deux 
frères, David-Ivar et André 
Herman Düne, d’origine 
suédoise, qui se partagent les 
compositions, et du dénommé 
Omé (batterie, guitare…). Ces 
trois hommes jouent ensemble 
depuis plus de dix ans et ont 
parcouru le vieux continent 
avant de se fixer en banlieue 
parisienne, ce qui leur a 
permis d’être découverts par 
les responsables du label. 
Turn Off The Light a été 
enregistré en deux jours 
seulement et en prises 
directes, comme dans 
l’urgence: « tomorrow I’m 
dead, out of my head » 
entend-on dans l’entêtant I Do 

The Crabwalk. Dès les 
premières notes de guitare 
acoustique, on est transporté 
dans un Mexique où rodent les 
fantômes de Dylan et Cohen. 
Les voix des deux frères, 
stupéfiantes, hantent l’auditeur 
certaines fois par leurs cris de 
douleur et de résignation 
(proches de Will Oldham ou 
Songs: Ohia), d’autres fois par 
leur révolte (on pense à Vic 
Chesnutt). Les textes sont 
superbes; leur mélancolie fait 
écho à l’aridité et à la rudesse 
des mélodies. L’aspect très 
brut du au mode 
d’enregistrement et à 
l’absence de production rend 
ces chants très proches; on a 
cette impression de live à 
contre-courant des tendances 
actuelles. Il y aussi ces sons 
étouffés sortis d’une guitare 
torturée, où il ne resterait 
qu’un manche et quelques 
vieilles cordes, une carcasse 

de guitare. On nage en plein 
folk américain; à quelques 
reprises on ressent cependant 
des influences d’un folk 
venues de l’Est, yougoslave 
ou arménien, ingérées 
sûrement au cours de leurs 
voyages. Seule influence 
anglaise: ce single 
Shakespeare & North Hoyne 
dont la batterie ressemble 
étrangement à Belle & 
Sebastian. Sur l’album, il y a 
aussi cet équilibre très réussi 
entre ballades et plaintes 
désolées, les titres se 
répondent; l’album est un bloc 
qui avale tout. 
Pas forcément toujours facile 
d’accès, cet album malgré tout 
saura enchanter ceux qui 
rêvent de grands espaces, de 
serpents à sonnettes, de 
poussières volantes, de cactus 
et de grosses chaleurs. Un 
voyage captivant, un groupe 
incroyable.

Stéphane 
 
GOO GOO BLOWN (le bonhomme) – Subaquachaotik Warriors E.P. – (Autoproduit) 
 

Oui, ce groupe vient 
bien de la planète Terre. 
Pourtant, avec un titre comme 
"Ma chambre était capitonnée 
de velours et lorsque ma tête 
heurtait les murs, ce n'était 
qu'une caresse, un rêve" pour 
leur premier E.P., on aurait pu 
en douter. Pour le nom du 
groupe, on comprendra 
l'allusion à Sonic Youth. Mais 
pour le reste, libre à votre 
imagination; et c'est justement 
notre imagination que ces 
Meudonnais sollicitent avec ce 
nouvel EP 4 titres. 
Musicalement, il n'est pas 

évident de situer ce groupe 
complètement autoproduit: 
noisy-pop serait trop 
réducteur, car les cordes, très 
présentes, confèrent au son du 
bonhomme une mélancolie et 
une ambiance dépressive que 
certains ont rapprochée de 
celle des Tindersticks (je n'irai 
pas jusque là, il y a quand 
même ici des guitares qui font 
du bruit…). On oscille aussi 
entre lo-fi rêche et douceur 
feutrée, ainsi le groupe nous 
laisse le temps d'écouter, de 
réfléchir. La voix pourra poser 
problème, car on peut la juger 

un peu inappropriée par 
moments, mais le bon point 
réside en l'alternance des 
paroles français/anglais et en 
la présence d'une voix 
féminine parfaitement à sa 
place. Ce jeu sur les sonorités 
est une constante chez le 
groupe, qui cherche des 
mélodies facilement 
évocatrices, presque 
immédiates, mais très 
efficaces. Un groupe qui 
mériterait un peu plus de 
reconnaissance que celle de la 
région parisienne. 

 
Renseignements: http://listen.to/googooblown/ 

David 
 

http://listen.to/googooblown/


CHRONIQUES DISQUES 

SMOG – Dongs of Devotion – (Domino/Labels) 
 

 
 

Revoici notre très cher 
Bill Callahan alias SMOG, et 
sa cuvée 2000 puisqu’il se 
complaît dans le rythme de 
l’album annuel, ce qui est loin 
de nous déplaire. Ce 
personnage à la renommée 
croissante fait aujourd’hui 
partie de ces institutions de 
l’indie rock américain comme, 
au hasard, Pavement, Sebadoh 
ou Palace. Et, de même que 
sur ses deux magnifiques 
prédécesseurs Red Apple Falls 
et Knock Knock, on retrouve 
aux manettes de ce Dongs of 
Sevotion John Mac Entire 
(Tortoise, entre autres). On 
pourrait le considérer comme 
une suite directe à Knock 
Knock, où Smog redécouvrait 
l’électricité après des albums 
plus orientés vers un folk 
américain assez classique 
finalement (The Doctor Came 
At Down, et Red Apple Falls, 
qui constituaient d’ailleurs ses 
deux premiers disques 
réellement écoutables, à part 
peut-être Wild Love). 

Les trois premiers 
morceaux semblent tout 
d’abord éloignés du monde de 
Smog. Sur Justice Averson, il 

y a cette batterie électronique 
guillerette, cette guitare 
revancharde; sur Dress Sexy 
At My Funeral, il y a ce 
groove sale et terriblement 
sexy du rock’n roll, pas très 
loin du Velvet Underground 
ou de Jonathan Ritchman et de 
ses Modern Lovers, et ces 
étonnants chœurs à la fin. Sur 
Strayed plâne ensuite l’ombre 
de Yo La Tengo. The Hard 
Road est mené par une guitare 
volée à Neil Young et la 
rythmique de Bloodflow 
ressemble étrangement à 
l’Egyptian Reggae des 
Modern Lovers. Avec des 
mélodies simples et agréables, 
voire tubesques (Dress Sexy 
At My Funeral), on découvre 
que l’on peut siffler du Smog 
sous la douche tout en restant 
de bonne humeur pour le reste 
de la journée. 

Cependant, sur 
quelques titres, on retrouve le 
Bill Callahan d’antan. Sur 
Easily Led, le chant et les 
paroles à la tristesse 
insondable sont 
immédiatement reconnus; sur 
Nineteen, l’orgue et la guitare 
acoustique sont de nouveau 
les seuls compagnons de 
Smog et de sa peine. Sur Cold 
Discovery, sa voix provoque 
des frissons lorsqu’elle débite 
les horreurs quotidiennes avec 
son ton désabusé et 
terriblement malsain. On se 
rend alors compte que malgré 
la contre pétrie du titre de 
l’album, l’humour quoique un 
peu noir (« dress sexy at my 
funeral, for the first time in 

your life» sur Dress Sexy At 
My Funeral) et la musique 
généralement enjouée, les 
thèmes abordés par les 
morceaux restent les mêmes : 
le don de soi (« you are to 
give to me » sur Devotion), 
l’abandon (« I left her in the 
snow without her clothes » sur 
Nineteen), le souvenir (« my 
cold discovery that you’re the 
one that will remain » sur 
Cold Discovery) parmi bien 
d’autres. Car Callahan a 
toujours cultivé cette écriture 
riche d’une multitude 
d’interprétations, et l’analyse 
de l’ensemble des paroles 
serait trop exhaustif. L’album 
se clôt alors sur le tragique 
Cold Discovery qui rappelle 
Bonnie Prince Billy et sur 
l’étonnant Permanent Smile 
grandiloquent et à la batterie 
épique. Ces deux chansons 
sont les points d’orgue du 
disque. 

Dans l’ensemble, si les 
premières écoutes peuvent 
dérouter les fans, ce sentiment 
s’évanouira avec le bonheur 
de voir Smog découvrir le 
soleil, l’Amérique, le grand 
air, et cela bien que ses 
démons intérieurs n’aient pas 
disparu. Au final, un doute 
subsiste cependant: n’aurait-
on pas été dupé? En effet, si 
une certaine guérison semble 
évidente, Bill Callahan reste 
un personnage à l’esprit tordu 
et parfois – souvent? – 
incompréhensible. Le mystère 
Smog reste épais. 

Stéphane 
 
 



CHRONIQUES DISQUES 
TARWATER – Animals, Suns & Atoms – (Kitty Yo) 
 Silur, leur précédent et quatrième album, 
avait été la révélation de l’année 1998. Cet 
étonnant disque aux atmosphères riches et 
variées, loin de toute autre production 
électronique, avait intrigué, puis captivé, tel la 
sirène aux charmes mortels attirant les pêcheurs. 
Ce disque marquait aussi un certain retour de 
l’Allemagne sur la carte mondiale de la pop, dont 
elle avait plus ou moins disparu depuis 
Kraftwerk. Tarwater, duo formé de Ronald 
Lippok (officiant aussi dans To Rococo Rot) et 
de Bernd Jestram, avait découvert une nouvelle 
zone de jeu pour les musiques électroniques et 
ceci quelques mois après Alpha et son Come 
From Heaven. Ils avaient surtout donné à leurs 
créations ce son très particulier, un peu sourd, 
renfermé, résonant. Comme des chansons jouées 
dans une barrique immergée. Et expliquaient 
ainsi la signification littérale du nom du groupe: 
eau de goudron. 
 Tarwater revient aujourd’hui avec un 
album très attendu, Animals, Suns & Atoms. Dès 
les premières notes de All Of The Ants Left Paris 
on ressent un léger frisson: le style Tarwater est 
bel et bien là, entre touches électroniques et 
grosses basses. Plus accrocheur, plus pop, 

superbement chanté par Lippok, ce morceau 
annonce de nouvelles couleurs: adieu marron et 
terre de sienne, bonjour bleus marins et vert eau. 
Remontant des profondeurs, Tarwater voit des 
rayons de soleil à travers les eaux de la surface. 
L’entêtante voix féminine et soul de Noon 
hypnotise l’auditeur, le capture; de même, la 
répétitivité de The Trees fascine, inquiète, avec 
son côté sombre et inconnu. Dauphin Sun marche 
sur les plates bandes d'Alpha puis At Low 
Frequency se révèle être une magnifique pop-
song. Et les morceaux s’enchaînent ainsi, 
apportant chacun une touche nouvelle, offrant 
chacun une direction musicale à explorer… On 
peut ainsi citer chaque titre, mais comprenez bien 
qu’une telle œuvre ne pourrait être traitée qu’en 
partie par un roman de Balzac. Involontairement, 
la musique de Tarwater fixe l’auditeur, le cloue. 
Le dernier morceau (ou est-ce un mot qui ne 
convient plus ici?), Seven Ways to Fake a Perfect 
Skin, illumine l’auditeur, entre Kraftwerk et les 
Cités d’Or. Evadé de son bathyscaphe, Tarwater 
a nagé jusqu’au rivage. A l’horizon: vertes 
prairies, temps humide, ciel dégagé. 
 
  Stéphane

 
THE DELGADOS – The Great Eastern – (Mantra/Chemical Underground/Labels) 

Un peu de pédagogie. Les Delgados sont 
un groupe de Glasgow, ce qui explique tout 
d'abord leur présence depuis leurs débuts 
discographiques sur Chemical Underground 
Records en 1997. Même si le groupe se compose 
en studio d'une petite dizaine de personnes, on 
peut en fait dire que le noyau du groupe est 
composé de quatre personnes, dont Emma 
Pollock (chant sur Va Va Voom de Cinerama – 
groupe des restes du Wedding Present) et Paul 
Savage, batteur ici, mais aussi ingénieur du son 
chez Arab Strap et ingénieur du son/producteur 
chez Mogwai et Magoo. Voilà pour 
l'environnement. 

Pour la musique, Domestiques, leur 
premier album, leur avait permis de se faire 
remarquer, grâce à leur pop-rock pourtant assez 
typique (ils ont à la fois été comparés à My 
Bloody Valentine et aux Breeders), mais 
énergique et parfois fougueux, sans réellement 
réussir à décoller. Le deuxième album, Peloton, 
en revanche, fut beaucoup plus inventif, (lignes 
de basse originales, tout plein d'instruments, du 
violon jusqu'à la flûte); un réel plaisir. Leur 

troisième album pourra être considéré comme 
assez inégal, un peu pour les mêmes raisons que 
Domestiques. Pourtant les meilleurs titres 
réjouissent vraiment et on peut croire à du 
Delgados de deuxième génération: peu de 
guitares (instrument presque central du premier 
album), un tas d'instruments très intelligemment 
utilisés, des mélodies plus complexes, le tout 
aboutissant à des ambiances pas forcément gaies 
(Domestiques, lui, ne se basait sur aucune 
ambiance particulière) et à des chansons parfois 
mélancoliques (Make Your Move). Les voix de 
Alun Woodward (chanteur) et d'Emma (parfois 
sensuelle), se font souvent écho l'une de l'autre, 
s'accordent et se complètent parfaitement, et 
contribuent à une profonde cohérence, pas 
forcément audible aux premiers coups d'oreille. 
Les Delgados jouaient auparavant derrière une 
sorte de façade instrumentale, un peu fragile, 
mais parviennent ici à former des mélodies, des 
orchestrations solides, et c'est la force de cet 
album, un peu décevant aux premières écoutes 
puisqu'un peu déroutant, mais fort agréable sur la 
longueur.     David



CHRONIQUES DISQUES 
 
THE FOR CARNATION – The For Carnation – (Domino/Labels) 
 
 

 
 

Que de temps à 
attendre des nouvelles des 
frères Mac Mahan, 
responsables sous le nom de 
The For Carnation de deux 
singles (Fight Songs et 
Marshmallows) qui furent 
regroupés en 1997 sur le maxi 
6 titres Promised Works, 
disque incandescent de pureté 
et de génie où s’affirmait déjà 
l’éclectisme de leurs 
orientations, entre la violence 
répétitive d’une basse 
empruntée à Shellac et les 
comptines pour enfants. Ceci 
ne nous avait guère surpris, à 
l’époque, car ces deux frères 
avaient sorti deux albums et 
quelques maxis, alors 
accompagnés par un certain 
David Pajo sous le 
pseudonyme de Slint. Slint, 
dont le désormais légendaire 
deuxième album Spiderland 
vient de servir d’étalon pour 
un nombre incalculable de 
disques sortis ces dernières 
années. Grâce à ce prodigieux 
Spiderland, dont la réputation 
encore trop confidentielle ne 

fera que s’étendre les 
prochaines cinquante années, 
Slint a ouvert une brèche, au 
même titre que Massive 
Attack avec Blue Lines, dans 
laquelle des centaines de 
groupes se sont depuis 
engouffrés. 

Ce nouvel opus, 
sobrement intitulé The For 
Carnation, est constitué de 6 
morceaux seulement, chacun 
enregistré à un endroit 
différent, le tout en un an, 
comme pour mieux souligner 
leur indépendance ou, au 
contraire, faire ressortir leurs 
connections. L’album est 
d’ailleurs riche d’une belle 
homogénéité et en le 
parcourant, on sent une 
progression vers un inconnu. 
Dès les premières mesures, on 
retrouve cette batterie 
neurasthénique et cette basse 
ronde dont la répétitivité 
obsédante nous est désormais 
bien familière. Le violoncelle 
et le violon apportent alors 
une touche particulière, 
vénéneuse; ces cordes hésitent 
entre l’envolée lyrique et le 
reflux de violence. On n’est 
pas très loin de Is This Desire 
de Polly Jean Harvey. Sur A 
Tribute To, on retrouve une 
basse plus hardcore, façon 
Don Caballero et consorts, 
mais les sons organiques et la 
guitare « tortoisienne » 
rendent une certaine légèreté à 
la construction. Pas très 
éloigné du trip hop finalement, 
ce morceau développe une 

réelle sensualité. Being Held 
constitue ensuite le titre le 
plus sombre, assez proche de 
Third Eye Foundation, avec 
une double batterie minimale 
qui donne une dimension 
brute, voire tribale. 

Snoother et Tales (live 
from the crypt) font ensuite 
intervenir des voix féminines, 
tout d’abord l’envoûtante 
Rachel Haden, puis Kim Deal, 
rien que ça. Peuplés de 
gimmicks étranges et de sons 
emprunts d’orientalisme façon 
cold wave, les deux morceaux 
se rejoignent dans leur faculté 
commune de subjuguer 
l’auditeur. 

Mais déjà survient le 
dernier titre, qui pourrait à lui 
seul justifier l’achat de cet 
album. Jazzy, assez peu 
éloigné du Spain des débuts, 
rythmé par cette batterie 
névrosée qui tient debout on 
ne sait comment, bercé par de 
somptueuses et discrètes 
cordes, Moonbeams se 
déploie, infini, comme une 
belle nuit estivale et étoilée. 
L’auditeur fond littéralement 
et s’investit alors totalement 
dans le disque, absorbé. On le 
sent dès lors : le groupe ne fait 
plus partie de ce monde. The 
For Carnation est semblable à 
ces comètes que l’homme ne 
croise qu’à de trop rares 
reprises au cours de sa petite 
existence, mais dont il garde 
éternellement le souvenir ému 
de l’aveuglante lumière. 

Stéphane 
 



FOURRE-TOUT 
 
SORTIES DISQUES: 
 
Bentley Rhythm Ace For your ears only  29.05.00 
Blonde Redhead LP 22.05.00 
Built to Spill Live 09.05.00 
Calexico Hot Rail 09.05.00 
Clinic Internal Wrangler  02.05.00 
Grandaddy The Sophtware Slump 15.05.00 
Labradford Remixes 25.06.00 
Mojave 3 Excuses for Travellers 16.05.00 
Mouse on Mars Rost Rocks (Compilation) 27.06.00 
Movietone The Blossom Filled Streets Courant Mai 
Saint Etienne Sound Of Water  23.05.00 
Telefunken A Collection of Ice Cream 30.05.00 
Thievery Corporation LP  Courant Mai 
Luke Slater All Exhale 13.06.00 
Sonic Youth NYC Ghosts & Flowers 26.05.00 
 
 
 
CONCERTS ANNONCÉS:  
Beaucoup de monde, et on n'a même pas mentionné les festivals d'été!!! (on le fera au prochain numéro). 
 
Amor Belhom Duo Bruxelles, Botanique  10.05.00 
(+ David Grubbs trio) Reims, l'Usine   11.05.00 
 Poitiers, Confort Moderne  12.05.00 
 Le Mans, Backstage   13.05.00 
 Bordeaux, Zoobizar   14.05.00 
 Nantes, Panonica   17.05.00 
Arid Hénin Beaumont (Nuit Pop/Rock) 23.06.00 
 Werchter Festival   01.07.00 
Asian Dub Foundation Hénin Carvin (59)   22.06.00 
 Werchter Festival   02.07.00 
 Belfort (Eurockéennes)  08.07.00 
Lou Barlow Paris, La Boule Noire  04.05.00 
Bentley Rhythm Ace Hénin Beaumont (Nuit Pop/Rock) 23.06.00 
 Paris, Elysée Montmartre  01.07.00 
Blonde Redhead Paris, La Boule Noire  27.05.00 
 Bruxelles, Botanique  01.06.00 
Boss Hog Bruxelles, Botanique  03.05.00 
Calexico Bruxelles, Botanique   20.05.00 
 Paris, Black Session, France Inter  22.05.00 
 Paris, Trabendo   23.05.00 
 Strasbourg, Laiterie  24.05.00 
Cat Power Clermont Ferrand, Coopérative de Mai 22.05.00 
 Evreux, Abordage   25.05.00 
 Paris, La Boule Noire  26.05.00 
Chicks On Speed Bruxelles, Ancienne Belgique 24.05.00 
The Cure Werchter Festival   02.07.00 
Death In Vegas Werchter Festival   30.06.00 
Dionysos Tourcoing, Grand Mix  11.05.00 
 Bruxelles, Botanique  15.05.00 
Eels Werchter Festival   02.07.00 



FOURRE-TOUT 
 
Flaming Lips Werchter Festival   30.06.00 
Gomez Werchter Festival   02.07.00 
Grandaddy Bruxelles, Botanique  29.05.00 
 Paris, La Maroquinerie  20.06.00 
Herman Düne Paris, Café de la Danse  04.05.00 
 Hénin Beaumont (Nuit Pop/Rock) 23.06.00 
Jude Tourcoing, Grand Mix  29.05.00 
 Angers, Chabada   30.05.00 
 Nantes, Olympic   31.05.00 
 Evreux, Abordage (+Herman Düne) 01.06.00 
 Clermont Ferrand, Coopérative de Mai 09.06.00 
 Dijon, La Vapeur   10.06.00 
 Paris, Chesterfield Café  13.06.00 
Lamb Werchter Festival   02.07.00 
Lambchop Paris, La Boule Noire  11.05.00 
 Bruxelles, Botanique  16.05.00 
Madrugada Hénin Beaumont (Nuit Pop/Rock) 23.06.00 
Wim Mertens Paris, Maroquinerie   17.05.00 
Metal Molly Bruxelles, Ancienne Belgique 03.05.00 
 Werchter Festival   01.07.00 
Moby Paris, Zénith   30.05.00 
 Saint-Brieux (Festival Art Rock) 10.06.00 
 Lille, Aéronef   27.06.00 
 Nantes, La Trocardière  28.06.00 
 Clermont-Ferrand   29.06.00 
 Werchter Festival   02.07.00 
 Belfort (Eurockéennes)  09.07.00 
Sophie Moleta Evreux, Abordage (+ Cat Power) 25.05.00 
 Thoune (Suisse), Caffé Mokka 01.06.00 
 Genève (Suisse), l'Usine  04.06.00 
 Marseille, Poste à Galène (+Nestor is Bianca) 09.06.00 
 Montpellier, Rockstore (+Nestor is Bianca) 10.06.00 
 Paris, Café de la Danse  15.06.00 
Moloko Bruxelles, Botanique  07.06.00 
Jean-Louis Murat Chabanais (Festival)   07.05.00 
 Sin Le Noble (Printemps Culturel) 19.05.00 
 Bulle   31.05.00 
 Montauban (Festival Alors Chante) 02.06.00 
 Hénin Beaumont (Nuit Pop/Rock) 23.06.00 
 Evreux (Le Rock dans tous ses Etats) 30.06.00 
 La Rochelle (Francofolies)  11.07.00 
 Spa (Francofolies)   19.07.00 
 Boulogne (Festival de la Côte d'Opale) 20.07.00 
Muse Lille, Aéronef   16.05.00 
The Nits Bruxelles, Ancienne Belgique 24.05.00 
Quickspace Evreux, Abordage  13.05.00 
 Reims, MJC Claudel  15.05.00 
 Paris, Guinguette Pirate  16.05.00 
 Lille, Aéronef  17.05.00 
 Bruxelles, Spaceship  18.05.00 



FOURRE-TOUT 
 
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 
Nitin Sawhney Werchter Festival   02.07.00 
Shivaree Bruxelles, Ancienne Belgique 23.05.00 
Sixteen Horsepower Paris, Elysée Montmartre  30.05.00 
 Lille, Aéronef  03.06.00 
 Clermont Ferrand, Coopérative de Mai 06.06.00 
 Strasbourg, Laiterie 07.06.00 
Elliott Smith Werchter Festival   01.07.00 
Smog Paris, Café de la Danse  26.06.00 
 Bruxelles, Ancienne Belgique 27.06.00 
Sonic Youth  Centre Georges Pompidou  17-19.05.00 
 Bruxelles, Ancienne Belgique 04-05.07.00 
Soulwax Werchter Festival   02.07.00 
Tahiti 80 Tourcoing, Grand Mix  11.05.00 
Natacha Tertone Hénin Beaumont (Nuit Pop/Rock) 23.06.00 
Travis Werchter Festival   02.07.00 
Tue-Loup  Tourcoing, Grand Mix  14.05.00 
Emiliana Torrini Montpellier, Victoire 2  20.05.00 
 Paris, Trabendo   22.05.00 
 Nantes, Olympic   24.05.00 
 Belfort (Eurockéennes)  08.07.00 
Wheat Werchter Festival   30.06.00 
Yo La Tengo Bruxelles, Botanique  16.05.00 
 
 
 
 

 
COUPS DE CŒUR DU MOMENT: 
 
Stéphane 
 
• The La’s – The La’s 
• Felt – Crumbling the Antiseptic Beauty 
• Feelies – The Good Earth 
• Mogwaï – Come On Die Young 
• Yo La Tengo – Fakebook 
• Kraftwerk – Exceller 8 

David 
 
• Sophie Moleta – Dive 
• Elliott Smith – Figure 8 
• Sixteen Horsepower – Secret South 
• The Delgados – Peloton & The Great Eastern 
• Catpower – What Would The Community Think 
• Pulp – Freaks 
 

 
 
REMERCIEMENTS: 
 

A tout RCV (en particulier à Claude, Patrick, Greg, Pepette l'Or), à Sophie, Annie Gireau, Bernard 
Permanne. Merci à Julien et à Antoine, et merci aussi à Fred, Duf, Sally, Summer Factory et Nestor is 
Bianca pour les conditions de l'interview… 
 



FOURRE-TOUT 
 
COMMANDER DES NUMEROS 
 
Le sommaire des numéros parus de Ratapop: 
 
 Ratapop #0 (janvier 00): John Cunningham, Super Furry Animals, Eggstone…  

Epuisé (et peut-être bientôt disponible à nouveau, ça dépend de vous…) 
 
 Ratapop #1 (février 00): Suede, Superflu, Tahiti 80…     

Disponible 
 
 Ratapop #2 (avril 00): Venus, Calc vs. Pull, Playdoh, Les Disques Mange-Tout... 

Disponible 
 

Ratapop #3 (mai 00): Eels, Katerine, Summer Factory, Laïka, Gus Gus, Nestor Is Bianca… 
 Disponible 
 
 Ratapop #5 (juin 00): Autour de Lucie, Joseph Arthur, Herman Düne, Kim… 
 Sortie début juin 00 
 
Ce fanzine est gratuit, seuls les frais de port sont à la charge du lecteur: 
 

 Tarif rapide Tarif lent 
1 numéro 4F50 3F50 
2 numéros 6F70 4F20 
3 numéros 11F50 8F00 

 
Il suffit donc d’envoyer une enveloppe format A5 correctement timbrée à vos noms et adresses pour 
obtenir le / les numéro(s) qui vous intéressent. 



 
 


