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EDITO 
 

e retard de trois semaines dans la livraison de ce cinquième 
numéro de Ratapop est dû au fait que nous ayons tenté de faire au 
mieux pour vous proposer un numéro qui passerait dignement 
l'été. Soulevez le Ratapop quinze fois de chaque main tous les 
jours et vous aurez des biceps à faire pleurer les abonnés du 
Men's Health. Pendant les canicules, vous découvrirez en quoi 

porter un Ratapop sur la tête protège des insolations et filtre les maléfiques rayons UV, accélérateurs de 
vieillissement. Ratapop, c'est frais, et c'est déjà pas mal. De plus, ce fanzine gardera votre haleine fraîche 
lors de vos discussions musicales avec vos amis. Parlez-en à votre dentiste. Pour finir avec ce recueil 
magique et ces petits miracles, n'hésitez pas à créer vos propres T-Shirts Ratapop et à hurler dans les rues 
"Pop has freed us!!". 

Ce qui n'était au départ qu'un projet étudiant nous a menés pendant un an à rencontrer des artistes 
que l'on appréciait musicalement, à éclaircir nos points de vue sur la vie de ces artistes, sur leur milieu 
aussi. La fin de ce projet étudiant ne marque pas la fin de Ratapop, car nous allons continuer notre aventure 
à la rentrée, avec quelques modifications certainement. Cette fin de projet s'accompagne d'une 
collaboration plus étroite avec RCV. Nous sommes ravis de cette collaboration aboutie car ce sont les 
premiers à nous avoir fait confiance, à avoir cru en notre projet et à nous avoir aidés dès le départ. Nous les 
remercions donc vivement, ainsi que les artistes et groupes qui ont bien voulu passer un petit moment avec 
nous. 
 

David et Stéphane. 
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Stéphane (le) "Sparadrap" (ça) COLLE 
4-16, Rue du Barbier Maes 
Résidence Liberté-République 
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sparadrap@netcourrier.com 

David CHAMLA 
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INTERVIEW KIM / MK LABEL 
 
Depuis pas mal d’années, Kim se pose en véritable activiste de la scène indie-pop folk hip-hop 

électro… bordelaise. De nombreux albums, encore plus de singles, le label MK… Il était temps de rendre 
hommage à ce jeune et humble artiste, compositeur prolifique qui a les pieds sur terre. 
 
Tu as commencé à partir de 14 ans à peu près, 
tu faisais de la batterie… 
Exactement, oui. 
…Et donc tu as commencé en jouant avec 
Marie et c’était "Kim et Marie". L’influence 
primordiale c’était Stereolab. D’où t’est venue 
la passion de la musique? 
Elle a du venir de Cure, puisque c’est mon 
groupe préféré. Ensuite il y a eu l’idée de faire un 
groupe avec une fille pour faire comme My 
Bloody Valentine, donc j’ai fait Kim et Marie et 
ensuite quand j’ai trouvé que je pouvais chanter à 
sa place, je l’ai virée. Tout simplement. 
 
L’idée de créer ton label s’est faite 
rapidement? 
Non, ça s’est fait quand je venais de sortir le 
troisième album. Au début j’ai fait le label pour 
sortir l’album d’une fille qui s’appelle Peggy, 
donc j’ai sorti son disque sur MK Label. 
C’était la première référence? 
Il y avait eu juste un 45 avant. J’ai donc fait Dixie 
Gift, l’album de Peggy. Et ensuite, je venais de 
sortir trois albums et je ne trouvais pas de label 
pour sortir le quatrième, donc j’ai sorti le 
quatrième seul. Après, le creux de la vague est 
passé et j’ai trouvé d’autres labels. 
Et les trois premiers albums alors? 
 Le premier est sorti sur Karina Square / 
Sémantic, le deuxième sur PepperPlane, un label 
qui fait maintenant de la techno, le troisième sur 
Nemo Records. 
Pour trouver les labels, tu faisais comment? 
Je fais toujours pareil, j’envoie une cassette. 
 
Le principe c’est: tu crées ta musique, tu la 
joues, tu l’enregistres puis tu la sors sur ton 
label. C’est un besoin de tout contrôler, ou ça 
s’est fait comme ça et tu as gardé cette 
habitude? 
Je ne sors pas beaucoup de mes disques sur mon 
label. Ca ne s’est fait que trois fois en tout car je 
n’avais pas d’autre moyen. Je préfère faire sur 
d’autres labels que le mien, ce que j’ai fait à 80% 
quand même. Et, en général, si je suis tout seul, 
c’est pour tout contrôler, même si des fois je fais 
venir des intervenants et ça va se faire encore 
plus. 

C’est à ce moment-là que tu as commencé à 
faire des grosses premières parties avec 
Carmine, Dominique A, ou encore Yo La 
Tengo? Que ça a commencé à "marcher"? 
Non, en fait, au tout début ça a tout de suite 
marché. Mais c’était différent à l’époque car il 
n’y avait pas beaucoup de groupes en France 
donc très vite je me chopais des trucs 
qu’aujourd’hui je n’arrive même plus à me 
choper. Des supers premières parties. J’ai 
commencé sur Sémantic, maintenant je suis 
distribué par Tripsichord, c’est très bien quand 
même mais avant j’étais à côté de Pavement sur 
le catalogue, c’est différent.  
 
Quel souvenir gardes-tu d’avoir joué avec 
Carmine? 
J’ai fait plusieurs premières parties, j’ai plus ou 
moins suivi une tournée. J’étais fan de Carmine à 
l’époque de Kim et Marie, j’ai fait leurs 
premières parties avec Kim et Marie. Je me suis 
retrouvé sur leur label, à être enregistré par eux, à 
jouer en première partie et à même jouer avec 
eux. Je faisais de la basse avec eux et j’étais ravi. 
C’est un super souvenir. Après, ils se sont séparés 
et c’était un moins bon souvenir. 
 
Deux disques de toi viennent de sortir, Folk 
Organ qui est sur… 
Oval, c’est le label de deux membres de Nuer. 
Et sur Mobile, le nouvel album… 
Metallic Sane. Folk Organ, qui est sorti il y a 6 
mois, est mon premier disque instrumental avec 
une face à la guitare et une à l’orgue. Metallic 
Sane est la suite d’un autre album qui s’appelle 
Melodic Sane, où il  n’y a que de la guitare et du 
chant. Un album de ballades. 
 
Ce qui est étonnant, c’est la fréquence à 
laquelle tu as sorti tous ces disques. C’est pour 
garder la trace de ce que tu fais, ou ce sont des 
choses qui selon toi méritent en quelque sorte 
d’être écoutées par plus de gens? 
La notion de mérite, j’en sais rien, mais faire un 
disque fait énormément progresser. Le fait qu’il 
soit dans le bac permet d’assumer les erreurs et 
les réussites. Lorsque j’ai un disque dans le bac je 
progresse comme ce n’est pas permis. Je me dis:  



INTERVIEW KIM / MK LABEL 
 
« ça je l’ai bien fait, ça je ne l’ai pas bien fait, j’ai 
honte de tel truc, je suis fier de tel autre… » et 
après je me dis que ce n’est pas à moi de faire le 
choix, c’est aux auditeurs potentiels, donc je ne 
me permets pas de faire le tri, je sors un 
maximum de choses. Etant donné que, ça tombe 
bien, j’enregistre beaucoup de choses, très 
différentes, je ne m’en prive pas. Et comme il y a 
des labels pour me les sortir, je vais encore moins 
m’en priver. Et surtout 
comme je suis sur des 
labels indépendants et 
donc pas signé par une 
major ou un plan qui 
voudrait, pour des raisons 
commerciales, que je sorte 
un disque tous les deux 
ans, parce qu’il faut 
peaufiner au niveau de la 
production et qu’il faut au 
moins deux ans pour qu’il 
vive. Moi je suis sur des 
indépendants et du coup, 
quand je sors un disque sur 
un label indépendant, deux 
mois après il est oublié 
alors pourquoi ne pas en 
sortir un autre au bout de 
deux mois? 
 
A cause de ta fréquence de travail aussi, si tu 
étais sur une major il faudrait faire de la 
promotion et tourner… 
Oui, il faudrait tourner et pour faire vivre un 
disque, il faut surtout pas en sortir un six mois 
après sinon on le tue dans l’œuf et ça j’en suis 
bien conscient. Si je sors un disque juste après, je 
tue l’autre et une major n’aimerait peut-être pas, 
ou elle aimerait bien… Enfin je ne sais pas, il 
faudrait trouver différentes façons de sortir un 
disque. C’est un peu ce que je fais avec mes 
disques. Il y en a que je ne sors qu’en vinyle, 
d’autres qu’en cd. Ceux qui ne sont qu’en cd sont 
censés être de plus grosses sorties qui vont tenir 
plus longtemps et les plus petites sorties en vinyle 
c’est des trucs plus difficiles d’accès donc qu’on 
peut plus facilement arrêter d’écouter tous les 
deux mois. Mais évidemment si demain je sortais 
un disque sur lequel j’ai travaillé 6 ans… Par 
exemple pour RadioDub, il n’y a pas de disque 
qui soit sorti pendant un an après. Ce n’était pas  
 

 
réellement un break mais il s’agissait d’un double 
album avec trente chansons et je me suis dit que 
si jamais il y avait quelqu’un qui l’appréciait 
vraiment, ce ne serait pas lui faire plaisir que de 
lui couper les jambes et de sortir tout de suite 
autre chose. Donc j’ai attendu un an. 
 
Tu as aidé Pull à sortir de l’anonymat en 
sortant leur album en vinyle à 100 

exemplaires. Ca venait 
d’une passion pour leur 
musique ou simplement 
un coup de main pour 
des copains? 
Je n’aidais pas le groupe. 
Je n’appelle pas ça aider 
le groupe, parce que leur 
musique, je la trouvais 
excellente; il n’y avait 
aucun label qui 
s’intéressait à eux, je 
trouvais cela anormal 
donc j’ai sorti 100 
exemplaires du premier 
album de Pull sur MK 
Label et je me suis 
débrouillé pour que le 
disque soit entendu. Et 

finalement ça leur a servi parce qu’ils ont trouvé 
Aliénor et que maintenant pour eux, c’est lancé. 
C’est vrai que c’est des copains mais ce n’est pas 
pour ça que je l’ai fait, je trouvais que leur disque 
était excellent, leurs chansons excellentes… Il 
fallait que quelqu’un se décide alors je me suis 
décidé. 
 
Ton label, tu le vois comme un marchepied 
pour aider les groupes à sortir de l’anonymat? 
Tu n’envisages pas de suivre un groupe? 
Non, suivre un groupe ça ne m’intéresse pas trop 
parce que je ne peux pas me permettre et ce ne 
serait pas un cadeau pour le groupe, parce que je 
n’ai pas assez de relations avec les presses, trucs 
et machins pour me permettre qu’un groupe 
explose vraiment. Par contre, quand des fois il y a 
des groupes qui n’arrivent pas à trouver de label 
tout de suite, moi je flashe dessus eh bien ça peut 
permettre de les "lancer"… peut-être. L’album de 
Peggy, je me suis dit « il est très bien », personne 
ne voulait le sortir, l’album de Pull, ça a été 
pareil. Le deuxième Dave’s Infusion qui vient de  
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sortir sur MK Label, il fallait que quelqu’un le 
sorte, je l’ai fait. Il faut que j’aie un coup de 
cœur. Là je n’en ai pas en ce moment. Et il faut 
que je me sente concerné musicalement, c’est-à-
dire que si le groupe est beaucoup trop bien pour 
MK Label et bien je ne le sors pas, à ce moment-
là je me débrouille pour le faire écouter à des 
gens que je connais, par exemple qui ont des 
labels plutôt que de le sortir… Parce que ce n’est 
pas forcément un service pour un groupe que de 
sortir un disque sur MK Label car c’est une toute 
petite structure, qui n’a pas assez d’envergure 
pour réellement aider le groupe. 
 
Tout à l’heure on parlait de Stereolab. 
Aujourd’hui les influences ont beaucoup 
changé. Il y a eu ce 45 tours reggae, et 
aujourd’hui une musique plus folk. Et en 
concert tu fais des vieux morceaux, des 
nouveaux. Tu suis ce que t’écoutes? 
Quand j’aime bien un truc ça doit m’influencer 
mais je ne fais pas réellement gaffe. Mais je ne 
m’empêche pas du tout de faire un style de 
musique quand il me branche. Mais c’est vrai que 
là j’ai eu une période folk, qui s’arrête 
probablement, parce que j’ai envie de faire du 
rock maintenant. Et j’ai enregistré pas mal de 
chansons ces derniers temps pour un album très 
très rock à mon avis, très rock américain et 
d’ailleurs ce côté rock américain que j’ai depuis 
pas mal d’années devrait s’arrêter et je devrais 
passer à quelque chose de plus anglais. Parce que 
j’en ai un peu marre de faire du sous-Sebadoh des 
fois. 
 
Pour l’instant tu travailles toujours avec les 
mêmes instruments. Tu n’as pas envie de 
travailler avec un orchestre à cordes par 
exemple, avec plus de musiciens? 
Si, j’y ai pensé mais il a fallu que j’attende 
d’avoir les chansons pour parce que je ne suis pas 
du genre à me forcer. Depuis des années ça me 
branche de faire des trucs avec des orchestre et 
puis ça ne coûte pas forcément de l’argent. J’ai 
une dizaine de copains qui jouent des instruments 
à cordes. Demain je peux monter un orchestre 
dans ma chambre si je veux, il n’y a pas de 
problème. Simplement si je l’avais fait juste pour 
la frime, ça aurait été débile. Souvent j’ai voulu 
le faire et je me suis rendu compte au dernier 
moment que les chansons ne s’y prêtaient pas 
alors que c’était pas la peine de frimer et du coup  

 
je ne l’ai pas fait. Maintenant, dans l’avenir, je le 
ferai bien. Si je ne l’ai pas fait ce n’est pas parce 
que je n’en ai pas envie c’est parce que des fois, 
entre l’envie et puis réellement, ce que 
nécessitaient les chansons… Je me suis dit que 
c’était peut-être un peu superflu. Je le ferai 
sûrement à l’avenir mais pour cela il faut que les 
chansons tiennent le coup. Peut-être que les 
prochaines tiendront suffisamment le coup pour 
qu’il y ait violons, etc… D’ailleurs ça a 
commencé. 
 
Pour en revenir à ta popularité, ça fait des 
années que tu fais des disques, des concerts, et 
que, quand tu as de la presse, elle est toujours 
très favorable. Ce qui m’a étonné c’est que tu 
ne sortes jamais un disque sur un label 
indépendant plus important et distribué. 
L’occasion ne s’est jamais présentée ou c’est 
un choix pour travailler, comme tu le disais 
tout à l’heure, à ton rythme? 
Non, uniquement parce que l’occasion ne s’est 
pas présentée. 
 
Il est étonnant que tu ne réussisses pas à avoir 
une côte nationale, qu’on parle de toi souvent 
mais jamais quelque chose d’important qui te 
permette de te faire connaître… 
Ben, c’est uniquement parce que je ne le mérite 
pas, tout simplement. J’envoie des démos tout le 
temps, je trouve des labels souvent, qui me 
sortent mes trucs. J’ai jamais fait une censure en 
n’envoyant pas à tel label, parce qu’il est trop 
gros. Je ne suis pas du genre à ça. Ca fait des 
années que je le fais. Si cette occasion ne s’est 
pas présentée, c'est uniquement parce que les 
chansons n’étaient pas assez bien pour ça. Et 
avec le recul, je vois que, effectivement, les 
chansons que j’ai envoyées, ne serait-ce qu’il y a 
un an et demi, ne méritaient pas mieux que le 
format sur lequel elles sont sorties, et les articles 
que j’ai eu étaient très bons mais ça n’a pas été 
non plus des couvertures. Je mérite exactement ce 
que j’ai. 
Tu n’as donc aucun regret? 
C’est même pire que n’avoir aucun regret. Je suis 
hyper content parce que, non seulement je n’ai 
pas moins que ce que je devrais avoir, mais je 
n’ai pas plus non plus. C’est hyper juste en fait. 
Quand un disque n’est pas extra, on n’en parle 
pas plus que ça dans la presse, quand un est un  
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peu meilleur, on en parle davantage. Quand un 
est bon, il se vend bien, quand un est moins bien, 
il se vend moins bien. Le mythe de l’artiste 
maudit, je n’y crois pas du tout et quant au fait de 
sortir sur de petits labels, c’est parce que eux me 
l’ont proposé et que j’ai trouvé ça très gentil de 
leur part donc je l’ai fait. Mais si j’avais pu sortir 
un disque à un milliard, voire 46 milliards 
d’exemplaires, je l’aurais fait, parce que quand 
on fait de la pop music, dire qu’on veut être 
écouté que par très peu de gens et se la jouer 
élitiste, je trouve cela très hypocrite. La pop 
music c’est une musique populaire, donc elle se 
doit d’être écouté le plus possible. J’ai toujours 
tout fait pour cela, si ça ne s’est pas fait c’est 
parce que ça ne le méritait pas. 
 
Tu as des projets à long terme, pour le label ou 
la musique? 
Le label, pas trop, parce que je vais le mettre en 
veilleuse pour avoir plus de temps pour faire des 
chansons parce qu’en 1997-1998 je me suis 
vachement occupé du label et j’ai enregistré 70% 
de chansons de moins que d’habitude. Du coup 
j’en ai plein de côté, pas enregistrées, juste mises 
sur une cassette vite fait et il faut rattraper le 
temps perdu, donc hors de question de m’occuper 
de MK Label pour l’instant. Normalement, il y 
aura un album assez rock qui devrait sortir vers 
septembre - octobre… 
Une idée de label? 
J’ai une idée mais ce n’est pas sûr du tout pour 
l’instant donc je ne peux pas trop en parler. Et 
ensuite une tournée dans la foulée. Comme, à 
mon avis, ce sera un album « gros », je veux dire 
plus important que les autres, il y aura après une 
période où je laisserai les gens l’écouter, comme 
pour RadioDub, peut-être pas aussi longtemps, 
peut-être qu’au bout de six mois j’en sortirai un 
autre, mais j’ai vraiment envie qu’on l’écoute car 
j’y ai passé vachement de temps et ce serait un 
album rock et hyper direct. Je me suis concentré 
beaucoup plus sur les chansons, le rythme, les 
harmonies, les accords… Essayer d’aller à 
l’essentiel, à l’énergie. Je trouvais que mes  
 

 
disques manquaient d’énergie. Alors j’ai fait en 
sorte que ce soit plus énergique, enfin bref, je me 
suis démerdé pour que ça soit mieux que 
RadioDub. Maintenant, il n’y aura pas de 
morceaux disco, reggae, ce sera que du rock. 
Mais sur scène je peux garantir que ça aura 
sacrément la pêche. On a déjà testé les morceaux 
sur scène, avec le batteur et le bassiste qui 
m’accompagnent, et ils envoient bien plus que 
par le passé. Peut-être que le disque paiera moins 
de mine parce qu’on est à l’heure de l’éclectisme, 
et un disque où il n’y a pas de mélange de hip-
hop, de folk et de bordel, ça fait chier tout le 
monde. Mais un disque éclectique, je l’ai déjà fait 
avec RadioDub, il est même archi-éclectique, et 
là je voulais un disque hyper énergique. Et puis il 
y aura aussi des petits 45 tours, probablement un 
ou deux. 
 
La musique, tu espères en vivre à long terme? 
C’est ce que je vais faire probablement pendant 
longtemps. Si j’arrête, ça ne me dérangera pas, 
j’ai déjà arrêté. Par contre, je n’arrêterais jamais 
d’en écouter. Ma passion ce sera d’écouter de la 
musique. Si ça continue à ce rythme-là, il est 
évident que pendant pas mal d’années encore je 
vais en faire plusieurs heures par jour et ne 
penser qu’à ça. Par contre en vivre, ce n’est pas le 
truc auquel je réfléchis, si ça m’arrive tant mieux. 
Ce que je voudrais, c’est avoir le temps d’en 
faire. Je pense que pendant encore 10 bonnes 
années, je vais me débrouiller pour aménager 
mon temps pour faire de la musique. Maintenant 
vivre de ça, pourquoi pas? Surtout, pouvoir en 
faire. Il y a cette phrase de Leonard Cohen qui 
disait: « J’ai eu la chance de vivre en faisant des 
chansons, et non pas de faire des chansons pour 
vivre ». Non pas vivre de ça mais vivre pour ça. 
C’est un peu cucul comme phrase, vivre pour 
ça… Non, vivre pour d’autres choses aussi, le 
McDo, le flipper, tout ce qu’on veut. Mais avoir 
du temps pour ça. Parce que s’est vraiment hyper 
bien d’en faire. Je recommande à tout le monde 
d’en faire d’ailleurs. 
 
 

Interview Stéphane 
Bordeaux, Zoobizarre, 17.04.00 

 



INTERVIEW HERMAN DÜNE 
 
Sur la foi de leur excellent premier album Turn Off The Lights sur le sonique label parisien 

Prohibited, nous avons rencontré David-Ivar Herman Düne (guitare, chant) lors du concert d’Herman 
Düne au Jimmy à Bordeaux alors que le groupe faisait la première partie de Two Dollar Guitar. Nous 
avons alors découvert un groupe capable de développer d’impressionnantes atmosphères intimistes avant 
de terminer son concert sur un « meateater, cocksucker » fédérateur. News de dernière heure, Herman 
Düne vient d’enregistrer avec Flóp des reprises de Robert Wyatt et sera en studio pour enregistrer un 
nouvel album (pour un autre label) lorsque ces lignes paraîtront. 

 
Par rapport à vos origines suédoises, y a-t-il 
des choses que l’on puisse retrouver dans 
votre musique? 
Oui, bien sûr. Mais ce qu’on a surtout conservé et 
qui nous revient souvent, c’est l’endroit d’où l’on 
vient, des collines, des ruisseaux, des paysages. 
 
Quand vous parcouriez l’Europe, où jouiez-
vous? 
Un peu partout, essentiellement dans des scènes 
ouvertes. 
Dans votre musique, on retrouve d’autres 
éléments que le folk américain: le folk 
arménien. 
En fait, mon frère et moi sommes juifs et nous 
avons toujours écouté de la musique 
traditionnelle, qui a ce côté folk. Mais il est vrai 
qu’il y a des choses arméniennes que nous avons 
écoutées qui ressemblent à de la musique 
traditionnelle juive. 
 
Pourquoi avoir enregistré Turn Off The Lights 
en prise directe, live, et seulement en deux 
jours? 
Nous avons toujours fait comme ça depuis le 
début. Pour nous, c’est très important de jouer 
live. En deux jours, car on aime garder les prises 
directes, pour saisir l’instant quand on enregistre, 
comme ça les disques sonnent. On aime trop 
contrôler le son pour travailler autrement. 
Pourquoi faites-vous brûler des bougies sur 
scène? 
La première chanson que nous ayons jouée ce 
soir s’appelle Candle et ça se passe en Hollande. 
Et puis c’est parce que parfois on joue dans des 
lieux où je suis gêné par la puissance des 
projecteurs, d’autres fois on joue dans des 
endroits noirs, où on ne voit rien. 
 
Comment avez-vous choisi l’ordre des 
morceaux sur l’album? 
C’est simplement l’ordre dans lequel on a 
enregistré les morceaux. 
Etaient-ce de vieux morceaux? 
 

 
Non, c’étaient ceux qu’on jouait en concert juste 
avant. Et on joue toujours en concert ce qu’on 
joue entre nous. 
 
Vous avez une manière très particulière de 
jouer, guitares comme batterie. 
En fait, nous avons des liens très forts qui nous 
unissent. Nous sommes deux frères et nous 
jouons depuis longtemps avec Omé (batterie), qui 
est un ami de longue date. On joue beaucoup 
ensemble et comme on se connaît bien, on 
improvise beaucoup tous ensemble, et aussi en 
concert. 
 
Il y a ce morceau gai sur l’album, Shakespeare 
and North Hoyne… 
Oui, tu as raison. Moi aussi je le trouve très gai. 
C’est un morceau que j’ai composé à Chicago. Je 
marchais dans la rue et le rythme m’est venu 
directement comme ça, le rythme du Nord de 
Chicago. Ca m’est venu comme ça. 



INTERVIEW HERMAN DÜNE 
 
Avant d’être signés sur Prohibited, qu’aviez-
vous sorti? 
Essentiellement des 45 tours. 
Sur le catalogue de Prohibited, vous êtes un 
peu à part. Comment avez-vous "atterri" là? 
En fait, c’est grâce à Yann Drake, l’un des (cinq) 
animateurs de l’émission Songs of Praise (Radio 
Aligre) qui nous adore et qui nous a programmés 
dans un festival Prohibited. Il n’y avait que des 
groupes de musiques expérimentales. Les  

 
dirigeants du label ont aimé le concert et ils nous 
ont signé, tout simplement. 
 
Vous aimez faire des premières parties. Quelle 
serait la première partie idéale pour Herman 
Düne? 
Eh bien, Two Dollar Guitar, ils sont super cools. 
En plus, Steve Shelley est très fort en blagues. 
Cat Power, c’était génial. On adore ce qu’elle 
fait… Nick Drake, ça aurait été fantastique…
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 Le merveilleux Buildings And Grounds, dont nous vous avons déjà parlé, et les articles élogieux (et 
mérités) qu’il aura suscité ont permis au groupe d’obtenir une certaine renommée dans notre belle 
contrée. Leur programmation en première partie de Daran au Splendid nous aura quelque peu étonnés, 
mais nous aura au moins permis de rencontrer la joyeuse troupe libérée par la pop et de nous entretenir 
avec Tony Goddess lors d’une interview chantante et colorée. 
 
Votre premier album était très doux et 
mélancolique, particulièrement grâce à la voix 
de Shivika. Vouliez-vous lui donner ce son? 
D'une certaine manière, on a été très chanceux au 
premier album; on avait pris la décision 
d'enregistrer l'album par nous-mêmes, mais je ne 
savais pas comment faire tous ces sons. Je 
voulais trouver un son de batterie qui sonne de la 
même manière que lorsque Shivika joue. En 
réalité, l'album est né à partir d'une simple idée 
pour un arrangement. Quand j'avais enregistré 
nos démos, il y avant tant de styles dans notre 
musique! Donc se concentrer sur un seul son, ça 
n'était pas si mal. Pour la mélancolie, je ne sais 
pas… (il réfléchit) C'est le caractère de l'album, 
c'est tout; ça n'était pas mon but de le rendre 
mélancolique. 
Les deux autres albums ont un son beaucoup 
plus dur, mais plus joyeux. C'est ce que vous 
vouliez? 
Pour moi, ce troisième album ressemble 
beaucoup plus au premier: il commence 
doucement, il prend son temps. Avant le 
deuxième, nous avions tourné aux Etats-Unis, au 
Japon, en Europe, pendant un an et demi. Il nous 

restait 4 mois avant de commencer une tournée 
avec les Cardigans: un mois de vacances, un mois 
et demi pour écrire, un mois et demi pour 
enregistrer. On savait qu'on allait tourner, donc 
on s'est dit «faisons un album agréable à jouer sur 
scène, plus fort, plutôt qu'un album moelleux, 
harmonieux». Dans le premier album, il y avait 
trois ou quatre ballades, donc on a ouvert le 
second par "hey hey you say!" (il frappe dans ses 
mains) parce qu'on savait qu'on allait jouer cette 
chanson devant 2000 personnes. Mais pour le 
second album, on a pris notre temps. Il y a peut-
être des chansons que certaines personnes dans le 
groupe n'aiment pas. Par exemple, The Captain of 
the City, ça n'est pas comme ça que Shivika joue 
habituellement de la batterie; elle peut le faire 
(toum toum toum toum), mais… certaines 
personnes aiment cette chanson, donc je devrais 
peut-être me taire! Donc en résumé, le premier 
est venu très naturellement; pour le second, on 
s'est dit «faisons donc un album de samedi soir», 
tu vois, pour se soigner, avant de sortir faire la 
fête, alors que le nouveau et le premier sont 
plutôt des disques de dimanche matin, ils 
commencent doucement… 
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Le son du nouvel album est différent des 
précédents, et c'est encore différent sur scène, 
votre son y est plus dur. Comment se fait-il 
que votre son soit clair sur album et plus dur 
sur scène? 
Parce que je pense qu'à l'arrivée, on a fait ce 
disque pour qu'il fasse plaisir à l'écoute, même s'il 
y a parfois beaucoup d'énergie. Je pense qu'il 
reste agréable, apaisant et intéressant à écouter. 
Beaucoup de groupes ne veulent qu'un son 
"physique". Avoir un gros son, "physique", 
comme je l'ai dit, c'est bien, mais quand tu 
l'écoutes cinq cents fois… Je trouve plus naturel 
d'avoir un gros son sur scène. Quand les gens 
écoutent le disque chez eux, il ne nous voient pas, 
ils n'ont que la musique… donc il faut en faire 
quelque chose qui se développe. En concert, je 
me rends compte que voir les gens est plus 
important que de les entendre jouer. Je pense que 
c'est bien pour un groupe de sonner différemment 
en concert et sur disque: ça permet de modifier 
complètement des chansons en concert. Par 
exemple, pour la tournée française, on joue What 
Am I Supposed to Do? avec un rythme très sixties 
(il chante un couplet). C'est comme Yo La 
Tengo, ils jouent sans arrêt leurs chansons de 
manière différente. C'est plus intéressant pour 
moi en tant que musicien. Vous connaissez Rush? 
C'est mon ancien groupe. 
Non… 
Ah? Ils sont franco-canadiens, ils sont du même 
style que Yes, mais eux ont survécu, ils font 
toujours des albums… Ils sont géants… Je les ai 
vus récemment (c'est mon groupe préféré), mais 
c'est exactement la même chose sur scène et sur 
disque… c'est chiant! 
 
Je trouvais que votre son, ce soir, était plus 
lourd, et vos chansons plus rapides que sur 
disque. Je trouve qu'on peut écouter votre 
album à tout moment de la journée: le matin, 
quand tu as un joli sourire au réveil, et le soir, 
c'est pareil. C'est pour ça que j'ai été surpris 
ce soir, c'est une humeur complètement 
différente. 
Tu pensais qu'on allait faire quelque chose de 
moelleux? 
Oui, tout-à-fait. 
Pour cet album, on s'est dit «faisons un album au 
son doux et moelleux». La façon dont travaille le 
groupe est la suivante: en général, je mets l'idée 
de base sur papier, et les membres du groupe 
viennent chez moi, puis on organise une réunion  

 
démocratique. Je joue une mélodie, Shivika dit 
«ça me plaît, laisse-moi voir si je peux mettre une 
voix là-dessus». J'en joue une autre, personne 
n'accroche. Ca se passe comme-ça. Et on procède 
de cette manière, jusqu'à ce qu'on ait un album... 
Mais avant tout cela, on décide de la tonalité que 
devra avoir l'album: doux, moelleux, soyeux, 
jazzy, etc… On a besoin de rock, donc la moitié 
de l'album (Girl, Far From an Answer, I Believe 
in Fate, It's Over Now, …) est comme-ça. A 
chaque album, on change d'endroit pour 
l'enregistrer, ça affecte peut-être aussi notre 
son… 
 
Tu as écrit la majorité des chansons de 
l'album, mais il y a une réelle unité dans le 
groupe, donc comment crées-tu tes chansons? 
J'ai beau donner l'idée de base de chaque 
chanson, il reste quand-même pas mal de choses 
que Shivika modifie. Par exemple, pour Say 
Goodbye, la seule idée que j'avais, c'était (il 
chante) "say goodbye to all your friends", et c'est 
elle qui a écrit les paroles et le reste de la 
mélodie. Et en plus, Keith écrit une chanson pour 
chaque album: My Revolution pour le premier, 
Small Rooms pour le second. Quand le groupe a 
commencé, on était des gens très différents, je 
pensais que je voulais jouer de la musique basée 
sur l'improvisation, et Shivika commençait juste 
de jouer de la batterie. Et en partant de ça, on est 
très vite arrivé à l'expérimentation des sons, 
l'enregistrement de sons, de bruits; on faisait des 
sortes d'expériences à chaque enregistrement. 
Shivika voulait à tout prix apprendre à jouer de la 
batterie, moi j'écoutais Pavement, Ween, des 
groupes dont les manières d'enregistrer étaient 
très intéressantes. On a fini par enregistrer des 
bruits, des sons aléatoires, sur des chansons pop. 
Ce que Shivika et moi avions en commun était la 
pop; le style de Shivika était celui-là, donc j'ai 
écrit des chansons pour ce type particulier de jeu 
de batterie. Personne chez nous n'est parfait, mais 
comme Brian Wilson, on a appris à faire le 
meilleur à partir de ce qu'on avait, c'est à dire la 
voix de Shivika. Je me suis rendu compte, surtout 
sur cet album, que sa voix n'a aucune arête, pas 
d'attaque, donc dès qu'il y a un peu de dureté dans 
nos chansons, ça s'entend tout de suite parce que 
ça contraste avec la douceur de sa voix. Ma voix 
est plus dure, donc je me contente de chanter les 
trucs rock n' roll… Donc peut-être que le son est 
venu naturellement, mais je savais que je devais 
écrire des chansons qui iraient bien au groupe. Je  
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déteste ces groupes où il y a le chanteur d'un côté, 
et la section rythmique d'un autre; un groupe est 
un groupe. 
 
Sur scène, Chris et Donna sont avec vous; ils 
sont là juste pour les concerts ou ils font aussi 
partie du groupe? 
Ils ne sont pas sur le disque, mais ce sont des 
amis. On a tous plus ou moins vécu les uns avec 
les autres à un moment donné; Chris et Keith  
 

 
vivent ensemble aujourd'hui. On a voulu avoir 
plus de sons pour notre tournée; quand leur 
groupe a quelque chose de prévu, ils sont avec 
lui, quand ils n'ont rien de prévu avec, ils 
travaillent avec nous. Pour notre part, on a fait 
trois albums, on a bouclé notre contrat, on ne sait 
pas si on a encore envie de tourner. Si le groupe 
survit, je pense qu'il sera temps de changer un 
petit peu. Mais j'espère bien qu'ils enregistreront 
avec nous… 
 

 

 
Tony Goddess 
(guitare/chant) 

 
Shivika Asthana 
(batterie/chant) 

 
Keith Gendel 
(basse/chant) 

 
Apparemment, ça va mieux pour vous en 
Belgique et en France, comparé au Royaume 
Uni. Comment avez-vous réagi à ça? Vous 
n'êtes pas un petit peu frustrés? 
L'album n'est pas disponible là-bas… Tous nos 
albums ont été signés chez Minty Fresh, à 
Chicago, mais eux le vendent à Pinnacle. En 
France, les gens n'ont pas aimé le deuxième 
album, alors qu'aux Etats-Unis, Hey Hey You Say 
a eu pas mal de succès (sans non plus être un hit): 
MTV passait le clip! Il y a toujours des 
différences. Le label Pinnacle était chargé de la 
distribution pour notre dernier album, mais je 
crois qu'ils ont eu des difficultés, donc la 
distribution hors des Etats-Unis a été difficile, 
voire impossible, comme au Royaume Uni. On 
est allé en Angleterre une fois, c'était pendant la 
vague Oasis/Blur, et je ne pense pas qu'ils 
voulaient entendre de la musique américaine à 
cette époque-là… Mais bon, c'est vrai aussi qu'on 
a tourné avec les Flaming Lips, qui avaient du 
succès chez eux, comme Dinosaur Jr, les Pixies, 
etc… mais bon… notre disque ne se vend pas là-
bas, c'est tout… Ca ne me fait pas grand chose. Je 
n'ai pas envie non plus de tourner aux Etats-Unis. 
Cette tournée m'a vraiment beaucoup plu. C'est si 
agréable, si incroyable… Pour la première fois, je 
me sens serein, ça ne demande pas trop de travail, 

comparé à notre tournée aux U.S.A., où on a fait 
cinq semaines non-stop de concerts complets 
(New York, Chicago, Los Angeles, San 
Francisco, Austin, Mineapolis), mais malgré ça, 
on est sorti de la tournée sans un sous! Parce 
qu'aux U.S.A., on est aussi obligé de faire des 
concerts en Iowa, par exemple. L'Iowa, c'est bien, 
mais c'est loin… Toujours est-il qu'on est assez 
populaire auprès des radios indépendantes, on est 
souvent au Top10 des radios universitaires, et on 
a de bons articles. Mais à moins que l'une des 
cinq grandes sociétés qui contrôlent la télé, la 
musique, le cinéma, les radios, et potentiellement 
Internet te choisisse, il n'y a absolument aucune 
chance que tu sois entendu par tout le monde aux 
U.S.A. Tu peux être Fugazi ou Phish, mais on ne 
l'est pas. Un frère tient une chaîne de télé, un 
autre une maison de disques, un troisième un 
studio de cinéma… tu vois ce que je veux dire? 
Pourquoi s'emmerder? J'aime ce que je fais en ce 
moment… 
 
Quelles sont vos principales influences? Dans 
tes interviews, tu parles souvent de jazz, de 
soul, mais jamais de pop. Tu n'écoutes jamais 
de pop? 
Quand j'écoute du rock ou de la pop, j'ai tendance 
à écouter des choses qui sont assez vieilles,  
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comme… les Beach Boys, par exemple. Tout le 
monde nous parle des Beach Boys, des Beatles, 
c'est agaçant, à force… peut-être qu'on sonne un 
peu comme eux, mais je crois que j'essaie de 
mettre quelque chose d'autre dans notre musique. 
Dans la pop, Fleetwood Mac est mon groupe 
préféré, et les Beach Boys mon groupe préféré de 
tous les temps. J'aime beaucoup Cheap Trick, 
aussi. J'écoute aussi des choses plus modernes… 
par exemple, j'aime bien Genie in a Bottle par 
Christina Aguilera, j'aime bien aussi les 
croisements entre pop et hip-hop/soul. Je me 
considère avant tout comme un musicien. Quand 
je m'assois devant un piano, je joue douze notes 
d'un coup, blanc-noir- blanc-noir- blanc-noir- 
blanc-noir. Et je me rends compte que toutes les 
musiques sont nées de ces douze notes. Donc 
même quand j'écoute Christina Aguilera, 
j'entends aussi ces douze notes. C'est vrai, il y a 
la technologie entre les sixties et aujourd'hui. Je 
n'écoute pas toutes les musiques sixties, j'adore 
Phil Spector, mais si je devais choisir, je 
prendrais la soul: Ottis Redding, Aretha Franklin, 
tout ce qui a été enregistré à Memphis, ou en 
Alabama. 
 
Il y a une chanson un peu particulière dans 
votre discographie: Live by the Water. C'est 
une référence à une chanson sixties 
traditionnelle américaine? Elle sonne comme 
ça, en tous cas, comme une vieille chanson 
américaine. 
Quand je l'ai écrite, je me suis dit que ça 
ressemblait à Hey Mickey, de Toni Basil: (il 
chante et tape dans ses mains) "Oh Mickey, what 
a pity, you don't understand. You take me by the 
heart when you take me by the hand. We've been 
living in this city such a long time…". Et 
j'écoutais le premier disque solo de Paul 
McCartney, et ça faisait: (il chante, sur le même 
air que Hey Mickey) "Lalala, lalala, lo-lo-lovely 
Linda". Donc c'est une mélodie que j'avais dans 
la tête… Pour le deuxième album, j'ai 
effectivement tenté d'écrire mes chansons de telle 
sorte qu'elles aient l'air d'appartenir à une culture. 
Live by the water parle de… la vie près de l'eau, 
et la manière de chanter de Shivika pouvait être 
un peu hawaïenne, ou bien reggae, comme sur 
scène, ou bien encore à la manière de Creedence, 
Screaming Jay Hawkins, vers la fin. Donc à 
l'époque du deuxième disque, je donnais des 
interviews, et tous posaient la même question: 
«Le rock est-il mort?». Tout ça parce que les  

 
maisons de disques disaient que le nouveau truc, 
c'était l'électro, et que l'électro avait tué le rock. 
Parce que le grunge a tué les Guns n' Roses, 
l'électro aurait tué le rock. Et ça me rendait fou, 
parce que la musique est si importante pour moi 
que je trouve que dire d'une musique qu'elle est 
morte est stupide. Par exemple, quand je joue une 
chanson écrite en 1940, quand je regarde une 
peinture des années quarante (j'en ai une chez 
moi), ou quand tu joues un morceau que Mozart a 
écrit, tu as une partie de la culture de cette 
époque dans tes mains, dans ta bouche, et c'est le 
sentiment le plus beau du monde! Les paroles de 
départ de Hey Hey You Say sont "who needs a 
nurse? Who called the hearse?… Who took the 
chance, he wants to dance". Tout le monde disait 
que le rock était mort, donc les dernières paroles 
sont "it's all the same, it's all the same, give us a 
break…", et il y a ce changement de clé indien, 
avec la citare. Donc ça disait que le rock était 
ouvert, et que l'on jouait une chanson qui 
ressemblait à du T-Rex…  Je n'y pouvais rien; 
par exemple, l'avant-dernière chanson était un 
peu "radio", elle devait sonner comme les vielles 
chansons rock qu'on écoutait sur des petits postes 
de radio… Mais je sais qu'il y a pas mal de 
chansons que je ne réécrirais pas aujourd'hui, 
comme Rolling in the Sand, parce qu'elles 
sonnent trop comme de la musique traditionnelle 
américaine; j'aurais voulu qu'elles soient un peu 
plus originales. 
 
My Revolution, Small Rooms et Vertical Lives 
ont été écrites par Keith. Elles tournent toutes 
les trois autour d'un thème, celui de la société. 
Est-ce une sorte de protestation? 
Je ne sais pas… il faudrait lui demander… Keith 
fait partie des gens qui détestent la télévision: il 
la déteste, il refuse de la regarder; il a des 
arguments pour dire que la télévision est un réel 
problème. Je ne peux pas répondre pour lui. Pour 
Vertical Lives, son père est architecte. L'homme 
qui a dit "nous vivons des vies verticales" est 
celui qui a inventé les dômes géodésiques, et 
cette chanson parle de ça. 
Le titre de l'album, Buildings And Grounds, 
vient de Vertical Lives? 
Un peu, oui. L'idée, c'est que quand nous étions à 
l'université, chaque soir après la fermeture, nous 
nettoyions les bâtiments, vidions les poubelles, et 
le nom de ce boulot était "Buildings and 
Grounds". On trouvait ça rigolo de prendre ce 
nom pour un nom d'album, parce que si jamais  
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notre album ne nous rapporte pas d'argent, on 
sera en fait retourné à la case départ… Mais c'est 
peut-être un petit peu arty aussi: les Talking 
Heads parlent beaucoup de la nourriture, des 
bâtiments. La musique possède des structures et 
une base; nous, musiciens, construisons quelque 
chose sur cette base, et ce bâtiment est la pop. 
Chaque artiste contribue à l'agrandissement de ce 
bâtiment… 
 
Je voudrais savoir si tu es ou as été un fan des 
Cure, parce que la batterie de What Am I 
Supposed To Do ressemble à Jumping Someone 
Else's Train des Cure, en 1979. 
Le seul album que je connaisse est Standing on 
the Beach, mais je n'ai jamais pensé à cette 
chanson en écrivant… C'est marrant, parce que je 
n'écoute jamais les Feelies, mais notre premier 
album et le premier album des Feelies ont un son 
de batterie très similaire… A cette époque, je 
voulais faire "exploser" ou "imploser" le son de la 
batterie, parce que j'écoutais beaucoup Prince, et 
je n'étais visiblement pas le seul. J'aime bien 
aussi Bauhaus, Joy Division. Les premiers 
groupes que j'aie aimés étaient des groupes de 
heavy-metal et de speed-metal; j'adorais tout ce 
qui était dissonant, et c'est pour ce goût des 
dissonances que j'ai commencé à aimer le jazz, et 
le free-jazz en particulier. Pourtant, plus je 
vieillis, plus j'aime la consonance, j'aime que 
toutes les notes aillent bien ensemble. Je crois 
qu'on aime la dissonance lorsqu'on est jeune à 
cause des confusions diverses: la puberté, ou des 
choses qui y ressemblent. 
 
Je crois qu'il y a eu une bagarre un jour 
quand vous jouiez TV Movies, et que Rolling in 
the Sand est à propos de cette bagarre… vous 
pouvez nous en dire plus? 
En fait, c'était pendant un concert qu'on donnait 
dans un bar, près de l'océan, donc il y avait des 
gens sur le sable. J'avais écrit cette chanson au 
piano et on voulait l'appeler The Saloon, The Bar 
Song. Comme le deuxième album avait 
pratiquement été écrit à une époque on l'on 
tournait beaucoup, nous vies et nos états d'esprit  
 
 
 

 
changeaient beaucoup aussi; beaucoup de nos 
chansons du deuxième album sont donc des 
chansons sur nos concerts, des métaphores sur la 
tournée, ou des anecdotes… En revanche, les 
chansons du dernier album parlent beaucoup plus 
de nos vies, des gens avec qui on passe notre 
temps. 
 
Es-tu sensible à d'autres formes d'art? 
Non, pas vraiment. J'ai bien certaines choses, 
mais bon… Par contre, Keith, Chris et Donna 
peignent, ils adorent les films, mais je ne me 
considère pas comme un individu complet. 
Pendant toute ma vie, je n'ai appris à faire qu'une 
seule chose, et je ne sais faire que ça. Par 
exemple, les maths étaient difficiles pour moi, 
l'histoire m'était difficile, et la seule chose que je 
trouvais facile était de retenir quels disques 
avaient été enregistrés en 1967! Il y a une chose 
que j'ai apprise grâce à nos énormes tournées: je 
regrette vraiment de ne pas avoir fait d'études. A 
l'école, on ne m'a jamais fait apprécier les 
mathématiques, l'histoire, la biologie, on ne me 
parlait que d'être humains sur la Terre. Mais pour 
l'instant, il n'y a que la musique qui compte. 
Pendant l'enregistrement du premier album, je 
vivais avec Keith, Donna, et six autres personnes, 
nous étions à l'université. Il y a une fois où j'avais 
passé une mauvaise nuit dans le sous-sol à 
enregistrer, et le matin, en sortant de la cave, j'ai 
regardé dans les chambres de chacun, et il y avait 
des livres, des tableaux, des CDs, des posters de 
films, des ordinateurs. Prenons les choses 
autrement. Je travaille dans un magasin de 
disques, Shivika et Keith travaillent dans 
l'informatique… c'est différent. 
 
Dernière question: vos projets pour l'avenir? 
Quand on rentrera à la maison, Shivika reprendra 
des cours à la fac, en septembre, donc on 
reviendra peut-être en Europe pour des festivals 
d'été. Dans tous les cas, je crois qu'il est temps 
que les choses changent: je veux vivre de mon 
métier de musicien, mais pas Keith ni Shivika. Ils 
peuvent sortir de la tournée et revenir à leur 
boulot habituel, pas moi. Donc enregistrer des 
nouvelles chansons, sûrement, mais il y a un gros 
point d'interrogation sur la tournée… 
 

Interview Fred & Stéphane 
Lille, Splendid, 20.05.00 
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Retour en grande forme et en grandes pompes d’Autour de Lucie qui, dans une véritable rupture 
face à leur passé gentillet (L’Echappée Belle) ou plus électrique (Immobile), ont avec leur nouvel opus, 
Faux Mouvement, talentueusement croisé des boucles électroniques, des violons incroyables (Je Reviens) 
et des chants plus simples voire absents (le phrasé de Sans Commentaire), et où ne réapparaissent que 
rarement les fantômes du passé (Les Contradictions). Entretien avec le guitariste de cette entreprenante 
structure, Jean-Pierre Ensuque. 
 
 
 

 Je Reviens 
 
 
Pour votre deuxième album, Immobile, on a eu 
l’impression que vous vouliez détruire l’image 
un peu trop lisse du groupe; on a aussi senti 
une rupture dans la musique par rapport au 
premier album. Etait-ce une réaction ou une 
évolution naturelle? 
C’est venu au fil de la tournée du premier album, 
je pense. On en avait un peu ras-le-bol de lire 
dans les journaux qu’on était un groupe ligne 
claire, un groupe « poppissime », etc.. Ce qui ne 
reflétait pas du tout notre réalité en concert à 
l’époque. C’était effectivement un peu énervant. 
Mais de là à ce que ce soit après un moteur pour 
l’enregistrement du disque, pas vraiment. On n’y 
pense pas vraiment quand on enregistre. 
Effectivement, ça nous a énervé plusieurs fois. 
On s’est peut-être obligé à forcer le trait. 
 
Il y a beaucoup de titres de vos chansons ou 
albums qui évoquent soit le mouvement, soit 
l’absence de mouvement. A ce sujet, le plus 
frappant était le deuxième album intitulé 
Immobile alors que les photos étaient prises 
dans un train. Est-ce pour vous le signe d’une 
évolution musicale constante? 
Je ne sais pas. C’est juste des clins d’œil. C’est 
vrai que Valérie, dans ses textes, fait souvent 
allusion à des choses relatives au corps mais ce 

sont juste des clins d’œil, il ne faut pas aller 
chercher un sens caché. 
Après le succès d’Immobile, dans quel état 
d’esprit étiez-vous avant d’enregistrer Faux 
Mouvement? 
On a décidé de prendre du temps pour faire cet 
album, alors que les maquettes d’Immobile 
avaient été faites en deux mois. On était sur la 
route et notre manager nous a dit: «Il faudrait 
faire un deuxième album, ça commence à 
tarder…». Et l’album a été maquetté dans la 
précipitation et on ne voulait pas reproduire cela. 
Donc on s’est installé. On a décidé de prendre le 
temps pour faire le disque et de s’installer dans 
un studio pour travailler précisément, de faire des 
maquettes abouties. 
 
Avant, justement, n’aviez-vous pas 
l’impression que « le cours des choses vous 
échappait »? 
C’est vrai que quand tu te lances avec des 
machines à faire des maquettes tout seul, ça a 
plus à voir avec du contrôle. Il y a un gain de 
contrôle par rapport à un groupe à guitares qui 
met ses chansons sur un quatre pistes, comme ça. 
On a vraiment acquis une conscience sonore, 
parce qu’on pouvait non seulement jouer sur les 
mélodies, les harmonies, mais aussi sur le 
vocabulaire sonore. 

 
 

Lent 
 
 
En restant aussi longtemps en studio, vous 
n’aviez pas peur de vous égarer? 
C’était un home studio. Donc la durée 
d’enregistrement de l’album a finalement été plus 
courte que sur le précédent. C’était un studio, 
mais sans la pression de la montre qui tourne… 
On est passé par des moments un peu bizarres, de 

flottement, parce qu’il a fallu qu’on trouve une 
méthode pour fonctionner à plusieurs avec des 
machines. Quand on travaille avec des machines, 
on passe plus de temps à écouter sa musique qu’à 
la faire. Au début cela nous a un peu perturbé je 
pense, mais ça s’est vite résolu. 
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Sur le dernier album, il y a une profusion de 
tout ce qui est électronique et, en même temps, 
d’instruments à cordes et à vent… 
C’est clair qu’on s’est un peu lâché. On a laissé 
cours aux desiderata de chacun et donc c’est parti 
un peu comme ça dans tous les sens. On ne s’est 
pas censuré sur les formats des morceaux et sur 
les structures… On a un peu la paranoïa de citer 
des noms mais l’éventail de ce qu’on écoute est 
beaucoup plus grand. Pour moi, avant, il y avait 
la bonne et la mauvaise musique, celle que 
j’aimais écouter et celle que je n’aimais pas 
écouter. Depuis quelques années, j’attribue à la 
musique des fonctions. Selon les circonstances. 
Ce qu’on écoute est devenu multiple. C’est le 
grand écart entre, pour Fabrice, la comédie 
musicale des années 50, de Mary Poppins à Nine  
 
 

 
Inch Nails… Citer des noms, ce serait réducteur. 
Dans nos influences, on s’est aussi affiné, on est 
plus prudent pour les intégrer dans notre système 
propre, parce qu’on est indubitablement des 
éponges. On n’invente pas grand chose 
finalement (il rit). 
 
Ce nouvel album a donc été plus difficile à 
concevoir… 
Plus difficile, je ne sais pas. De toutes façons, la 
mémoire trie. J’ai assez peu de souvenirs de 
l’enregistrement précédent donc je n’en ai gardé 
que les bons moments. Faudrait que je m’allonge 
sur le divan… Cela a été plus difficile car on a 
été plus exigeants avec nous-mêmes. On a 
plusieurs fois fait plusieurs versions du même 
morceau, parce qu’on n'était pas contents. Avant 
on se contentait souvent du premier jet. 

 
 

Corps Etrangers 
 

 
Comment se passe l’adaptation sur scène? 
N’est-ce pas trop difficile? 
C’est assez compliqué mais c’est aussi excitant, 
après un an de travail sur ce disque, et il a fallu 
trouver des solutions car il y avait des questions 
qu’on ne s’était pas posées pendant l’élaboration 
du disque. C’est une reconstruction des 
morceaux. On a décidé de n’utiliser aucune 
séquence. Tout ce qu’on entend est joué. C’est 
parfois acrobatique mais ça marche. 
 
Sur le nouvel album, le chant de Valérie est 
plus proche et plus direct. D’une certaine 
manière, vous avez réappris à travailler? 
Avant, on se posait des questions au niveau du 
songwriting. Il a fallu tout repenser. Si tu colles 
une structure électronique aux anciens morceaux, 
ça ne marche pas du tout. Valérie a du repenser 
sa manière de phraser mélodieusement. En plus, 
on avait vraiment envie de se laisser aller à plus 
d’instrumentaux, d’élargir les formats…  
 
Cette évolution ne s’est-elle pas faite au 
détriment de l’aspect mélodique? 
Je ne pense pas que ce soit au détriment. L’aspect 
mélodique est différent. Ce sont des mélodies 

plus modales, plus proche de la musique 
improvisée, moins structurées, qui se jouent 
moins sur une multitude d’accords, sur des 
couleurs harmoniques différentes dans le même 
morceau. Et puis il faut dire qu’on est tous un peu 
lassés d’une certaine idée mélodique. 
 
A ce sujet, l’expérience de Chanson sans issue 
et du maxi des remixes de DJ Cam et 
Télépopmusik entre autres font parties des 
choses qui vous ont donné envie de faire 
quelque chose de plus électronique? 
Oui, cette envie était déjà là à l’album précédent. 
En studio, on avait commencé à utiliser un 
sampler mais c’était de l’ordre du saupoudrage. 
Mais on n’avait pas remis en question la méthode 
globale. C’était juste pour rajouter des touches. 
Alors que là on est souvent partis des machines. 
 
Les paroles de la Chanson de l’arbre ont été 
écrites par Nicolas Falez. Comment l’avez-
vous découvert?  
On a travaillé ensemble. Ca s’est fait comme ça, 
de façon dialectique. 
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Le Dernier Mot 
 
 

C’est un morceau qui se rapproche beaucoup 
de l’univers de Dominique A… Et depuis 
quelques années en France, depuis le #3 de 
Diabologum, il y a eu Remué de Dominique A 
et Les Créatures et l’Homme à Trois Mains où 
il y a eu d’importantes prises de risques. Ils 
ont tous réussi leur tentative. Cela vous a-t-il 
donné confiance en votre projet? 
Oh, je ne sais pas. Ce qui donne confiance, c’est 
que des gens en dehors du circuit, du mainstream, 
des radios notamment, réussissent à tenir, arrivent 
à durer. C’est ce qui est plutôt rassurant. 
Et puis Autour de Lucie, ce n’est pas récent… 
Voilà, on commence à avoir une histoire. 

Que penses-tu du fait que tout le monde trouve 
ce nouvel album très bon? 
Ce n’est jamais désagréable d’avoir de bons 
papiers dans la presse. Ce serait de mauvaise foi 
que de prétendre le contraire. Mais quand on 
enregistre un disque, ce n’est pas ce qui vient à 
l’esprit. 
Avec ce nouvel album, pensez-vous avoir 
franchi un cap? 
Non. Comment peut-on avoir une vision comme 
ça de soi-même? Ca me semble impossible et 
surtout névrosant. Mais on ne se projette pas dans 
le futur. On pense juste à cette tournée. 
 

Interview Fred & Stéphane 
Lille, Splendid, 01.04.00 

 
 
 

INTERVIEW JOSEPH ARTHUR 
 

Joseph Arthur nous a toujours fascinés. Sa musique intransigeante, dure, profondément humaine a 
ce don de soulever le cœur, d’émouvoir chacun de nous d’une manière très personnelle. L’occasion de 
rencontrer une telle personne ne pouvait nous échapper. Nous espérons surtout que vous ressentirez 
l’intensité d’une telle rencontre, à la suite de laquelle Joseph nous a confié avoir eu droit à l’une des 
interview les plus intelligentes qu’il ait faites. Décidément, nous, on n’oubliera pas. 
 
Ton premier album, Big City Secret, semblait 
être offert à nous: de toi à nous. Avec Come 
From Where I'm From, c'est la direction 
opposée, c'est-à-dire de nous vers toi. 
Pourquoi est-ce que ta relation avec le public a 
changé? 
C'est intéressant, comme question: l'un serait un 
secret, et l'autre une invitation… Je ne sais pas, à 
vrai dire, ça vient de l'inconscient. Je n'y ai 
jamais réellement pensé après la sortie du disque. 
Peut-être que j'ai évolué, que je n'ai plus peur 
d'être exposé, je ne sais pas… Ca n'a rien de 
conscient, dans tous les cas. 
 
Il y a eu une longue pause entre Big City Secret 
et Vacancy. Peux-tu décrire la manière dont a 
évolué ta musique, et comment tu la décrirais 
aujourd'hui? 
C'est difficile de dire comment elle a évolué… 

On peut dire que c'est du folk, mais ce serait 
un peu restrictif… 
Oui, c'est vrai, tout le monde dit «Joseph Arthur 
fait du folk». Je dis «Ouais, OK.», c'est tout. Les 
gens de ma génération ont entendu tant de styles 
de musique : du hip-hop à Nirvana à Bob Dylan, 
en passant par Leonard Cohen… Je crois qu'il n'y 
a plus de limite claire entre les styles; je me sens 
donc encore moins d'un style particulier. Je crois 
que je fais une musique qui est ouverte, et c'est 
tout. Je pense que les différences entre mes trois 
albums résident dans le fait que je contrôle de 
mieux en mieux mon son; je joue la majorité des 
instruments. Le son m'appartient de plus en plus, 
j'ai acquis une confiance en moi suffisante pour 
faire cela. 
 
Est-ce que Vacancy t'a aidé à faire Come To 
Where I'm From? 
Oui, dans un sens, mais pas de la manière 
classique, puisqu'ils ont été écrits au même  
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moment, ainsi qu'un autre album. On avait à peu 
près 40 chansons, c'est pour cela que ça a pris 
tant de temps; on n'arrêtait pas d'enregistrer en 
studio. Donc Vacancy m'a aidé à faire cet album, 
dans la mesure où ce qui n'appartenait pas à cet 
album appartenait à l'autre. Je ressens plus ces 
disques comme un tout qui s'assemble, mais rien 
de ce dernier album ne pourrait figurer dans 
Vacancy ou vice-versa, ça foutrait tout en l'air. 
 
Qu'est-ce que tu attendais de Vacancy? Etait-
ce un mini-LP conceptuel? 
Je pense effectivement qu'il est conceptuel; 
personne n'a jamais dit qu'il l'était, mais je le vois 
personnellement comme ça. Il n'y a aucune 
ambition sur le disque, mais un travail sur la 
matière. Dans un sens, c'est un album calme, 
mais si tu vas vers lui, il peut t'offrir beaucoup; il 
ne viendra pas vers toi. Et il n'y en a eu que 
10000 tirés. Je crois que c'est mon album préféré 
parmi ceux que j'ai faits. C'est aussi une 
invitation, dans un sens: Big City Secret est un 
secret et Vacancy une pièce ouverte. Mais cette 
pièce ressemblerait plus à une chambre de motel, 
où tu passerais juste une ou eux nuits. En 
revanche, Come To Where I'm From est une 
invitation forte. Mais encore une fois, je n'avais 
pas prévu que ça serait comme ça, ça l'est, c'est 
tout. 
 
En studio, comment as-tu appris à te servir 
des machines? Tu utilisais des machines dès 
tes débuts? 
Il n'y a pas tant de machines sur Come To Where 
I'm From… je vois plus ce disque comme un 
disque de musicien, mais avec cette sensibilité 
aux boucles, sans toutefois utiliser des boucles. Je 
n'avais jamais utilisé de machines avant de faire 
la tournée pour Big City Secret. 
 
Tu joues une sorte de musique américaine 
traditionnelle; comment expliques-tu le fait 
que tu sois presque inconnu aux Etats-Unis, et 
que tu aies du succès en Europe? 
Je ne sais pas. C'est bizarre; surtout pour ce 
dernier album, que je trouve beaucoup plus 
américain que les autres albums. Mais ça change 
quand-même aux Etats-Unis: j'ai l'impression que 
les Etats-Unis réagissent maintenant comme la 
France réagissait la dernière fois que je suis venu. 
Je donne plein d'interviews, je bénéficie de 
bonnes chroniques, donc on dirait que la 
vibration a fini par atteindre les Etats-Unis. En  

 
plus, c'est le premier album qui soit sorti chez une 
grande maison de disques aux Etats-Unis, alors 
qu'en France, mes albums ont été sortis chez 
Virgin tout de suite. 
 
Quelles sont tes relations avec Neil Young, Lou 
Reed, Leonard Cohen? Tu te considères 
comme leur fils spirituel? 
Je ne me suis jamais considéré comme tel, mais 
je le suis peut-être… Ce sont des grosses 
influences pour moi, des gens que je respecte 
beaucoup. Donc je le suis potentiellement. C'est 
un gros compliment. 
 
Ce nouvel album est beaucoup plus dur, plus 
sombre; dans quel état d'esprit étais-tu 
lorsque tu l'as enregistré? 
J'ai rencontré beaucoup d'états d'esprit différent, 
puisqu'il a été enregistré sur une période assez 
longue. Dans l'ensemble, c'était une période assez 
difficile. J'étais entrain de passer d'un vieil 
adolescent à un jeune adulte, j'ai 28 ans 
maintenant. Ca a été la transformation de 
quelqu'un d'à peine vingt ans à quelqu'un qui va 
bientôt atteindre la trentaine. Vous avez l'air 
d'avoir un tout petit peu plus de vingt ans… 
Frédéric: 23 ans. 
Stéphane: 21 ans. 
C'est à la fois une période agréable et une période 
difficile… Mais c'est avant tout une période où 
vous êtes plus libre que toute autre période: c'est 
la période où vous pouvez commencer à vous 
prendre en mains tout seul, mais où l'on n'attend 
pas trop de vous non plus… A 25 ans, ça va 
encore, 26, c'est tout juste, mais à 27 ans, on se 
dit qu'il serait peut-être temps d'être plus adulte, 
et une chose bizarre arrive. C'est difficile à 
expliquer… Beaucoup de jeunes meurent à 27 
ans, parce que l'adolescence doit mourir à cet âge, 
et certains prennent ça à la lettre. Mais une partie 
de toi doit mourir, pour qu'une autre puisse 
prendre sa place. C'est une étrange 
transformation. Une fois cette transformation 
passée, tu te sens plus jeune d'un seul coup, alors 
que quelques mois avant, tu avais l'impression 
d'être vieux et d'avoir envie de mourir. Je ne sais 
pas si c'est le cas de tout le monde, mais en tous 
cas, ça a été le mien. Je crois que ce dernier 
album parle pas mal de ça… 
 
Quelle est la place de la peinture dans ta vie? 
C'est une manière complémentaire de 
t'exprimer? 
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Je crois que ça va avec ma musique, et mes 
poèmes… c'est un tout dans mon esprit. Je ne 
comprends pas pourquoi si peu de gens 
pratiquent ça… c'est comme s'ils établissaient 
leur identité grâce à une seule chose… ça me 
semble être une limitation imposée par eux-
mêmes. J'ai l'impression que les gens ont 
tendance à dire «OK, j'ai écrit une chanson folk, 
donc je suis un auteur/compositeur/interprète» et 
à ne penser à rien d'autre, ils s'arrêtent là, et ne se 
disent jamais qu'ils pourraient éventuellement 
peindre, pour voir ce que ça apporte. Je ne veux 
me poser aucune limitation à ce que je dois faire, 
ou ai droit de faire. 
 
Sur Vacancy, tes dessins ont cet aspect bon 
marché, cet esprit lo-fi à la différence de  ceux 
des deux autres albums. Tu essaies de faire des 
dessins qui reflètent la musique du disque? 
Oui. Il y a moins de couleurs dans Vacancy, que 
ce soit sur les dessins ou dans ma musique, alors 
que le dernier est beaucoup plus coloré, plus 
vivant. Encore une fois, je préfère Vacancy. Je ne 
le considère pas comme meilleur, mais il me 
touche beaucoup plus. Come To Where I'm From 
est selon moi mon meilleur album, mais Vacancy 
me touche beaucoup plus, que ce soit au niveau 
de la musique ou des dessins. 
 
Est-ce que tu n'as pas peur de te rendre plus 
faible en te livrant comme tu le fais? Les gens 
peuvent te blesser lorsqu'ils savent beaucoup 
de choses sur toi… 
Peuvent-ils vraiment blesser? Je ne sais pas, 
puisque je n'en ai pas encore fait l'expérience. 
Peut-être que c'est une erreur de le faire, et que je 
vais un jour me retrouver enfermé dans les 
toilettes avec un pistolet sur ma tempe. Je crois 
que ce genre de choses fonctionne avec le 
paradoxe: plus tu te révèles, plus tu deviens 
mystérieux, plus tu es exposé, plus tu deviens  
invincible. Une fois que tu t'es exposé, tu t'en  
 

 
fiches… on est tous pareils, donc lorsque je 
m'expose, je ne fais pas grand chose de plus 
qu'un autre… Pour moi, il y a une vitalité vers 
laquelle je suis tiré; c'est peut-être une bêtise, un 
rêve fou duquel je me réveillerai un jour en me 
disant «Oh mon Dieu, qu'est-ce que j'ai fait?». 
Autant tenter notre chance à chaque occasion, 
sinon, quel intérêt? On ne vit que 70 ans à peu 
près… 
 
Tu as eu une vie particulièrement dure. Te 
sens-tu encore comme un jeune homme 
aujourd'hui? N'as-tu aucun regret? 
Je me sens très jeune aujourd'hui. Il y a un an, je 
me sentais vieux, à tel point que je me demandais 
si je n'allais pas mourir dans les vingt secondes 
qui suivaient. Aujourd'hui, c'est tout le contraire. 
Je sens que je suis au commencement, après la 
fin. 
 
Dans American Beauty, il y a cette phrase: "Il 
y a tellement de beauté dans ce monde que ça 
en est insoutenable". Qu’en penses-tu? 
Je crois que c'est ce qui m'a tiré vers l'envie de 
faire des choses, cette énergie. Je comprends tout 
à fait cette phrase. Il y a une époque où je me 
sentais vraiment comme une vieille femme seule. 
J'essaie de capturer des situations dans l'humanité 
qui me rendent triste et d'écrire dessus. 
 
Comment considères-tu ta vie aujourd'hui? 
Penses-tu enfin pouvoir être heureux? 
C'est un moment très agréable, très excitant: je 
voyage sans arrêt presque partout dans le monde, 
je fais de la musique; j'ai des avenues entières 
devant moi pour m'exprimer et créer. C'est une 
autre sorte de don. Je veux avant tout profiter de 
ce moment, car je sais que ça ne sera pas toujours 
comme-ça. Je veux honorer ce moment et être un 
bon être humain. Je crois réellement que je peux 
être heureux… à un certain niveau… 
 

Interview Fred & Stéphane 
Lille, Zénith, 25.03.00 
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The Death of Quickspace, leur dernier opus, semble avoir quelque peu déçu les admirateurs de ce 
groupe. Ce n’était pas une raison pour nous de louper leur concert à l’Aéronef qu’on savait déjà, pour les 
avoir déjà vu, extraordinaire. Rencontre exclusive avec un groupe décidément peu ordinaire, qui a 
enflammé une salle déjà étouffée par la chaleur extérieure. 
 
Les Faith Healers se sont séparés en 1994. 
Quickspace Supersport a commencé fin 1994 
et a enregistré Quickspace happy song #1. 
Etiez-vous fatigués des Faith Healers? 
Vouliez-vous faire quelque chose de plus 
amusant, une musique plus heureuse? 
Tom Cullinan (chant/guitare): Oui, c'est un peu 
ça… on était fatigué des Faith Healers. On n'avait 
aucune idée particulière sur ce que l'on pourrait 
faire pour continuer, ou même sur ce qu'on serait 
capable de faire. En fait, j'avais déjà fait quelques 
démos, qui figuraient sur les derniers singles des 
Faith Healers. Pour commencer, on a rencontré 
Sean. Ensuite, on a démarré le label, on n'avait 
pas de singles, mais juste des démos. On a formé 
le groupe: Sean à la basse, puis Barry, Max et 
Wendy. 
Sean Newsham (basse): On a d'abord fait quatre 
singles, sur quatre labels différents: le premier sur 
notre propre label, Kitty Kitty, ensuite, pendant la 
première année, on a fait beaucoup de choses: des 
singles avec d'autres labels comme Love Train, 
Domino, etc... Ensuite, après cette première 
année, les choses se sont dégradées; et on a 
recommencé avec Nina (chant/guitare), Paul 
(orgue) et Steve (batterie). Les personnes sont 
restées les mêmes pendant ces deux dernières 
années. On est assez instable… 
 
Vous venez de dire que la composition du 
groupe a évolué. Quand Wendy, Max et Barry 
ont quitté le groupe, vous étiez préoccupés par 
l'avenir de Quickspace? 
Sean: Non. Pas vraiment, non… 
Tom: Il nous a fallu… dix minutes pour s'en 
remettre. On avait un concert prévu avec Wendy, 
Max et Barry, et comme on ne voulait pas 
l'annuler, eh bien on s'est très rapidement mis à 
répéter avec Nina, Paul et Steve. On avait 
quelques longues chansons en MI, qui étaient très 
faciles à apprendre… 
Sean: La répétition s'est faite un dimanche, et 
notre concert était le lundi… 
Pourquoi n'avez-vous pas changé 
complètement de nom? 
Tom: Je pense que c'était parce que l'esprit était 
toujours le même, toujours là. 
 

Au départ, vous avez été décrits comme des 
"Stereolab qui font du rock". Vous pensez que 
c'est une bonne description de vote musique? 
Tom: Parfois on ne fait pas du rock, mais du roll. 
On a répondu à des questions sur Stereolab 
pendant cinq ans, donc je ne sais plus quoi 
répondre maintenant. 
 
Votre musique est faite de structures 
répétitives, presque psychédéliques. Qu'est-ce 
que vous voulez exprimer en utilisant de telles 
constructions? Y a-t-il quelque chose que vous 
cherchiez à atteindre? 
Tom: On se contente de jouer ce qu'on arrive à 
mettre au point avec l'expérience. Si ces 
structures paraissent répétitives, c'est 
certainement parce qu'elles se prêtent à cela. Si 
tel riff ou telle mélodie se prête à être répétitif, eh 
bien laissons-le être répétitif. Nous jouons ce que 
nous pensons être le meilleur parmi ce qu'on est 
capable de faire. Il n'y a aucune doctrine, aucune 
ligne de conduite, aucun "manifeste de 
Quickspace". On ne joue que ce qu'on croit bien 
sonner. 
Vous décririez votre musique de quelle 
manière? 
Tom: Je l'ai une fois décrite comme de l'ambient 
punk… Je crois que c'est plutôt à vous de me le 
dire… 
 
Pourquoi ce titre: The Death of Quickspace? 
Tom (aux autres): c'est moi qui l'ai proposé, ou 
bien c'est venu de tout le monde? On y a pensé un 
jour, quand on enregistrait l'album… il faisait 
partie des différents titres possibles. 
 
Vous avez créé votre propre label, Kitty Kitty 
Corporation. Au départ, c'était juste pour 
sortir vos disques, produire vos albums? 
Tom: Dans l'idée, non, mais en pratique, oui. 
L'idée, c'était que dès qu'on croisait un groupe 
dont on pensait qu'il méritait d'être produit, on 
l'appelait. 
 
En ce moment, sur votre label, il y a Ligament, 
Broken Dog, Novak… Vous pouvez décrire 
chacun de ces groupes et nous dire pourquoi 
leur musique vous intéresse? 
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Sean: Je vais essayer… d'abord, la deuxième 
sortie du label était celle d'un groupe qui s'appelle 
"Penthouse". On les aimait beaucoup parce qu'ils 
faisaient du rock, du rock dur. C'était une sorte de 
challenge de les amener en studio, de les 
enregistrer. C'était assez amusant de sortir les 
premiers disques. J'espère qu'on les a aidés à 
avancer un peu… On s'est investi dans Novak 
après Penthouse, ça faisait un assez fort contraste; 
c'est assez dur à décrire… C'était un mélange de 
folk anglais et de pop contemporaine. A cette 
époque, sortir les disques de Quickspace n'était 
pas suffisant pour faire survivre le label, donc 
c'était bien de travailler avec d'autres groupes. 
Pas des millions, mais ça aide à la bonne santé du 
label. C'est bien de toujours avoir quelques 
projets en vue, ça nous aide à rester actifs. Avec 
chacun des groupes avec qui l'on ait eu l'occasion 
de travailler, ça s'est passé de manière naturelle, 
on n'a jamais eu l'impression de chercher LE 
prochain groupe à la mode… les choses sont 
venues à nous naturellement, et il nous semblait 
bien de nous investir dans de tels projets. 
Vous vouliez juste produire leurs albums, ou 
bien vous vouliez les faire découvrir? 
Sean: On voulait s'impliquer, aider, c'est tout. 
L'idée de départ était d'enregistrer tout ce qui 
nous passait sous la main, mais ça n'était  
 

 
vraiment pas pratique de faire ça. On habite tous 
à Londres, mais notre studio se trouve assez loin 
de Londres, dans le Stratfordshire. Ca ne nous 
permet pas de dire «allez, on y va, enregistrons 
un truc maintenant…» On est obligé de beaucoup 
planifier, et on a dû abandonner ce but-là. Pour 
Broken Dog, ils ont une attitude similaire à la 
nôtre dans le sens où ils aiment s'enregistrer tout 
seuls, et où ils ont leur propre studio. C'est bien 
de laisser faire, et quand on peut aider, eh bien on 
fait ce qu'on peut. 
 
Vous êtes intéressés par des collaborations? 
Tom: En théorie, oui! On espère pouvoir arriver à 
la sortie d'un split-single Quickspace/Ligament 
cet été, ce qui serait une sorte de collaboration. 
Thomas nous a aidé pour l'enregistrement de 
l'album, et a fait les voix sur un titre. Tim, de 
Ligament lui aussi, a chanté sur un des titres de 
notre album. J'espère qu'il y aura d'autres 
collaborations de ce style. 
 
Quels sont vos plans pour l'avenir? 
Tom: Rentrer à la maison, se laver (rires), et puis 
essayer de faire un nouvel album avant la fin de 
l'année. Ensuite, aller en vacances, en Italie par 
exemple. Ensuite, je n'arrive pas à voir plus loin 
que cette échéance…! Ah si, sortir le nouvel 
album pour mars 2001. 

Interview Fred & Stéphane 
Lille, Aéronef, 17.05.00 
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Natacha Tertone, trio lillois auteur d'un sublime premier album paru il y a un petit peu moins d'un 
an sur le label nordique BpouquoiB? faisait partie des artistes invités au festival des Nuits de la Saint-
Henriette/des Ritournelles, il y a quelques jours seulement à Hénin Beaumont. Leur set, composé de quatre 
cartes postales et donc de quatre atmosphères différentes, le plus souvent poignantes, a permis de 
confirmer la très grande qualité de ce groupe. Entretien avec Natacha (chant, clavier), Bruno Mathieu 
(batterie, guitare, basse, etc…) et Philippe Mathieu (guitare, basse). 
 
J'étais au show-case Fnac il y a une semaine, et 
c'était la première fois que je vous voyais en 
concert; j'ai été très surpris par votre attitude 
sur scène, qui est en complet contraste avec 
votre musique… 
Bruno: On nous dit régulièrement que l'album est 
un album triste, mais le fait est que pendant 
l'enregistrement de cet album, on s'est vraiment 
éclaté. Plus généralement, c'est vrai que cette 
musique a des côtés mélancoliques, qu'elle  
 

 
exprime des sentiments qu'on caserait plutôt dans 
le côté triste, mais malgré les périodes difficile 
que tout le monde rencontre, on est des gens 
relativement joyeux… Maintenant, c'est vrai 
aussi qu'il y a plein de sentiments qu'on a 
ressentis qui sont exprimés dans nos chansons, et 
qui ne sont pas forcément des sentiments joyeux, 
mais disons que ça serait réducteur de dire qu'on 
est trois personnes constamment au bord du 
suicide. 
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Natacha: Ce show-case Fnac que tu as vu, ça 
n'était pas l'image qu'on a habituellement. On n'a 
pas vraiment d'habitudes, puisque le groupe est 
très récent, et il y a des concerts où je parle 
beaucoup entre les chansons, où on déconne sans 
arrêt, et d'autres où je vais juste dire «bonjour», 
«au revoir», et deux ou trois «merci». Pour parler 
de la tristesse de l'album, c'est vrai que j'avais 
besoin de dire certaines choses, mais la plupart 
des chansons ont été écrites il y a presque trois 
ans, et ce ne sont pas des choses qu'on ressent 
encore aujourd'hui. A partir du moment où une 
émotion est mise sur papier, qu'elle devient une 
chanson, elle n'est plus une émotion mais devient 
une chanson, une chanson à part entière, qui suit 
sa vie de chanson en dehors même de son origine. 
Bruno: Je crois aussi qu'en bossant pour la scène, 
on a appris à voir les chansons autrement, à les 
faire vivre autrement. Pour prendre un exemple, 
lors de l'enregistrement de L'avalanche, je me 
suis vidé 
émotionnellement, en 
étant vraiment pas bien, et 
maintenant, c'est une 
chanson que je joue avec 
énormément de joie, parce 
qu'il y a plein d'émotions 
à transmettre. 
 
L'atmosphère de votre 
album date d'une 
certaine époque, qui est 
maintenant révolue. 
Puisque votre état 
d'esprit a changé, est-ce 
que vos prochains 
enregistrements auront 
une couleur 
radicalement différente? 
Natacha: J'avais beaucoup 
de choses à dire à 
l'époque, mais je crois 
qu'on en a tout le temps; 
même si tout va bien, il y 
a toujours des trucs au fond de nous qui ont 
besoin de sortir. Certains le font en faisant du 
journalisme, d'autres de la radio, d'autres en 
peignant, en travaillant sur des programmes 
informatiques, et d'autres en écrivant des 
chansons… Pour ce qui est de l'état d'esprit, il 
faut rappeler qu'on s'est beaucoup amusé pendant 
les sessions d'enregistrement: quand on rentrait 
dans notre villa, au bord de la plage, c'était la fête  

 
tous les soirs! Au studio, c'était une ambiance de 
boulot, mais heureuse, vraiment heureuse… En 
concert, c'est encore autre chose; il y a certains 
morceaux qui nous prennent carrément aux 
tripes, car on les torture en les jouant… 
Philippe: Nos chansons vivent, pendant les 
concerts… on a parfois envie de faire des 
concerts en deux parties: une où le public serait 
assis, et l'autre debout. 
Natacha: On aime beaucoup prendre des risques, 
et changer d'interprétation d'un concert à l'autre 
fait partie de cette prise de risques. Ca nous arrive 
souvent de faire une répétition la veille d'un 
concert, et lors de cette répétition, de décider de 
jouer tel ou tel morceau complètement 
différemment de d'habitude… On arrive donc au 
concert n'ayant joué ce morceau que très peu de 
fois… C'est important que le public sente que la 
musique continue à vivre, à évoluer. Ca n'est pas 
parce que l'album est fait que les chansons sont 

mortes, bien au contraire; 
elles évoluent sans cesse, au 
même rythme que nous. 
C'est sur scène, que vous 
testez de nouveaux 
morceaux? 
Pour l'instant, on n'a pas de 
nouveaux morceaux… On 
attend des vacances… pas 
juste à cause du groupe, 
puisqu'on n'en est pas 
encore au stade de tourner 
sans arrêt et d'être tout le 
temps au boulot pour le 
groupe. On a tous une 
occupation secondaire dans 
notre cœur et dans notre 
tête, mais primaire au 
niveau matériel, au niveau 
de nos assiettes… Pour 
l'écriture, j'ai énormément 
besoin d'avoir l'esprit 
complètement libre pour 
pouvoir réussir à sortir les 

choses et à les mettre sur papier. Ca fait 
maintenant un an que j'ai repris un boulot, donc je 
n'ai pas encore eu le temps de concrétiser ça, 
même s'il y a plein d'idées. Je termine mon boulot 
fin juillet, et je suis certaine que fin août, il y aura 
cinq ou six nouvelles chansons, justement parce 
que certaines choses seront restées à l'intérieur, 
complètement recroquevillées, et qu'elles vont 
exploser… D'ailleurs, ça pourrait changer le jeu  
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de scène, puisqu'on est en train de se demander si 
on n'intégrerait pas une quatrième personne sur 
scène. 
 
Tu disais que les chansons de cet album 
avaient été écrites il y a presque trois ans… 
qu'est-ce qui explique ce laps de temps? 
C'était une manière de leur laisser le temps de 
devenir plus matures? 
La première raison, c'est qu'à l'époque où les 
chansons ont été écrites, Natacha Tertone 
n'existait pas. Le nom a pris naissance en 
décembre 97, mais le groupe ne s'est vraiment 
constitué que vers juin 98. Six mois pour un 
groupe, c'est rien du tout: c'est des potes qui 
répètent, qui écrivent quelques chansons de rien 
du tout… La deuxième raison, c'est qu'il a fallu le 
temps de trouver des gens qui croient en nous, 
qui soient prêts à partir à l'aventure avec nous; il 
y a eu ensuite six mois entre l'enregistrement de 
l'album et sa sortie. 
 
Il n'y a qu'une chanson dans l'album qui n'ait 
pas été écrite pas toi seule. Est-ce que 
dorénavant l'écriture dans Natacha Tertone 
évoluera vers une écriture plus typique d'un 
groupe? 
Bruno: Je pense que ça dépendra beaucoup du 
temps qu'on pourra passer sur la composition, et 
tout simplement de l'envie qu'on aura de 
composer. On a tout le temps beaucoup en vie de 
bosser à trois. Philippe et moi avons l'habitude de 
bosser en groupe, puisque ça fait 11 ans qu'on 
bosse en groupe, mais Natacha, elle, vient du 
milieu classique, et la mise en route du travail en 
groupe a pris pas mal de temps, et encore 
aujourd'hui, c'est pas facile pour elle de travailler 
à trois sur de la composition, et encore moins sur 
de l'écriture de textes. La personne à l'origine des 
chansons n'a guère d'importance… le fait qu'elles 
nous plaisent à tous, lui, a de l'importance. On est 
aussi à peu près sûrs que le travail sur les 
arrangements va continuer de se faire à quatre, 
c'est-à-dire nous trois et Cheche, notre directeur 
artistique. Pour la composition, c'est beaucoup 
plus dur à dire. 
Natacha: Comme l'a dit Bruno, j'ai quand-même 
fait quinze ans de musique classique, et ça a de 
bons côtés: par exemple, je comprends plein de  

 
choses, j'arrive à analyser très facilement, presque 
instinctivement, mais d'un autre côté, ça pose des 
barrières épouvantables: j'ai essayé de faire un 
peu de jazz, il n'y a pas moyen; l'improvisation, je 
n'y arrive pas! On ne m'a pas appris à laisser 
parler les choses qui étaient au fond de moi. Donc 
il me faut une grosse période de maturation à 
partir du moment où j'ai des idées. Quand 
j'entend des choses, il faut d'abord que je les 
travaille toute seule dans mon coin avant d'oser 
les présenter à qui que ce soit, et ça prend un 
temps fou. Par exemple, il y a des débuts de 
chanson, des débuts de textes qui ont été écrits il 
y a deux ans, et que personne n'a jamais entendus 
à part moi… je ne les assume pas encore assez 
pour pouvoir m'exposer à la critique d'autrui, 
d'autant moins à des personnes qui me sont 
proches, à savoir Philippe, Bruno et Cheche. 
 
C'est quelque chose qui vous effraie beaucoup, 
la critique? Parce que Le Grand Déballage, ça 
incitait les gens à regarder de près… 
Natacha: Justement, non ça ne nous a effrayé à 
aucun moment, parce que cet album, on l'a pensé 
de A à Z, il n'y a pas un détail qui n'ait pas été 
voulu. Même au niveau du traitement du son, il y 
a des choses absolument horribles… sur le coup, 
ça a crevé le cœur de Cheche de laisser passer des 
sons comme ça, parce qu'il est quand-même 
ingénieur du son, et un des meilleurs de la région, 
si ce n'est le meilleur. A chaque fois qu'on avait 
des doutes, on s'est posé la question: «On assume 
ou on n'assume pas?», «Est-ce qu'on fait ce 
choix-là artistiquement ou on a trop peur de ce 
qu'on va recevoir en face?». Donc tout ce qui est 
sur cet album, c'est voulu. C'est évident qu'il y 
aura des gens qui n'aimeront pas cet album, mais 
au moins, on a réussi à éviter le risque de la 
frilosité, ce qui nous aurait amenés à de la 
musique assez conventionnelle. Il ne faut pas se 
leurrer, ce ne sont pas des chansons 
révolutionnaires, ce que j'écris, ce sont des trucs 
vachement faciles. Mais c'est tout l'habillage qu'il 
y a autour qui donne au disque sa particularité, ça 
créé un univers qui est à nous. 
Philippe: On n'a pas peur de la critique, parce 
qu'on a fait cet album de façon purement égoïste 
et hédoniste; on l'a quasiment fait pour nous, et 
on l'assume à 100%. 

Interview David, Stéphane, Patrick 
Hénin-Beaumont, 23.06.00 

Photo David 
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Nous vous avons déjà parlé ici de Sophie Moleta, artiste d'origine néo-zélandaise, exilée en Europe 
depuis plus d'un an. Son premier album, Trust, paru en 1998, était un recueil de 22 chansons enregistrées 
sur une période de sept ans. Ses chansons étaient toutes empreintes d'une énergie impressionnante, en 
contraste avec les moyens utilisés et les instrumentations: souvent piano et voix, synthé ou parfois violons. 

Dive, son second et dernier album, a été enregistré en moins d'une semaine à Real World, les 
studios de Peter Gabriel, à Bath en Angleterre. Cet album assure la complète continuité dans l'œuvre de 
Sophie Moleta, dans la mesure où les instrumentations sont encore relativement simples, les morceaux 
épurés, pour ne laisser passer que l'émotion, les sentiments. 

Sophie Moleta donnait le 15 juin dernier un concert au Café de la Danse à Paris, et ce concert 
était une manière de revivre la difficile semaine d'enregistrement de l'album, mais d'une manière 
complètement différente… Le concert fut l'occasion de retrouver Sophie Moleta accompagnée de deux 
musiciens, Barnaby O'Rorke (déjà présent sur Dive) et un certain Edmond. L'occasion aussi d'apprécier 
les différentes interprétations des morceaux, anciens comme nouveaux, en particulier grâce aux versions 
acoustiques. Ce concert nous donna aussi la preuve que cette jeune femme ne peut pas laisser indifférent: 
un silence absolument religieux régnait dans la salle (comme au bar), autant pendant les chansons 
qu'entre les titres. 

Interview au départ prévue lors de son passage à Paris, cette dernière n'a pas pu avoir lieu, et 
donc fut "transformée" en interview par correspondance. Les réponses ne sont donc pas forcément 
spontanées, mais très réfléchies, et sans doute plus que la plupart des interviews menées jusqu'ici. Cette 
interview fut donc passionnante pour moi, autant que ce personnage, se prêtant volontiers aux confessions. 
Un personnage complexe, intense, juste et honnête. 

David 
 
J'ai souvent lu que l'atmosphère qui se dégage 
de tes chansons étaient similaires à celles des 
films de David Lynch. A ton avis, d'où cela 
vient-il? 
En fait, je n'ai vu que Blue Velvet et quelques 
épisodes de Twin Peaks… Mais je me souviens 
que lorsque je vivais à Perth en 1995 – dans un 
quartier assez étrange de la ville, un quartier 
industriel, sous une autoroute –, mon seul voisin 
était en cure de désintoxication, et j'ai eu 
tellement de rêves effrayants dans cet endroit que 
j'ai dû déménager. Le lendemain de ce 
déménagement, ce même voisin poignardait 
quelqu'un sous sa véranda… Un ami était venu 
me voir un jour, c'était la période où j'avais fini 
mes études d'ingénieur du son, et où j'écrivais, 
enregistrais des chansons – les chansons Can 
You, Marlene D. de Trust datent de cette époque 
–, et lisais Krishnamurti. Cet ami m'a dit «Quand 
je viens te rendre visite ici, c'est comme si j'étais 
dans un film de David Lynch…». Donc je ne sais 
pas pourquoi les gens disent ça… on a peut-être 
tous les deux des rêves étranges… 
 
J'ai vu quelque part qu'il y avait eu une 
collaboration entre toi et Electric Tease, une 
chanson qui s'appelle Space Boy. Tu peux 
m'en dire plus? 
Space Boy est une chanson que j'ai écrite l'année 
dernière, après Dive. C'est une chanson très 

groove, et j'entendais presque Squarepusher 
dessus en l'écrivant. Je lui ai alors écrit pour lui 
demander s'il voulait collaborer avec moi, mais je 
n'ai jamais reçu de réponse… J'ai ensuite 
rencontré un DJ à Brighton, Tim Healy qui est en 
fait Electric Tease. Il travaille comme membre de 
Quirk, et il y a deux chansons sur lesquelles nous 
ayons travaillé ensemble. J'ai écrit les chansons et 
lui les a arrangées pour pouvoir les introduire 
dans ses sets. Ce sont Space Boy et Hardcore, 
que je joue en acoustique en concert. Ni l'une ni 
l'autre n'a été sortie dans le commerce. Peut-être 
le seront-elles un jour… L'autre moitié de Quirk a 
lui signé une version instrumentale transe de 
Space Boy… hhmmm!!! Il faut que je 
l'enregistre!! 
 
J'ai entendu que tu écrivais des chansons pour 
des producteurs de dance/techno… c'est une 
manière d'atteindre plus de monde avec tes 
émotions? Tu penses que ça vient des 
difficultés que tu as eues à te faire connaître et 
entendre à l'époque de Trust? 
J'ai été chanteuse pour la première fois dans un 
club à Wellington, en Nouvelle Zélande, au début 
des années 90. Ce club s'appelait "The Naked 
Angel", c'était un endroit d'expériences sonores et 
d'art visuel qui avait l'autorisation de fermer assez 
tard dans la nuit… C'est là que j'ai commencé à 
reprendre des chansons de Billy Holiday, et j'ai  
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vite évolué vers des reprises de "she wakes up 
early every morning just to do her hair now, 
because shes cares yaw". J'étais bien payée, je 
vivais la nuit, et j'ai même fait un peu de danse. 
Après ça, il y a eu une période plus calme, celle 
de Trust, où je m'efforçais de comprendre qui 
j'étais plutôt que de tenter de me faire entendre. 
J'utilisais la musique comme un catalyseur, un 
outil pour arriver à cela. C'est en retournant en 
Europe (en Angleterre en particulier), où il y a 
beaucoup moins de temps libre ou d'espace pour 
l'introspection, que j'ai rencontré beaucoup de 
personnes de la scène dance. Si je rencontre 
quelqu'un et que j'ai l'opportunité d'entrer en 
studio, j'y vais. J'aime beaucoup le studio en tant 
qu'espace de travail, lorsqu'il y a du temps pour 
les expérimentations – ce qui n'était pas le cas 
pour Dive. Souvent, quand tu prends ton temps, 
quelque chose d'intéressant se passe. Le meilleur 
exemple est une rencontre par hasard avec Marc 
Mitchell, qui a remixé un album des Marillion… 
son travail sur les voix est incroyable, c'est une 
refonte totale de la musique. Nous avons passé 
une journée ensemble, j'ai couché ma voix sur 
une bande, l'ai laissé avec, et il a passé deux mois 
dessus. Cette chanson est maintenant signée chez 
Renaissance. Maintenant, Dave Seaman la 
remixe, donc… Je pense que c'est moins céder 
une partie de mon travail que de tenter des 
expériences, des rencontres, de se laisser aller à 
celles-ci, de faire confiance aux gens que 
j'apprécie, comme Marc Mitchell. 
 
Tu ne considères donc pas l'écriture de tes 
chansons comme un simple exutoire égoïste? 
Tout d'abord, je ne considère pas mon écriture 
comme l'écriture de chansons… Je ne sais pas si 
je suis dans le moule, mais j'écris des paroles 
inspirées par la vie, et j'essaie habituellement de 
donner un sens au monde tel que je le vois et le 
vis à un point donné dans le temps. C'est une 
manière de voir les choses, d'ordonner le chaos, 
de donner du sens à des actions, des prises de 
décision. C'est peut-être égoïste, mais je reçois 
tellement de remerciements de la part de fans 
français, qui ressentent eux aussi quelque chose, 
que je crois sincèrement que ça en vaut la peine. 
J'ai rendu le processus de Dive si digne d'intérêt 
qu'il s'agit maintenant d'exploiter son énergie, de 
la laisser traverser l'espace, m'atteindre et 
atteindre le public… 
 
 

 
Considères-tu cet album comme un travail non 
fini? 
Je considère vraiment que Dive n'est pas un 
album fini, mais pas de mon côté: j'ai donné tout 
ce que je pouvais donner, et sûrement trop… Si 
se plonger dans mon intérieur était facile et 
agréable, ça serait très bien… Hier, j'ai écouté 
l'enregistrement original sur 4 pistes de Dive (la 
chanson), et elle est très belle, innocente, 
douce… Ca m'a fait peur de me rendre compte de 
ce qui m'était arrivé sous la pression à Real 
World. Dive est une chanson profonde, et je crois 
que sa profondeur est bien présente sur 
l'enregistrement de Real World, mais ça a été très 
dur, pour moi. Je crois que j'aimerai toujours ces 
enregistrements originaux plus que tout autre, 
mais il ne sont pas de grande qualité; malgré ça, 
ils sont tellement innocents! J'ai besoin de 
m'acheter mon propre 8 pistes numérique, pour 
pouvoir enregistrer mon prochain album toute 
seule, si je peux… 
 
Tu viens de dire que tu aimais le studio, à 
condition que tu aies assez de temps pour les 
expérimentations. Tu aurais aimé avoir plus 
de temps pour cela pendant l'enregistrement 
de Dive? 
Pendant les enregistrements, les gens de 
Telescopic ont insisté pour venir me voir à Real 
World, alors qu'ils savaient que je ne voulais voir 
personne… Ils ont envoyé un photographe, et 
avaient une idée si précise de ce qu'ils voulaient 
sur ce disque! Ils sont venus l'avant dernier jour, 
et m'ont vue vraiment fragile, démontée, en 
pleurs…je ne savais vraiment pas comment gérer 
ça… ça m'a beaucoup fâchée. Je réalise 
maintenant que plus que n'importe quoi, j'ai 
besoin que quelqu'un me prenne parfois dans ses 
bras… et là, personne ne pensait même pas à se 
rapprocher de moi… La musique est beaucoup 
plus que des simples notes, pour moi: mes 
chansons sont ma vie, et les enregistrer a donc à 
voir avec la totalité de ma vie; je ne suis pas là 
juste pour prendre une belle photo… Il y a 
pourtant trois chansons qui ont réellement donné 
une meilleure idée de ce qui s'est passé à Real 
World. L'une est plutôt marrante, amusante à 
jouer, avec la voix de la femme avec qui je vis… 
on nous entend toutes les deux rire… C'était la 
seule femme là bas, et c'est justement une femme 
dont j'avais besoin pour me réconforter; quand 
nous avons commencer à enregistrer, on a 
commencé à rire, et on ne pouvait vraiment plus  
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s'arrêter, et dans l'autre salle, il y avait les 
hommes qui restaient calmes, à écouter… le reste 
des enregistrement était si sérieux! Hector Zazou 
commençait à partir, et j'étais ravie… On pourrait 
croire que je suis féministe, mais ils étaient très 
surpris par notre fou rire, alors que toute la 
semaine avait été noyée de larmes… Ils devaient 
vraiment penser que j'étais folle… Les deux 
autres chansons sont deux versions d'Octave War. 
L'une très pleine, et l'autre en version acoustique. 
Elles ont été éliminées du "vrai" CD. Sur la 
version originale, je dis "vas te faire foutre" à 
l'ingénieur du son 
(Joe, un vieil ami et 
amant) parce qu'il me 
disait que les bandes 
tournaient, alors que 
Barny [Barnaby 
O'Rorke] et moi 
étions dans une 
improvisation assez 
intense… J'ai essayé 
secrètement de le 
mettre sur le disque, 
mais personne n'a 
aimé ce morceau, à 
part moi et peut-être 
Alexis [Alexis 
Mauri], qui l'a mixé. 
Ca a été une surprise, 
lorsque j'ai reçu le 
disque final, avec la 
pochette, de ne pas 
entendre ce morceau dessus! Je leur faisais 
certainement trop peur… 
 
J'ai l'impression qu'il y avait beaucoup plus 
d'expérimentations pendant ta White Session 
que dans Dive. Tu es d'accord avec ça? 
J'avais quatre jours pour faire cette session, où il 
n'y avait que moi et les techniciens son. J'avais 
beaucoup de temps, jamais d'interruptions. C'était 
assez naturel de ne pas avoir le temps pour ce 
genre de chose à Real World: essayer une prise 
différente de la voix, etc… Il fallait que je prenne 
soin des musiciens que j'avais, donc je devais 
d'abord enregistrer toutes les parties 
instrumentales avant de coucher ma voix dessus. 
C'était mal de négliger cela. C'est pour cela que 
lorsque j'écoute tous ces titres, j'ai l'impression de 
me battre… me battre pour me faire entendre… 
Je m'attendais à craquer, je n'ai presque pas dormi 
cette semaine-là. Je suis très sensible aux  

 
sonorités, et Real World se trouve près d'une voie 
ferrée très bruyante. J'étais toute seule, et 
personne n'était au courant de ce qui se passait 
avec moi… je n'avais pas le temps de parler de 
choses profondes et éloquentes… il fallait que je 
fasse ce disque… J'étais tellement rongée par le 
processus de création du disque que j'ai 
probablement essayé trop fort, et c'est normal, 
quand tu essaies trop fort, c'est souvent très dur. 
C'était vraiment horrible. C'est un disque pas très 
joyeux, mais un réel "nettoyage"; je me sentais 
très très légère, après cet enregistrement; j'ai 

perdu beaucoup de poids, 
ce qui n'est pas bon pour la 
santé, mais j'ai aussi perdu 
un poids émotionnel 
énorme: j'ai exprimé des 
désirs que je n'avais jamais 
exprimés auparavant, et ça 
a été très bon pour moi, je 
crois. Je n'aurais jamais pu 
imaginer l'enfer que j'ai 
subi cette semaine-là, 
c'était comme un rêve, un 
cauchemar: Hector Zazou, 
un violoncelliste de qui je 
suis tombée amoureuse, 
"Real World"…! J'écoutais 
beaucoup Mary Margaret 
O'Hara, et je voulais que 
mon disque soit aussi 
intense que les siens. Petit 
à petit, les illusions sont 

tombées, révélant finalement qui j'étais, et Real 
World n'était qu'un studio duquel je n'ai pas eu le 
temps d'apprécier les alentours… Rencontrer 
Peter Gabriel m'a donné beaucoup de force, car il 
savait ce qui se passait à l'intérieur de moi, je le 
voyais dans ses yeux. J'ai vu Hector comme une 
homme fragile, et je suis sure que cette session 
d'enregistrements a soulevé des problèmes 
profonds chez lui aussi. Il a été payé comme un 
producteur, et les gens disent qu'il fait partie des 
gens qui ont travaillé sur cet album, mais dans 
mon esprit, il ne mérite pas cette "distinction". Il 
n'a pas été présent dans tous les sens du terme. Il 
est parti en me disant que j'étais trop intense… 
En fait, je ne pense pas être trop intense. Quand 
je suis avec un producteur à qui je fais confiance, 
tout va bien, mais lui, je ne lui faisais pas 
confiance, avec toutes ces choses que je voulais 
enregistrer, qui étaient si personnelles… j'aurais 
dû m'en rendre compte avant d'entrer en studio.  
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Voilà, c'est mon sentiment… je l'ai appelé pour 
lui en parler, mais il n'était jamais là et ne m'a 
jamais rappelé… 
 
Tu sembles si expressive… tu n'as jamais 
envie de t'exprimer autrement que par ta 
musique? 
Si, et d'ailleurs, je peignais quand j'en avais le 
temps… J'ai de nouveau une pièce qui va pouvoir 
me permettre de reprendre cette activité. La 
création est partout. Je ne me vois pas du tout 
comme une créatrice. Il y a juste cette énergie qui 
est partout: tu te promènes dans une forêt, et tu 
sens cette énergie. J'écris beaucoup dans ce type 
d'endroits. Cette énergie est partout, elle attend 
juste que tu fasses attention à elle… 
 
Tu parles de toi dans presque toutes tes 
chansons, en des termes assez intimes. Ca ne 
peut pas être "dangereux" d'ouvrir ton cœur à 
des gens que tu ne connais même pas? C'est 
une sorte de soulagement? 
J'avoue que je ne peux pas faire autrement… J'ai 
besoin de ressentir des choses. Je me fiche de la 
manière dont mes chansons seront prises; je suis 
honnête avec moi-même, et c'est la seule chose 
qui compte. 
 
Tu es presque devenue folle pendant 
l'enregistrement de Dive, tu as l'air d'avoir 
énormément souffert. Tu n'as pas peur 
d'enregistrer de nouveau, en souvenir de cette 
douleur? 
Le fait que je sois devenue presque folle était dû 
à l'énorme pression autour de moi, et les raisons 
de tout cela sont encore un mystère pour moi 
aujourd'hui. Pendant des mois, ni moi ni la 
maison de disque ne pouvait écouter l'album sans 
y ressentir un énorme poids. C'était aussi l'époque 
de l'éclipse solaire, et ma sœur m'a dit plus tard 
que personne n'aurait jamais dû faire quoi que ce 
soit cette semaine là!! J'ai enregistré pas mal de 
choses depuis cette époque, et ça devient plus 
facile, un peu comme le processus que j'ai suivi 
pour Trust. Juste un 4 pistes, quelques rencontres, 
mais pas de producteur, pas de maison de 
disques… facile… Marc Mitchell m'a dit, une 
fois, «Tu n'as besoin de personne, tout est à 
l'intérieur de toi. Tu n'as besoin que d'un bon 
ingénieur du son et de quelqu'un qui te fasse une 
entière confiance.». Mon travail peut être 
complet, et je ne veux pas avoir l'impression  
 

 
d'avoir besoin de travailler mes paroles ou mes 
sentiments devant quelque producteur ou quelque 
maison de disques qui ne comprenne la 
profondeur de mon travail. 
 
Est-ce que tu te considères comme une 
personne optimiste? 
Oui, je le crois sincèrement. En réalité, je sais que 
je ne fais pas de la pop gentillette, mais je suis au 
delà de l'action d'insister sur la noirceur, la 
tristesse, comme pour la première partie de Trust. 
Cette partie de l'album est pour moi aujourd'hui 
incroyablement difficile à écouter… la vie est 
trop courte… il faut avancer… 
 
Trust a été enregistré sur une période de 7 ans, 
il apparaît pourtant comme un disque très 
cohérent, tout comme Dive l'est. Ton état 
d'esprit n'a pas changé depuis tes premiers 
enregistrements? 
Mon état d'esprit a certainement changé, mais je 
ne pense pas qu'il ait changé mon concept sur ce 
qui est cohérent ou non dans notre monde. 
 
Tu appréciais beaucoup la poésie française 
quand tu étais à l'université (Robert Desnos, 
Paul Eluard, Apollinaire, Pierre Jean Jouve), 
et tu l'évoques même dans certaines de tes 
chansons, que ce soit dans Trust ou Dive. C'est 
juste pour rendre hommage à ces poète, ou 
cela va plus loin? 
Pour clarifier les choses, j'ai découvert Paul 
Eluard par hasard en Nouvelle Zélande en 1991 
et suis tombée complètement amoureuse de son 
œuvre, ainsi que de celle de Robert Desnos. J'ai 
découvert Pierre Jean Jouve, au même titre que 
plein d'autres personnages surréalistes, dans un 
énorme livre éditée par Random House: c'est un 
livre de poésie française traduite, éditée par Paul 
Auster. Je l'ai emprunté autant que je le pouvais 
pendant un an à la bibliothèque, mais on m'a 
interdit de l'emprunter à nouveau. A cette époque, 
je vivais aussi une vie un peu surréaliste: 
j'habitais un bloc d'immeubles, dans un 
appartement des années 50, entourée de hippies, 
d'artistes, près de la rivière, à Perth. Je travaillais 
à temps partiel, et je peignais pendant mon temps 
libre. Apollinaire est le seul poète que j'aie 
découvert à la fac, quand j'étudiais la musique. La 
chanson qui porte son nom est dédiée à mon 
professeur de composition, Lindsay Vickery, 
avec qui je passais un moment chaque semaine. 
Elle était plein d'idées, et au lieu de m'apprendre  
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des choses, elle me laissait utiliser son ordinateur 
pour que je puisse écrire ce que je voulais. 
J'utilise le nom de ces poètes pour leur rendre 
hommage, et j'aime encore beaucoup les relire 
aujourd'hui. J'ai écrit une fois à Random House 
pour leur demander la permission d'utiliser ces 
textes, mais je n'ai jamais reçu de réponse… 
 
Chapelle est une chanson que tu as écrite à 
Paris, l'année dernière, juste avant le festival 
"Les Femmes S'en Mêlent", dans une église 
qui t'était chère, en attendant ta sœur… Tu 
écris toujours tes chansons en fonction de ce 
que tu vis? 
Oui, en grande partie, à part lorsque j'écris à 
travers les yeux d'autres poètes… Mais pour moi, 
l'expérience directe est la clé, la chose la plus 
forte qui soit. Je suis convaincue de cela. La vie 
est un énorme champ de mines de potentiel; par 
exemple, une journée peut être une telle source 
d'inspiration! Souvent, je ne peux même pas 
m'empêcher de contempler la vie. Même quand je 
vais dans des galeries d'art, je passe beaucoup de 
temps à observer la vie, l'action de la rue à travers 
les fenêtres… 
 
L'année dernière, pendant ce festival, tu étais 
accompagnée de très bons musiciens, et tu 
m'avais dit vouloir entrer en studio avec eux, 
parce que tu étais ravie de pouvoir enfin jouer 
avec un groupe. Comment se fait-il que tu n'as 
pas mené ce projet à terme? 
Je ne suis effectivement jamais entrée en studio 
avec ces musiciens. En réalité, il n'y a jamais eu 
d'étincelle entre nous… Ils étaient tous les deux 
des musiciens fantastiques, ils enregistraient du 
"jazz spontané" et des merdes bizarres… Je pense 
que c'était un problème de conception de la 
musique: la leur était trop intelligente, et ma 
musique n'a pas besoin d'intelligence, elle veut 
des émotions. 
 
Tu dois savoir qu'en ce moment, l'égalité des 
sexes est un problème politique important en  
 
 

 
France, et je sais que tu es sensible à ce genre 
de problèmes. Pourtant, je ne ressens aucun 
engagement politique dans tes chansons. La 
politique ne fait pas partie de tes sources 
d'inspiration? 
J'étais autrefois une féministe activiste… Et je me 
considère vraiment comme une femme! Mais la 
politique, et l'identification des personnes grâce à 
elle ne me convient plus maintenant, ça ne me 
paraît pas être très bien. Je travaille dans un 
centre de protection de l'environnement, et je suis 
très vigilante en ce qui concerne les abus et les 
habitudes consuméristes. Par exemple, recycler 
est pour moi un engagement quotidien, et je crois 
que c'est là-dedans que je trouverai la paix. 
L'activisme ou l'engagement politique, selon moi, 
doit être quelque chose de très intime, on ne doit 
pas crier sur les toits, etc… J'ai déménagé à la 
campagne, et soutiens la nourriture bio, ainsi 
qu'un mode de vie simple. J'aimerais saisir cette 
occasion pour dire qu'il y a la troisième plus 
grosse mine d'uranium dans le monde à Jabiluka, 
dans le centre de l'Australie. C'est devenu un gros 
problème; les effets à long terme sont mortels et 
irréversibles. De plus, ce territoire est aborigène, 
et en ce moment, il y a des pourparlers afin 
qu'une entreprise française achète ce territoire 
(Cogema, ndlr). Ca n'est que pour l'argent et 
l'énergie nucléaire! NE SOUTENEZ PAS 
CETTE ACTION OU L'EXTRACTION 
D'URANIUM!!! 
 
Tu vis à Brighton, je crois, et Brighton, il y a 
quelques années, était supposée être LA 
nouvelle ville de la musique indépendante, un 
lieu de création artistique, et c'est vrai que 
l'ambiance y est un peu particulière… Pour 
toi, c'est un endroit où ta créativité est 
facilitée? 
Eh bien je ne vis plus à Brighton, maintenant, 
mais un peu eu dehors (Lewes), avec deux petits 
enfants; j'ai ma propre chambre, et il y a plein 
d'arbres, des endroits où je peux faire des 
balades… Et c'est là que ma créativité se 
développe. 
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LOOPER – The Geometrid – (Jeepster/PIAS) 
 

Il y a encore quelques mois, 
Looper n’était le projet que 
d’un individu, Stuart David, 
connu pour ses activités de 
bassiste au sein de Belle And 
Sebastian, et qui s’était alors 
entiché d’un joli premier 
album, Up In A Tree. Mais ses 
ambitions devaient être bien 
plus grandes encore. Looper a 
donc muté, et c’est à un 
nouveau et fringant papillon 
que nous avons aujourd’hui 
affaire. Rejoint par sa petite 
famille (femme, frère) puis par 
un vieux copain au cours de la 
tournée aux US en première 
partie des Flaming Lips, The 
Geometrid constitue 
effectivement le premier 
album du groupe dans sa 
nouvelle déclinaison. 

Alors bienvenue, en 
effet, dans l’univers onirique 
et enjoué bâti par Looper. A 
des années lumières des autres 
productions de ce printemps, 
la joyeuse troupe nous offre 
une petite visite guidée de sa 
galaxie où ses micro-chansons 
sont tour à tour des hymnes à 
guincher ou de délicates 
pièces montées de pop. On 
pénètre dans ce monde 
parallèle avec Mondo ’77, 
entêtant et endiablé, poussé 
par Francis MacDonald, 
ancien des géniaux BMX 
Bandits. Ce premier titre nous 
illumine par ses somptueuses 
trompettes et par un groove 
qui n’aurait pas dépareillé sur 
le dernier Beck. On The 
Flipside cherche quand à lui 
du côté des œuvres électro-
pop des Fieldmice, avec cette 
voix très cute. Avec des 
rythmiques volées à Eels sur 
The Modem Song, écrite pour 
une e-entreprise, Looper 
réalise le tour de main d’écrire 
la meilleure annonce de 
répondeur de tous les temps ; 
attention tout de même aux 
courts-circuits. Même style 
pour Uncle Ray, qui nous 

transporte dans des pays 
exotiques et synthétiques, 
avec un gimmick très vibe. 

These Things est 
résolument sublime, avec ce 
riff de guitare emprunté à 
Sonic Youth et son orgue volé 
aux Boo Radleys de Giant 
Steps. On en redemande… Et 
on en a. La pop bricolée de 
Bug Rain et My Robot est 
enchanteresse. Tomorrow’s 
World, avec ce son d’orgue 
proche d’une guitare à la 
Pavement, mais aussi avec ces 
voix croisées garçon / fille, 
offre une poésie 
insoupçonnée. Enfin, l’album 
se clôt sur un Money Hair 
limite disco. Si Saint-Etienne 
a découvert l’amertume, pas 
d’inquiétude car Looper vient 
de prendre le relais avec grâce 
et légèreté. 

La pop enfantée par 
ces dépolluants naturels évite 
le naufrage façon l’Erika et 
vous assure des plages 
musicales oxygénantes et 
ensoleillées. Alors, The 
Geometrid: destination n°1 
des français cet été? 

Stéphane 
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CALEXICO – Hot Rail – (City Slang/Labels) 
 

Il était attendu, ce 
nouvel album de Calexico! Il 
faut dire que ces bonhommes 
de Tucson, Arizona avaient 
livré l'un des meilleurs albums 
de 98 avec The Black Light, 
mélange parfait d'alchimistes 
entre rock, musiques sud-
américaines, western, parfois 
blues ou country. Leurs 
concerts, aussi, avaient 
marqué les esprits, grâce à la 
puissance des mélanges et la 
qualité des musiciens: on 
rappellera que Joey Burns 
(basse/chant) et John 
Convertino (batterie) sont 
souvent (très justement) 
qualifiés de "meilleure section 
rythmique du monde": Giant 
Sand, Lisa Germano avec OP8 
(Slush, 1997), et Jean-Louis 
Murat pour son dernier album 
auront pu goûter au plaisir de 
coucher des textes et des voix 
sur la magie d'un tel couple… 
On notera aussi que si basse et 
batterie sont leurs instruments 
de prédilection, Mr 
Convertino, de son côté, signe 
batterie, marimbas, orgues, 
percussions et accordéons; 

basse, guitare, chant, 
violoncelle, accordéons, 
orgues sont eux caressés par 
les mains de Mr Burns. 

 

 
 
         Aux premières écoutes, 
cet album en aura déçu 
quelques uns, voire plus, et 
j'en suis… Ceux pour qui 
Calexico représentait le 
mélange parfait entre 
influences nord- et sud-
américaines seront peut-être 
déroutés par le fait que ces 
dites influences sont beaucoup 

plus que présentes dans ce 
disque. Mais après tout, 
pourquoi parler d'influences 
"multi-américaines" quand un 
groupe joue de l'americana? 
Calexico peut alors être 
assimilé comme un groupe 
aux multiples facettes, et 
l'auditeur a le choix le plus 
entier de contempler l'une ou 
l'autre de ces facettes. Je 
choisis d'orienter mon regard 
et mon écoute vers ce, selon 
moi, dont il sont le plus 
capables, à savoir ce pop-rock 
très influencé. Les titres 
Ballad of Cable Hogue (en 
duo franco-américain avec 
Marianne Dissard), Sonic 
Wind et Service and Repair en 
sont les meilleurs exemples. 

On notera la sortie 
toute récente de Grand Slang, 
une compilation 
commémorant les dix ans de 
la naissance du label City 
Slang: Yo la Tengo, Calexico, 
Lambchop, Wheat, 
Experimental Pop Band, 
Tortoise. 

 Photo Bill Carter               David
 
NIMA MAJD – For My Kindred Avalanche – (Lithium)

Nima Majd est iranien, 
nous dit-on. Ou plutôt est né à 
Téhéran, mais vit aux Etats-
Unis. Autant prévenir tout de 
suite que les amateurs de 
world ne trouveront pas leur 
compte ici: les seules légères 
silhouettes de musiques perses 
ou orientales s'aperçoivent 
dans les gammes du jeu de 
guitare (de sitar parfois), mais 
celles-ci ne sont pas, loin s'en 
faut, des composantes 
importantes de ce disque. On 
peut par contre s'attarder sur la 
construction de ce premier 

album, qui peut peut-être 
résumer le cheminement 
artistique de son auteur. En 
effet, l'album peut être divisé 
en deux parties bien distinctes. 
La première peut symboliser 
la digestion des influences 
(Drake, Harvey, Cohen). 
Digestion pas forcément 
difficile, puisqu'elle est faite 
de manière assez subtile; le 
phrasé n'a pas de constante, 
fait parfois penser aux Fun 
Lovin' Criminals, parfois à 
Gomez, parfois à ceux cités 
plus haut. Cette utilisation des 

influences provoque toutefois 
une légère incohérence entre 
les titres. La seconde partie 
représente le Nima Majd 
adulte, conscient de ses 
"racines", tentant des 
expérimentations courageuses, 
entre machines et effets sur les 
instruments. C'est sans doute 
ici que l'auteur nous montre 
son talent et son savoir faire. 
A lui maintenant de nous 
prouver que ce n'est pas un 
hasard. 

  
     David 
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MATHIEU MALON – Froids – (Le Village Vert) 
 
 On avait entendu 
parler de Mathieu Malon lors 
de la sortie de la compilation 
Panorama du Village Vert en 
1998. Ce jeune homme a 
véritablement mis à profit ces 
deux années à affirmer sa 
propre griffe. L’atmosphère 
décalée entre son électro-pop 
néo new-wave et de ses textes 
à la fois concernés et critiques, 
jamais très loin de « Françoiz 
Brrrr » ou Dominique A se 
montre plaisante, et ceci dès le 
premier morceau, ce fabuleux 
Destination : Zéro, avec ses 

textures de hip-hop, textures 
qu’on retrouve plus moins sur 
la longueur de l’album. Il y a 
ce tube évident, On Baisse Les 
Bras, et la ballade qui tue, On 
Ne Se Voit Pas Très Souvent, 
mais Mathieu n’hésite pas à 
utiliser de rutilantes guitares 
pour parvenir à ses fins 
(Comme Un Froid), voire des 
pseudo samples de Björk 
(Juliette). On se soumet de 
force. Et pour ceux que cela 
rebute, n’oubliez pas, « les 
sentiments des gens 
changent ». 

 

 
 
 

Stéphane 
 
SAVEL – Notes → Personnes – (XIII Bis Records / M10) 
 

Le jeune nantais Yann 
Savel roule sa bosse en France 
depuis pas mal de temps déjà. 
Il y a deux ans, il se fait 
connaître en publiant son 
Histoire d’un Séducteur en 
Morceaux, sur la 
microstructure nantaise 
Sensitive. On est alors ébloui 
par ses chansonnettes, comme 
L’Androgyne, et surtout le 
tubesque Un Chat dans la 
Gorge (« entre vous et moi, un 
jour, un discours, chat, il est 
passé ») entre autres, qui 
redorent alors le blason de la 
Chanson Française. 

Notes->Personnes se 
révèle être un bien digne 
successeur de ce premier 
essai. Savel y fait preuve de 
tout son talent. Bien sûr, 
lorsqu’on découvre cet artiste, 

on prête tout d’abord attention  
à sa voix flûtée et sa diction 
rapide, ainsi qu’à son langage 
à la fois précieux et 
particulier, forts de ses rimes 
riches (« un rire forcé qui ne 
pourrait pas sonner autant 
authentique », « je veux 
laisser passer l’averse, je veux 
laisser passer le mauvais 
temps, mais je tombe à la 
renverse par un manque de 
chance renversant »). Puis on 
se rend rapidement compte 
que le jeune homme, 
amoureux de musique 
classique, fait respirer chacun 
de ses morceaux (construit à la 
base sur une guitare folk assez 
rythmique) à l’aide 
d’arrangements riches et 
expérimentaux (mélanges de 
cuivres gais et de cordes 

tristes, délicatesse de la flûte 
traversière…), et ceci malgré 
le manque évident de moyens. 
Mais Savel travaille dur : 
« Moi, à chaque fois que je 
mets à un tâche, je me 
colonise, je travaille sans 
relâche, mon objectif 
m’obnubile, j’suis pas comme 
ces imbéciles qui se disent ça 
passe ou ça casse », déclarait-
il dans Valmont. 
 Par conséquent, la 
révélation française de l’année 
98 n’a rien perdu de sa 
légèreté et de son incroyable 
finesse. Ce jeune troubadour 
possède un véritable don pour 
décrire des situations graves 
avec des nuances et une 
compassion insoupçonnées. 
Savel: Brassens des années 
2000. 

Stéphane 
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COMPILATION – POPvolume #1 – (POPnews) 
 

  
Reprenons l'histoire de cette 
compilation... POPnews est un 
webzine (fanzine version 
internet) exigeant, complet et 
de grande qualité traitant 
essentiellement de pop, et est 
une des grandes références des 
(e-/fan-/web-)zines français. 

L'année dernière, le webzine a 
décidé de sortir une 
compilation reprenant les 
titres de groupes essentiels 
selon ses rédacteurs. Deux ou 
trois titres mis a part, cette 
compilation est à la première 
écoute très homogène. Le 
point commun entre tous ces 
titres (et c'est là l'un des gros 
points forts de cette 
compilation) est que ce sont 
tous des titres rares ou inédits. 
On a ainsi droit a une majorité 
d'inédits (Idaho, Edith Frost, 
Willard Grant Conspiracy, 
Dakota Suite), une version 
acoustique de Knowing You 
Were Loved des Apartments. 

Mis à part les groupes déjà 
reconnus sur la scène 
internationale, cette 
compilation a aussi le mérite 
de faire découvrir des artistes 
relativement loin du succès 
mondial. Pour preuve les très 
bons morceaux de la folk-lo-fi 
de Paloma (alias Laurent 
Vaissière), le puissant Besides 
de Splinter et l'épatant 
Conquistador de Saloon, 
groupe de 5 anglais de 
Reading, titre plein de 
mélancolie et d'exotisme. 
 

David 
 

 
POPnews, c/o Laurent Orseau, 172, rue d'Alésia 75014 Paris 
 

 

 

 



CHRONIQUES DISQUES 
PIANO MAGIC – Artist’s Rifles – (Rocket Girl/Pop Lane) 

Ce nouvel album 
semble déchaîner bien des 
passions dans la presse 
spécialisée. On se permet alors 
de reparler de leur premier 
opus, Popular Mechanics, 
véritable bijou de pop 
électronique et expérimentale, 
sorti en 1996 chez Che 
Records et non distribué ici. 
On se permet aussi de parler 
de Bliss Out Volume 3, sorti 
chez Darla peu de temps 
après, constitué simplement de 
deux longs morceaux purs et 
calmes. Et on se permet 
surtout de parler de leur 
précédent opus, Low Birth 
Weight - chroniqué dans ces 
pages -, édité l’année dernière 
par le talentueux label 
londonien Rocket Girl. Le 
canadien Glen Johnson, seul 
maître à bord de la soucoupe 
Piano Magic, avait alors su 
élaborer un album obsédant et 
mystérieux où s’embrasaient à 
la perfection une pop 
mélancolique et de malines 
expérimentations. 
Aujourd’hui, Low Birth 
Weight reste un véritable petit 
chef-d’œuvre de douce 
amertume, de romantisme 
étouffé et de passions 
dévorantes. 

C’est avec beaucoup 
d’impatience que nous 
attendions donc Artist’s Rifles. 
Pour ce nouvel album, Glenn 
Johnson n’a pas fait appel à 
ISAN, The Wisdom of Harry 
(nouveau projet de Peter 
Astor) ou encore State River 
Widening, comme il l’avait 
fait pour le précédent. Seule la 
délicate Caroline Potter, qui 
nous avait enchantés sur Not 
Fair, est ici de retour pour 
nous hanter notamment le 
temps d’un superbe John And 
You Are Birds. L’univers de 
Piano Magic a lui aussi 
évolué. A l’aide de sa machine 
à remonter dans le temps, 
Glen Johnson a cette fois 
décidé de nous donner sa 
propre vision de la cold-wave. 
A l’image de ce monument 
qui orne la pochette de 
l’album, élevé en mémoire des 
soldats morts lors de la 
première guerre mondiale, et à 
laquelle Johnson fait 
directement référence, que ce 
soit dans les textes (”1914-
1918… Young men, as us, 
broken soldiers”) ou dans la 
musique (le disque s’ouvre sur 
une marche militaire), Artist’s 
Rifles peut se monter froid et 
dur aux premiers abords. Il est 

en tous cas très solennel et 
respectueux. Ce nouvel album 
fait véritablement référence 
aux Cocteau Twins, à Dead 
Can Dance, et au style 4AD 
(pochette, clavecins, effets de 
guitares) ; il met aussi en 
évidence le lien peu évident 
qui unit la mélancolie 
moderne du Mogwai de Come 
On Die Young à la new-wave. 
Si les intermèdes musicaux, 
ici baptisés simplement par 
leur durée, sont moins 
distrayants que sur Low Birth 
Weight, l’unité du disque s‘en 
retrouve grandie et Artsist’s 
Rifles brille d’une 
incomparable homogénéité. Il 
semble alors difficile d’en 
extraire un morceau. Si No 
Closure dévoile une beauté à 
couper le souffle, les guitares 
incandescentes de Password 
nous enfouissent dans une 
sorte de torpeur. 

Compositeur gothique, 
Glen Johnson a donné le jour 
à une nouvelle œuvre 
poétique, intemporelle et 
d’une certaine manière, 
lunaire. Que chacun de ses 
voyages puisse être aussi 
beau. 

Stéphane 
BELLE & SEBASTIAN – Fold your hands child, you walk like a peasant – (Jeepster) 
Ce quatrième album du 
groupe va-t-il permettre de 
trancher? Belle & Sebastian 
est-il un groupe moyen ayant 
réussi un album de génie ou 
un excellent groupe avec ses 
faiblesses? Le commun des 
mortels avait découvert le 
groupe avec cet album génial, 
(If You're Feeling Sinister) 
plein de tendresse, de finesse; 
cet album était déjà le 
deuxième du groupe, puisque 
leur premier, Tigermilk, tiré à 
1000 exemplaires, était resté 

strictement introuvable, et 
donc devenu album culte. 
Deux sorties rapprochées 
avaient de nouveau attiré le 
regard sur ces écossais: la 
sortie de la réédition de 
Tigermilk, et celle de leur 
troisième album, The Boy 
With The Arab Strap, assez 
terne par rapport au second. 
Malheureusement, ce 
quatrième album ne fait que 
rappeler qu'il leur est difficile 
de refaire If You're Feeling 
Sinister: des profusions de 

cordes, presque vulgaires, des 
instrumentations parfois trop 
évoluées pour ce groupe dont 
le génie se trouve dans leur 
capacité à provoquer des 
émotions complexes avec des 
mélodies simples. Il reste 
bien-sûr quelques très bons 
titres, et ce sont ceux où les 
orchestrations, bien 
qu'évoluées, ne prennent pas 
le pas sur le cœur des 
chansons… 
 

David



CHRONIQUES DISQUES 
 
BLACK BOX RECORDER – The Facts Of Life – (Nude / Import) 
 

 
“Ce groupe est une 

énigme”. Ainsi débute la 
biographie officielle de ce 
groupe, et annonce dès lors la 
couleur. Ce qui ne devait être 
au départ qu’un projet 
récréatif mené par Luke 
Haines (The Auteurs, Baader 
Meinhoff) et John Moore (The 
Jesus And Mary Chain, 
Revolution 9), accompagnés 
de la délicieuse Sarah Nixey 
(quant à elle inconnue) et avait 
donné naissance au somptueux 
England Made Me, celui-là 
même qui avait illuminé notre 
été 1997, aura finalement été 
reconduit après bien des 
angoisses. 

En effet, England 
Made Me, dans sa direction 
musicale austère voire 
minimale, dans son 
intransigeance même, nous 
avait hypnotisés. La voix 
enfantine et entêtante de Sarah 
(qui jouait la jeune ingénue) 
débitait les horreurs de la vie 
quotidienne anglaise (dont 
Ideal Home et England Made 
Me étaient les deux plus 
évidentes thèses). L’album 
était d’une noirceur rarement 
atteinte, pénétrant au même 
titre que, au hasard, le 
Philophobia d’Arab Strap ou 

encore le fameux Unknown 
Pleasures de Joy Division, le 
panthéon des disques qui nous 
effraient quelque part mais 
auxquels on retourne toujours, 
irrémédiablement. 

Le groupe, viré comme 
un malpropre de Polydor, est 
heureusement repêché par 
Nude. Et l’aventure de 
continuer. C’est ainsi qu’en ce 
début d’été 1999, soit deux ans 
exactement après ce premier 
album sort The Facts Of Life. 
La première écoute a 
réellement de quoi dérouter. 
Variété, mielleux, lumineux, on 
a l’impression de tomber de 
haut, de ne plus avoir affaire au 
même groupe. C’est à peine si 
on reconnaît ici Sarah, ici tour à 
tour possédée ou femme fatale. 
Mais une écoute prolongée a 
vite fait de nous faire changer 
d’avis. Si la musique de Black 
Box Recorder a perdu de son 
paupérisme aux profit de 
textures sonores évoluées et de 
basses limite r’n’b, ces anglais 
atypiques nous dévoilent leur 
amour de la France lors d’un 
French Rock’n Roll en forme 
d’hommage à Gainsbourg. Sur 
chaque titre, les chœurs sont 
omniprésents et les sens ébahis. 
L’un des thèmes abordés est le 
rapport de l’homme à la 
voiture, à la machine, façon BB 
et sa Harley, à moins que ce ne 
soient de répétées et forcément 
violentes relectures du Crash 
de J.G.Ballard: « le système 
d’autoroutes anglais est assez 
hypnotisant ». Le propos non 
plus n’a pas perdu de son 
acidité, notamment lorsqu’il 
traite de la sexualité 

adolescente: « fille ou fille, 
filles ensemble, fille seule, 
garçon ou garçon, garçons 
ensemble, garçon n’arrêtez pas, 
être des garçons dans tes 
rêves » entend-on dans Sex 
Life, ou encore  lorsqu’il décrit 
ces banlieues anglaises 
ennuyeuses à mourir : « ils 
déterrent des restes humains » 
dans Gift Horse, et Black Box 
Recorder de dénoncer le 
renoncement sous toutes ses 
formes (« It’s just a fact of 
life »). Le trio semble même au 
sommet de sa forme sur 
l’apothéose Goodnight Kiss. La 
pochette intérieure du livret 
nous dévoile quand à elle une 
sorte de roman photo glauque 
où chaque image illustre une 
phrase extraite du disque. Bref, 
leur tenace rengaine, ce fameux  
précepte «Life is unfair, kill 
yourself or get over it », n’a pas 
été oublié. 

 

 
 

Bref, on est rassuré sur 
l’évolution de cette formation 
réellement originale. A 
l’image du dernier morceau, 
ce disque entier est un baiser 
tendre et empoisonné. Mais 
surtout très noir. 

Stéphane 
 



CHRONIQUES DISQUES 
SYLVAIN CHAUVEAU – Le Livre Noir Du Capitalisme – (NoiseMuseum/Tripsichord) 

C’est un peu par 
hasard qu’on a découvert cet 
album de Sylvain Chauveau. 
On avait croisé le jeune 
homme chez les soniques 
Watermelon Club (sur 
Aliénor) et dans le somptueux 
projet Micro:Mega (sur Noise 
Museum également), mais on 
ignorait qu’il travaillerait seul 
pour donner naissance à ce 
Livre Noir du Capitalisme, en 
forme de manifeste d’un 
bouillonnement intérieur, 
qu’on ressent tour à tour 
comme une révolte ou un 
renoncement. 
 Essentiellement 
instrumental, le disque met 
l’accent sur les atmosphères, 
mélancoliques et hivernales 
pour la plupart. Il semble 
constituer une collection de 
cartes postales des différentes 
nuances de cette mélancolie, 
comme une analyse 
personnelle, une Géographie 
Intime. La plupart des 
compositions sont basées sur 
un piano, auquel répondent 
parfois quelques clochettes, 

violons, batterie… Dès lors, 
les comparaisons avec Yann 
Tiersen -justifiées, au final- 
iront bon train, notamment 
lors des superbes envolées de 
Dernière Etape Avant Le 
Silence, ou encore lorsque les 
accordéons viennent nous 
bercer le temps de la valse 
Potlatch (1971-1999). Mais 
quand on écoute –à faible 
volume, tel que Sylvain nous 
les conseille- Et Peu à Peu 
Les Flots Respiraient Comme 
On Pleure, Géographie Intime 
ou encore Dialogues Avec Le 
Vent, c’est à la pureté du 
Cycles Of Days And Seasons 
de Hood et à l’évanescence du 
Come On Die Young de 
Mogwaï (album décidement 
fondateur et essentiel) que 
l’on pense. Ses Mains 
Tremblent Encore ou Un 
Souffle Remua La Nuit nous 
baladent quand à eux dans 
l’univers délicat de Low. 

Si on pouvait 
simplement décrire cette 
musique comme du post-rock, 
on parlerait de cet album 

comme du plus bel album de 
post-rock de l’année. Peut-être 
est-ce tout simplement le plus 
bel album de cette année… Le 
Livre Noir Du Capitalisme est 
un disque coup de poing dont 
on sort violemment 
chamboulé, qui pourrait être 
comparé à la vision de La Vie 
Rêvée des Anges, et pas 
uniquement pour sa bande-
son, mais aussi pour sa rage, 
sa force et sa lumière, celles 
que de telles œuvres dégagent. 
Depuis combien de temps 
n’avait-on rien entendu 
d’aussi magnifique? Depuis 
Low, Mogwaï? Mais avait-on 
déjà entendu quelque chose 
d’aussi magnifique? 

Sylvain Chauveau 
dédit son disque « A tous ceux 
que j’ai un jour détesté. Je n’ai 
pas oublié ». On n’oubliera 
pas non plus, et on conseillera 
ce disque à tous les gens 
qu’on a un jour aimé et qu’on 
aimera toujours, à des gens 
comme Sylvain. 

 Stéphane
Noise Museum Records 
19, rue Colson 
21000 DIJON  http://www.zone51.com/noisemuseum, noise.museum@wanadoo.fr 
 
BLONDE REDHEAD – Melody of Certain Damaged Lemons – (Touch & Go/PIAS) 

Ces deux frères 
jumeaux et cette chanteuse, 
tous New-Yorkais, souvent 
accusés d'être trop influencés 
par Sonic Youth, ont prouvé 
avec leurs 4 précédents 
albums qu'il était toujours 
possible de dépasser ses 
maîtres. En effet, Blonde 
Redhead a très vite réussi à se 
dégager des autres new-
yorkais, pour preuve leur 
noisy-pop énergique, 
réellement personnelle et 
fraîche. Ce cinquième album 

surprend beaucoup, tout 
comme le précédent, qui avait 
pas mal dérouté. En ayant vu, 
vécu leurs concerts, il était 
légitime de s'attendre à un 
album très puissant, bruyant, 
électrique. A l'inverse, cet 
album est l'indice d'un état 
d'esprit différent, mais pas 
forcément apaisé (plus torturé 
peut-être): orchestrations très 
intelligentes, piano, morceaux 
assez cérébraux… C'est un 
album plus clair, donc peut-
être plus accessible à ceux que 

l'expérimentation des sons 
gênait dans le groupe. La 
plupart des morceaux font 
preuve d'une richesse 
mélodique exceptionnelle, et 
font certainement de cet 
album un tournant dans la 
carrière de ce groupe, trop 
souvent réduit à sa soi-disant 
ressemblance à Sonic Youth. 

Un sublime album, 
peut-être pas le sublime album 
qu'on attendait d'eux, ça le 
rend donc encore plus 
exceptionnel. 

David 

http://www.zone51.com/noisemuseum
mailto:noise.museum@wanadoo.fr


CHRONIQUES DISQUES 
 
NATACHA TERTONE – Le Grand Déballage – (BpouquoiB?) 
 

Le titre est évocateur, 
et c'est peut-être le grand 
déballage pour Natacha, ça 
n'en est pas moins le grand 
frisson pour l'auditeur. Un très 
étrange sentiment est 
provoqué à l'écoute de cet 
album, sorti chez le label 
lillois BPourquoiB?: comment 
des mélodies simples et des 
instrumentations encore plus 
simples peuvent-elles aboutir 
à des chansons si riches en 

sentiments, en mélancolie? 
Les textes y sont certainement 
pour beaucoup: sensibles mais 
forts, parfois presque violents. 
Alors que Programme et 
Autour de Lucie ont été sacrés 
groupes de l'année, je me 
demande pourquoi Natacha 
Tertone n'a été récompensée 
que par quelques bonnes 
critiques dans la presse… Ce 
petit jeune groupe a tout d'un 
grand: il assume 

complètement ses orientations, 
s'ouvre le cœur et les veines 
devant nous, et le fait avec un 
immense talent, et ne semble 
pourtant pas attirer l'attention. 
La réponse est peut-être à 
chercher dans le fait que leur 
musique est tout sauf 
moderne: une fanfare, un 
simple Bontempi, une guitare, 
une basse (parfois pas), une 
batterie… On leur souhaite de 
ne pas changer de voie… 

David 
 
 
 

 
Photo: David 
 



FOURRE-TOUT 
 
MESSE NOIRE… 
 
 Calexico. Drôle de groupe pour un 
enterrement. Le 22 mai dernier, Bernard Lenoir, 
gourou version service public des musiques 
indépendantes, annonçait la fin de ses Black 
Sessions, après près de 8 années et 163 concerts, 
en public, diffusés sur la France entière, voire 
plus loin. 
 Les Black Sessions étaient une 
opportunité à la fois pour les groupes exclus des 
circuits habituels de promotion et de diffusion 
d'avoir une chance d'être entendus et appréciés, et 
aussi à son auditoire, qui avait lui la possibilité 
unique de découvrir des groupes, ou d'assister (de 
loin) à des concerts de groupes dont les tournées 
se limitaient parfois à une date parisienne. 
 L'annonce a été faite avec pas mal de 
détachement, ce qui était compréhensible de la 
part d'un homme qui avait dû lutter pour 
conserver une tranche horaire sur France Inter 
depuis un certain temps. Une heure cinq fois par 
semaine, voilà ce qui attendait, il y a cinq ans 
encore, des milliers d'auditeurs. L'émission avait 
ensuite failli être supprimée, mais avait été 
sauvée par son public, et seulement réduite au 
niveau des horaires. L'année dernière, la direction 
de France Inter avait décidé de lui rendre son 
heure quotidienne, ce sur quatre jours seulement. 
Bernard Lenoir avait souvent sous-entendu que 
les moyens lui étant attribués étaient de plus en 
plus réduits: pratiquement plus de repérages Fnac 
par exemple, abandon par la chaîne câblée Paris 
Première des captations vidéo... 
 Le premier communiqué de Bernard 
Lenoir et de Michelle Soulier expliquait que les 
Black Sessions devaient s'arrêter, dans la mesure 
où les moyens apportés par la chaîne (et par les 
"sponsors"?) devenaient trop maigres pour 
permettre de travailler dans de bonnes conditions. 
Une réaction très rapide et très vive des auditeurs 

a précipité la réaction de Jean-Luc Hees (26 mai), 
à la tête de France Inter. "La direction de France 
Inter est totalement étrangère à cette décision. Il 
se trouve que nous finançons depuis de longues 
années déjà, et sans regret, ces sessions en public 
dans les studios de Radio France. Nous assurons 
le coût élevé de telles opérations: studio, 
technique, prise de son, personnel d'accueil, 
diffusion, voire post-production. (…) Bernard 
Lenoir se déclare fatigué de cette difficulté (…) 
[mais] rassurez-vous: Bernard Lenoir est très 
apprécié pour ses talents de découvreur sur 
France Inter. Les studios, les techniciens et les 
personnels de France Inter sont toujours là, bien 
présents, pour lui permettre de faire son métier.". 
La raison de l'arrêt des Black Sessions ne serait 
donc pas totalement externe au tandem Lenoir-
Soulier, mais viendrait de lui-même? 
Effectivement, le communiqué du 24 mai de 
Lenoir-Soulier le susurrait à voix basse: "C’est 
donc la mort dans l’âme que nous avons décidé 
de mettre un terme à ces rendez-vous (…)". 
Bernard Lenoir aurait donc fait sauter ses Black 
Sessions de lui-même, peut-être par un ras-le-bol 
des conditions dans lesquelles elles étaient 
dernièrement menées, tout en insinuant que la 
décision ne venait pas de lui. Dans tous les cas, et 
même si Bernard Lenoir a peut-être usé d'une 
méthode peu orthodoxe pour provoquer une 
réaction rapide et vive des auditeurs, le fait est 
que la rentrée de septembre se fera probablement 
sans Black Sessions. 
 Une page web s'est ouverte dès le premier 
jour pour recueillir les réactions et proposer de 
signer un pétition. Pour soutenir l'émission de 
Bernard Lenoir et ses Black Sessions: 
 
perso.club-internet.fr/goliveir/sauvonslenoir.htm 
 

David 
 



FOURRE-TOUT 
 
SORTIES DISQUES: C'est l'été, tout le monde se calme… 
 
Ian Astbury  Clear Light Speed 03.07 
Mouse on Mars  Rost Rocks (compilation) 27.06 
  Rost Rocks (album) 22.08 
Movietone  The Blossom Filled Streets 17.07 
Thievery Corporation  The Mirror Conspiracy 22.08 
Placebo   Album    Octobre 
 
CONCERTS ANNONCÉS:  
 
 Malgré ce qu'on vous avait promis, on a renoncé au travail de recensement des artistes dans les 
festivals, d'autant plus que tous les magazines en font une liste exhaustive. On retiendra cependant les 
artistes qui suivent: 
 
Autour de Lucie Maubeuge, La Luna   28.06.00 
 Melun, Stade Paul Fisher  30.06.00 
 Evreux, Hippodrome de Navarre 01.07.00 
 Begles (33) +Tue-Loup  07.07.00 
 Paris, Hippodrome de Longchamp 08.07.00 
 La Rochelle, Coursive  15.07.00 
 Nyon, Paleo Festival  28.07.00 
 Lille, Splendid   13.10.00 
Bentley Rhythm Ace Rennes, Ubu   29.06.00 
 Evreux, Hippodrome deNavarre 30.06.00 
 Paris, Elysée Montmartre  01.07.00 
Calexico Paris  18.09.00 
 Toulouse, Bikini  19.09.00 
 Bordeaux, Theâtre Barbey  20.09.00 
 Poitiers, Confort  21.09.00 
 Nantes, Olympic  22.09.00 
 Lille, Aéronef   23.09.00 
Sophie Moleta Clergoux (Corrèze)   27.07.00 
 Puis tournée en France en octobre, à confirmer. 
Jean-Louis Murat Evreux, Hippodrome de Navarre 30.06.00 
 La Rochelle (Francofolies)  11.07.00 
 Spa (Francofolies)   19.07.00 
 Berck-sur-Mer   20.07.00 
 Bollène (Polymusicales)  27.07.00 
 Benicassim (Espagne)  04.08.00 
 Boulogne (Festival de la Côte d'Opale) 20.07.00 
Radiohead Paris, Grand Rex  30.06.00 
Smashing Pumpkins "Avant de partir, gagnons beaucoup d'argent…" 
 Marseille, Dome   01.10.00 
 Toulouse, Zenith   02.10.00 
 Lyon, Halle Tony Garnier  16.10.00 
 Angers, Amphitea 4000  17.10.00 
 Paris, Bercy   19.10.00 
Elliott Smith  Tournée en octobre, à confirmer 
Sonic Youth  Bruxelles, Ancienne Belgique 04-05.07.00 
Superflu Paris, Réservoir (+ Ignatus)  02.07.00 
Emiliana Torrini Belfort (Eurockéennes)  08.07.00 
Vera Clouzot Lille, Biplan   30.09.00 



FOURRE-TOUT 

 
COUPS DE CŒUR DU MOMENT: 
 
Stéphane 
 
• Hood – Cabled Linear Traction 
• Piano Magic – Popular Mechanics 
• Hydroplane – Hope Against Hope 
• Trembling Blue Stars – Broken By Whispers 
• Madrid – Night Clubber 
• ISAN – Beautronics 
• Gnac – Hennebert Sleeve e.p & In Mauve e.p. 

David 
 
• The Geraldine Fibbers – Butch 
• Madrugada – Industrial Silence 
• Blonde Redhead – Melody… 
• Geneva – Further 
• Migala – Así Duele un Verano 
• Low – One More Reason to Forget 
 

 
 
REMERCIEMENTS: 
 

A tout RCV (en particulier à Claude, Patrick, Greg, Pepette l'Or), à Sophie, Annie Gireau, Bernard 
Permanne. Merci à Sophie Moleta, Jean-Luc Balma et merci aussi à Fred, François, Marie et Julien. 
 
 
SITES INTERNET: 
 
Looper: www.geometrid.co.uk et www.jeepster.co.uk pour le label 
pApAs fritAs: www.papasfritas.com 
Sophie Moleta: www.telescopic.fr et www.chez.com/bandido/ pour l'officiel 
 Pour l'officieux, un moderne et un intéressant… 
 www.applepie.ovh.org/moleta.html 
 http://perso.wanadoo.fr/intensity.fr 
Calexico: www.cityslang.com 
Nima Majd: www.lithiumrecords.com 
Belle & Sebastian: www.belleandsebastian.co.uk 
Compilation POPnews, et artistes concernés: 
 www.popnews.com 
 www.saloon.co.uk 
 www.edithfrost.com 
 www.idahomusic.com 
 www.tt.net/hot/apartments.html 
 
Et un peu de festivals, quand même… 
 www.efestivals.co.uk Site regroupant les infos sur les festivals anglais de l'été… 
 T in the park (UK) – 8, 9 juillet, Ecosse: www.tinthepark.com 
 Guildford (UK) – 28, 29, 30 juillet: www.guildford-live.co.uk 
 V2000 (UK) – 19, 20 août: http://come.to/v2000festival & www.gigsandtours.com 
 Reading (UK) – 25, 26, 27 août: www.readingfestival.com 
 La Route du Rock (F)– 11, 12, 13 août: Saint-Malo: www.laroutedurock.com 
 Benicassim (Espagne) – 4, 5, 6 août: www.festival-benicassim.com 
 Dour Festival (Belgique) – 6, 7, 8, 9 juillet (+ de 150 groupes): www.dourfestival.com 
 Pukkelpop Festival (Belgique) – 26 août: www.pukkelpop.be 
 

http://www.geometrid.co.uk/
http://www.jeepster.co.uk/
http://www.papasfritas.com/
http://www.telescopic.fr/
http://www.chez.com/bandido/
http://www.applepie.ovh.org/moleta.html
http://perso.wanadoo.fr/intensity.fr
http://www.cityslang.com/
http://www.lithiumrecords.com/
http://www.belleandsebastian.co.uk/
http://www.popnews.com/
http://www.saloon.co.uk/
http://www.edithfrost.com/
http://www.idahomusic.com/
http://www.tt.net/hot/apartments.html
http://www.efestivals.co.uk/
http://www.tinthepark.com/
http://www.guildford-live.co.uk/
http://come.to/v2000festival
http://www.gigsandtours.com/
http://www.readingfestival.com/
http://www.laroutedurock.com/
http://www.festival-benicassim.com/
http://www.dourfestival.com/
http://www.pukkelpop.be/


 
 

 

Cet animal est-il un Ratapop?

Essayez http://ratapop.free.fr 

Que mange-t-il?

Où le voir?

Où vit-il? 



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

Epuisé (mais 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 
 
 
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. 
 
 



 
 


