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EDITO 
 

Il y a un peu moins d'un an, naissait un petit Ratapop d'à peine 
quelques grammes. Il s'est depuis drôlement nourri, 
puisqu'il a au moins triplé de taille. Pour passer l'hiver, le 

Ratapop s'est nourri de rencontres dépaysantes: de l'herbe sèche et 
des grands espaces de Californie et d'Arizona (Pinback, Calexico, 
Giant Sand), de baies sucrées du Grand Nord (Madrugada), de 
bière allemande (Tarwater), de cassoulet toulousain (Sylvain Chauveau) et … de béton 
(Blonde Redhead, Nima Majd). En plus d'être assuré de passer l'hiver confortablement, le 
Ratapop a décidé de faire son cirque radiophonique, tous les lundis de 18h à 19h30 sur 
RCV 99FM, dans la région lilloise; vous y retrouverez ses coups de cœur, ses nouvelles, ses 
découvertes… Cette nouvelle année inaugure aussi un nouveau format de parution: vous 
retrouverez autant, voire plus d'interviews, mais ce légèrement moins souvent. Vous 
pourrez suivre régulièrement les aventures du Ratapop en allant jeter un coup d'œil sur 
notre nouveau site Internet (http://ratapop.free.fr), qui commence à être au point. Vous 
pouvez d'ores et déjà y retrouver l'intégralité des interviews que nous avons réalisées, ainsi 
que des photos; prochainement l'ensemble des chroniques parues et une page de news 
régulièrement mise à jour, des liens, etc… et attention: dans deux semaines environ, vous 
pourrez y découvrir l'interview des Go-Betweens menée par Stéphane lors de la seule date 
française qui marquait leur retour. A bientôt, et préparez vos chaussettes pour Noël… 
 

David et Stéphane 
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INTERVIEW SYLVAIN CHAUVEAU 
 

Apparitions fugaces mais indélébiles, Sylvain Chauveau aura été, seul ou accompagné par son ami 
Frédéric Luneau dans Micro : mega, l’homme de l’année. Des longues complaintes hivernales et 
acoustiques de son fabuleux Livre Noir du Capitalisme (sur la suite duquel il travaille déjà) aux 
expérimentions électropop et humanistes du nouveau Micro : mega (parfaitement intitulé Human), il aura 
été partout, il aura été le meilleur, il aura été tout simplement là, et nous l’aurons écouté. 

 
 
 
 

« Eux » 
 
 
Tes activités musicales au sein de Micro : 
mega ou sous ton propre nom auront-elles été 
réalisées en réaction à la musique de 
Watermelon Club? 
Pas en réaction à la musique, parce que la 
musique qu’on faisait me convenait. Ce qui ne 
me convenait pas, c’était plutôt le rythme de son 
élaboration. C’était donc plutôt en réaction à la 
lenteur de la création en groupe qui ne me 
convenait pas, parce qu’il fallait des semaines ou 
des mois pour faire des morceaux, et ce n’est pas 
le rythme que je souhaite avoir, parce que la 
musique, c’est l’essentiel de ma vie. J’avais 
besoin d’un truc quotidien qui avance beaucoup 
plus. J’ai voulu démarrer autre chose, pour avoir 
accès à d’autres types de sons aussi par rapport à 
mes envies. J’ai demandé à Fred Luneau de me 
rejoindre dans ce projet ce qui a donné une 
formule qui mélange les instruments organiques 
(guitares…), ainsi que des claviers et des 
samples, ce qui était l’apport de Fred en plus des 
instruments qu’il joue, donc guitare et basse. 
 
La direction musicale de Micro : mega était-
elle définie dès le début? 
Pas vraiment, en fait. J’ai tâtonné pendant à peu 
près deux ans en essayant de bidouiller des trucs 
tout seul avec un matériel même pas rudimentaire 
mais un matériel de tiers-monde! Mais je ne 
trouvais pas vraiment la direction qui convenait 
et puis en juin 98 j’ai proposé à Fred de m’aider. 
L’idée que j’avais alors en tête était de faire un 
rock très atmosphérique, assez ambiant. C’est le 
mot que j’avais en tête. S’il y avait un mot à 
mettre dessus, ce serait ambiant. Mais pas 
ambiant au sens de techno, un peu ambiant rock. 
Fred avait aussi envie de se plonger là-dedans. 
On est parti sur cette base et aujourd’hui on y est 
encore un peu. 
 

Avec le recul, quel regard portes-tu sur votre 
premier album, Photosphère? 
Ce n’est pas un grand disque. C’était un premier 
jet pour nous. C’est vraiment le fruit de la 
première année de travail ensemble. Je ne dis pas 
que c’est mauvais. Mais on avait besoin de passer 
par là, c’était une étape, tout simplement. Il fallait 
qu’on passe par une musique très répétitive, très 
lente, et c’est ce qu’on a fait sur ce disque alors 
après, on peut dire que ça fonctionne ou que ça ne 
fonctionne pas… Pour nous, on a posé la 
première pierre de ce qu’est Micro : mega, avec 
je pense, deux ou trois morceaux qui sortent un 
peu du lot, qui sont encore à sauver, mais 
aujourd’hui, on ne ferait plus cela. C’était une 
étape pour développer quelque chose de plus 
mélodique, d’introduire un peu plus de rythmes, 
sans être dancefloor pour autant, parce que 
personnellement ce n’est pas du tout ce que je 
recherche. Je dirais que c’est le disque d’un 
groupe qui pose ses bases et recherche son 
identité. 
 
Avec Micro : mega, ne vous sentez-vous pas 
proche de quelqu’un comme Gnac? Avec quels 
artistes vous sentez-vous des affinités? 
Gnac, non, car on ne connaît pas. Donc on ne 
peut pas se sentir proche! On a l’habitude de citer 
quatre noms, deux chacun car on n’a pas les 
mêmes goûts exactement, ni les mêmes univers 
sonores, ce qui fait aussi la richesse du truc, ou la 
pauvreté, ça dépend ce qu’on fait! Moi, je cite 
généralement Labradford, qui est un groupe 
qu’on aime beaucoup tous les deux, certains trucs 
de Brian Eno, ses travaux les plus ambiant, et 
Fred, avec ses goûts plus rythmiques, citerait Bill 
Laswell et aussi le Mick Harris de Scorn, car 
Fred aime aussi le dub et c’est une chose pour 
laquelle il m’influence un peu et ça va se 
retrouver de plus en plus je pense dans Micro : 
mega, à notre façon. Cela peut démontrer que 
dans le groupe, en gros, l’aspect rythmique est 
apporté par Fred et certains aspects mélodiques 
par moi. Mais ce n’est pas aussi simple que cela 
évidemment. 
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Quand on voit Human, le nouveau Micro : 
mega, ce qui intrigue tout d’abord, ce sont les 
noms de Pan American et de Third Eye 
Foundation pour les remixes. Pourquoi avoir 
fait appel à eux, que pensiez-vous qu’ils 
puissent apporter à votre musique et avez-
vous été satisfaits du résultat? 
Oui. En fait, on nous a proposé de nous faire 
remixer. On n'avait rien contre dans l’idée. Alors 
on a commencé à lancer des noms, presque en 
rigolant, de trucs qu’on aimait beaucoup, en se 
disant que ce ne serait pas possible. Et en fait, ça 
a été possible, quasiment les deux premiers noms 
qu’on a lancés, Pan American et Third Eye 
Foundation. La maison de disques chargée de la 
distribution les ont contactés et on leur a envoyé 
les morceaux qu’on avait faits et ils ont accepté. 
Ca a été une grosse surprise parce que Mark 
Nelson, j’aime énormément. C’était un super 
honneur. Quant au résultat, je pense qu’il est 
assez conforme à ce qu’on pouvait attendre 
d’eux. On peut dire qu’ils ne se sont pas foutus 
de nous, quand même. Le remix de Third Eye 
Foundation est assez dans la lignée de ce qu’il 
fait maintenant, avec un rythme jungle assez 
déstructurée, des voix à l’envers. Le remix de Pan 
American, super étiré sur 8-9 minutes, très 
planant, je le trouve vraiment magnifique. Donc, 
oui, on est content du résultat. J’étais d’ailleurs 
très fier qu’il y ait quelques secondes de ma voix 
qui soient utilisées sur le remix! La consécration! 
(rires…) 
 
Les titres et les albums de Micro : mega ont 
souvent à voir avec l’homme en général. 
Revendiquez-vous l’homme comme principale 
source d’inspiration?  
C’est incontestable, enfin au sens large… L’idée, 
effectivement pour ce deuxième disque de 
Micro : mega, c’était de baptiser chaque morceau 
avec une partie du corps humain, en y ajoutant 
même l’esprit. Après, ça n’a pas de sens 
particulier par rapport aux morceaux eux-mêmes, 
parce qu’il n’y a pas de texte, ou très peu. C’est 
juste considérer le disque comme on peut 
considérer un individu, le construire comme une 
personne. Oui, c’est forcément le centre de ce qui 
nous préoccupe. Là, on est allés au cœur du sujet 
mais sans le développer parce qu’on fait une 
musique qui n’est pas verbale. 
 
On évoque une tournée au sujet du nouvel 
album de Micro : mega. Est-ce vrai? Si oui,  

 
serez-vous deux sur scène, ou y aura-t-il 
d’autres musiciens? 
A ma connaissance, il n’y a pas de tournée 
prévue, nous on aimerait bien et on a un concert 
qui est prévu le 24 octobre à Paris (Batofar). On 
sera sur scène comme on a joué l’année dernière, 
on a fait une poignée de concerts déjà, à savoir 
qu’on n'est que deux, donc il n’y aura pas 
d’autres musiciens. Il y a des rythmiques pré-
enregistrées, les trucs mélodiques sont joués en 
direct, à savoir les guitares, la basse, les claviers. 
Il a été question qu’on ait aussi une chanteuse sur 
scène, puisqu’il y a un morceau qui est chanté par 
une fille sur le nouveau disque; elle ne sera pas là 
au concert qu’on fera à Paris, mais à l’avenir, il 
se peut qu’il y ait plus de chant sur scène. Peut-
être que sur nos prochains morceaux aussi, il y 
aura plus d’interventions vocales, mais pas dans 
un sens très chanté, plutôt avec des voix 
murmurées, des choses comme ça (comme sur le 
quatrième morceau de notre disque). Mais la voix 
sur scène sera de plus en plus abordée. On joue 
aussi du métallophone, qui est un instrument 
présent sur nos disques. 
 
 
 

« Lui » 
 
 
 
Ton premier album, le Livre Noir du 
Capitalisme, était plus acoustique que ce que tu 
fais au sein de Micro : mega. Etait-ce un choix 
de départ? 
Oui et non. Effectivement, il y a une volonté 
délibérée de faire un truc acoustique, notamment 
autour du piano, qui est l’instrument qui me 
travaille le plus depuis deux-trois ans. Je voulais 
vraiment que ce disque tourne autour de cela. 
Mais je dis oui et non, parce qu’en même temps, 
j’ai voulu faire un disque acoustique mais qui est 
en fait un disque électronique. Il y a énormément 
de samples qui imitent l’acoustique, des sons 
acoustiques, mais que je n’ai pas faits moi-même, 
par défaut de moyens. Je ne pouvais pas faire 
exécuter certaines compositions quand et par qui 
je voulais; par défaut, j’ai donc utilisé beaucoup 
l’électronique. Mais à l’arrivée, j’espère que ça 
sonne le plus acoustique possible, parce que c’est 
vraiment mon but. Quant à ce disque, je suis déjà 
assez critique parce que je suis déjà passé à autre 
chose. Je suis déjà à fond dans le deuxième, j’ai  
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commencé à le réaliser, il devrait sortir au 
printemps si j’arrive à le finir d’ici la fin de 
l’année. J’espère qu’il sera plus acoustique, avec 
90% des choses qui seront jouées en direct par un 
pianiste, un violoncelliste, un altiste. En ce 
moment, c’est vraiment ce qui m’obsède. 
 

 
 
Le Livre Noir du Capitalisme est un disque très 
à part, le genre de disque qu’on attendait pas 
en France… 
Je crois que personne ne l’attendait et que même 
personne ne l’a entendu (rires…). Il est vraiment 
sorti de manière confidentielle. Involontairement, 
je suis tombé dans un des buts que je m’étais 
fixés. Je voulais faire un disque que personne 
n’aimerait. Il y a quelques personnes qui l’ont 
aimé, mais c’est vraiment très rare (rires…). 
J’étais tombé sur une lettre de Godard à l’époque 
où il réalisait A bout de souffle, qu’il a écrite à 
son producteur et dans laquelle il disait qu’il 
désirait que son film ne plaise à personne, ce qui 
a dû effrayer son producteur. Et cette idée de 
faire un disque qui ne plairait qu’à moi me 
plaisait beaucoup, rien à foutre des autres… 
L’enregistrement a duré si longtemps que je me 
suis adouci, et j’ai un peu dévié de ma route, c’est 
peut-être dommage. C’est l’une des critiques que 
je ferais sur ce disque, c’est que je me suis peut-
être éparpillé, qu’il y a des morceaux qui 
n’auraient peut-être pas lieu d’être. Et je vais 
essayer de corriger ça sur le prochain, je vais 
essayer de faire quelque chose de vraiment plus 
homogène. 
 
 

 
En parlant de Godard, il y a bien sûr sur 
l’album les samples de voix extraits de ses 
films. Pourquoi Godard? N’as-tu pas peur 
d’être taxé d’intello, comme l’ont été 
Diabologum ou Jean Bart? 
Godard est un type dont la démarche 
m’impressionne et m’influence alors que 
bizarrement, j’ai vu assez peu de ses films. Et 
plus j’en vois, plus je m’aperçois que j’aime ce 
qu’il faisait dans les années 60. Je n’en ai pas vus 
beaucoup des années 70. Pour ce qui est de la 
période 80-90, je n’adhère quasiment pas, je ne 
comprends plus l’intérêt. Par contre, je reste très 
attentif au personnage. Il me fascine toujours 
autant, peut-être de plus en plus. J’adore lire ou 
écouter ses interviews, j’ai même lu un bouquin 
sur lui. J’admire ce genre de personne qui sait 
faire un truc très personnel, qui se fout un peu des 
conventions commerciales alors qu’il fait l’un des 
arts les plus coûteux, le cinéma, et qui arrive à 
bâtir une carrière entière – je ne sais pas si c’est 
le mot qui convient –, qui arrive à tourner 
énormément, à faire toute sa vie dans le cinéma 
en faisant un truc furieusement personnel et ça, ça 
m’impressionne énormément. C’est un truc que 
j’aurai rêvé faire et que j’espère encore pouvoir 
faire. Quant à la question de savoir si c’est intello 
et si on me taxe de ça, déjà on ne me taxe pas 
parce que le disque a été très peu chroniqué, et 
d’autre part ça ne me dérange absolument pas; au 
contraire je trouve que c’est une qualité d’être 
intellectuel. Je ne vois pas en quoi ce serait une 
critique. Oui, soyons intellectuels! Ca veut dire 
quoi être intellectuel, ça veut dire faire travailler 
son cerveau? Moi je revendique cela, bien sûr. 
 
Ce premier album est une véritable source 
d’émotions pour l’auditeur. Dans quelles 
conditions écris-tu tes morceaux? Quel est, à 
tes yeux, le thème principal de cet album? 
J’écris les morceaux de manière très furtive. Il 
faut qu’il y ait des émotions ressenties, qui 
ressortent tout d’un coup, généralement le soir. 
Ca peut être avec un instrument que j’ai au pied 
de mon lit, clavier ou guitare, ça peut être 
quelque chose qui vient en marchant dans la rue. 
Il faut que ce soient des trucs qui jaillissent tous 
seuls, d’un coup, c’est jamais vraiment par le 
travail, ça vient dans la facilité ou ça ne vient pas, 
à tel point qu’il y a certaines parties, certaines 
mélodies du disque qui me sont venues sur un 
plateau, en rêve, où je me suis réveillé avec elles  
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en tête et je les ai notées. C’est le cas sur 
Dernière Etape Avant le Silence par exemple, qui 
est à mon goût le plus réussi, avec une mélodie 
rêvée que j’ai à peu près pu reproduire. Pour moi 
c’est rêvé, parce qu’alors ça ne demande aucun 
travail dans l’écriture, mais la réalisation, c’est 
quand même du boulot. Je ne suis pas très 
laborieux, je suis un peu fainéant. Quant au 
thème de l’album, le titre peut donner une 
indication du thème, déjà le Livre pour un disque, 
ça peut faire rire certaines personnes. Moi, ça ne 
me fait pas rire, c’est quand même un disque 
assez triste, j’espère qu’on le ressent. Le thème 
véritable, pour être honnête, c’est une fille. Je 
pense que la musique et les titres sont empreints 
de plein de références à des relations entre des 
personnes qui se passent plutôt mal. C’est plutôt 
en référence à un passage très intéressant de ma 
vie, mais qui s’est achevé. Et si ça fait plutôt 
ouvrage politisé, c’est parce que la politique et le 
social étaient aussi au centre de ma relation avec 
cette fille puisque tout ce qu’on vit, on le vit en 
fonction des données politiques et sociales qui 
composent notre société. Ca ne paraît donc pas 
du tout incompatible d’avoir un titre pseudo 
politique, pseudo post-révolutionnaire – comme 
me l’ont dit certains amis –, alors que le propos 
n’est pas vraiment là. Mais cette préoccupation 
en politique je l’ai eue – beaucoup moins 
maintenant –; j’ai eu beaucoup de velléités ultra-
gauchistes et maintenant, étrangement, c’est 
quelque chose qui ne m’intéresse plus du tout… 
Peut-être est-ce que je deviens de plus en plus 
misanthrope et je ne vois même plus l’intérêt 
d’avoir des préoccupations collectives; ce serait 
un peu inquiétant mais je ne sais pas trop… 
 
 
 

 
J’ai pourtant croisé des gens qui, au vu du 
titre, ont considéré cet album comme un 
simple pamphlet politique… 
Eh bien, ce n’est pas du tout le cas! Certains 
peuvent même le prendre au second degré et ce 
n’est pas le cas non plus, ce n’est pas un gag! 
 
Quelle serait à ton avis la principale qualité de 
tes disques pour laquelle tu aimerais être 
apprécié? 
Je vise de faire des disques grandioses. 
Honnêtement, je rêve de faire le meilleur disque 
du monde. Tu m’as envoyé la chronique que tu 
avais écrite sur Le Livre Noir du Capitalisme 
(publiée dans le numéro Eté 00, ndlr) et pour 
moi, c’est la réaction maximale que je peux 
souhaiter d’un auditeur, qu’il me dise qu’il est 
extrêmement touché par les mélodies, par 
l’ambiance, qui trouve que c’est quelque chose 
rarement entendu dans ce contexte… Moi je ne 
peux souhaiter mieux. Je ne souhaite pas pour 
autant que les gens viennent m’embrasser dans la 
rue (rires…), je ne veux pas être riche et célèbre 
du tout. Ce que je peux souhaiter, c’est que les 
gens soient touchés, au point que ce disque les 
marque… Mon rêve, c’est de faire le truc le plus 
beau qu’on puisse concevoir. Je pense que je ferai 
des trucs corrects en musique d’ici dix ou quinze 
ans, parce que je compte continuer longtemps, car 
pour l’instant j’en suis encore à trouver vraiment 
ce qui fera mon identité par la suite. J’ai pour 
l’instant l’impression de tâtonner, de ne pas avoir 
encore fait quelque chose qui tienne la route par 
rapport à ce que je voudrais faire. J’ai envie de 
mettre la barre très haut, comme en saut en 
hauteur. Je rêve d’être prolifique pendant 
longtemps et de faire des trucs superbes, voilà 
(rires)… C’est vital pour moi… 

 
Interview téléphonique réalisée par Stéphane 

avec l’aide technique de Patrick 
17.10.00 

Photo Valery Lorenzo 
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Pinback. Rob Crow de Heavy Vegetable et Armistead B. Smith IV de 3 Mile Pilot. Nous vous avons 
déjà parlé de cet efficace et simple duo, auteur d'un très bon premier album sorti chez Cutty Shark (This Is 
a Pinback CD), d'une tripotée de maxis plutôt réussis et surtout d'une attitude plus punk en concert que sur 
disque. Tout l'intérêt de leur musique repose sur le fait qu'ils ne sont que deux à participer à Pinback, et 
sur le fait qu'ils sont intransigeants à ce sujet… personne n'a le droit d'empiéter sur le territoire Pinback… 

Nous avons tenté de pénétrer dans leur univers pendant un petit moment… 
 
Vous êtes amis depuis très longtemps; 
comment se fait-il que vous n'ayez eu l'idée de 
jouer ensemble qu'en janvier 98? 
Armistead: En fait, je pense que ça s'est passé 
comme ça parce que Three Mile Pilot, mon 
groupe à l'époque, a décidé de faire un break, 
mais je voulais continuer à jouer de la musique, 
donc je lui [Rob Crow] ai demandé si ça lui 
plairait, et c'est comme ça qu'on a fini par jouer 
ensemble. 
 
Vous avez écrit les quatorze premières 
chansons très rapidement. Vous les aviez en 
tête depuis longtemps? 
Rob Crow: Pas si rapidement que ça, quand-
même: ça nous a pris un an, pour faire ce premier 
album. 
Armistead: Ca nous a aussi pris pas pal de temps 
pour le sortir: on devait le sortir sur un autre 
label, et il a fallu récupérer les droits, etc… 
 
Vous avez dit que le fait d'être seulement deux 
personnes à travailler est beaucoup plus facile 
que vos travaux dans vos groupes respectifs 
précédents. Ca ne vous pose pas de problème 
quand vous cherchez à jouer plusieurs 
instruments? 
Armistead: En fait, on a la chance de savoir 
chacun jouer à peu près quelques instruments. Je 
ne suis pas certain que ce soit plus facile de 
travailler à deux, mais c'est effectivement plus 
simple de réfléchir dans cette optique. C'est aussi 
certainement plus simple de confronter deux 
idées plutôt que d'en confronter quatre… 
 
Vous semblez attacher beaucoup d'importance 
au fait que Pinback est vraiment l'affaire, 
l'histoire de deux personnes; vous considérez 
qu'écrire avec d'autres personnes pourrait 
être "dangereux"? 
Rob: En ce qui concerne Pinback, on ne veut pas 
qu'une tierce personne intervienne dans l'écriture. 
Armistead: C'est vraiment l'affaire de deux 
personnes. 
 

Est-ce que l'expérience de vos autres groupes 
vous a aidés pour l'écriture dans Pinback? 
Armistead: Ah oui, complètement. Puisqu'on 
parle d'écriture, eh bien le fait d'écrire à deux a 
vraiment influencé notre musique. Comme toutes 
les choses que tu apprends de tes expériences 
passées, le fait d'avoir travaillé avec d'autres 
groupes, et de manière différente, a vraiment son 
importance, c'est certain. 
 
En parlant d'influences, vous vous sentez 
proches de certains groupes américains? 
Armistead et Rob (en cœur): NON! (rires…). 
 
Vous avez utilisé des ordinateurs pour le 
mixage et le montage. Vous l'avez fait pour des 
raisons pratiques, ou vous êtes fans de 
nouvelles technologies? 
Armistead: On l'a seulement fait pour des raisons 
pratiques. On voulait pouvoir faire ce travail à la 
maison, sans pour autant se trimballer le 24 
pistes… C'est intéressant que la technologie soit 
arrivée à un point où il est maintenant possible 
d'enregistrer un disque chez soi, presque seul, 
pour un prix vraiment dérisoire. 
Rob Crow: Même si on avait enregistré sur un 4 
pistes, je crois qu'on aurait quand même utilisé 
les ordinateurs… on a trouvé les moyens de bien 
sonner avec ça. En plus, on a quand même utilisé 
tout le matériel qu'on avait, comme un 4 pistes 
très amélioré… 
Armistead: Oui, on a fait beaucoup de prises 
directes, et utiliser l'ordinateur nous permettait 
juste de multiplier le nombre de pistes… 
Rob: D'ailleurs, ça ne nous a pas empêchés de 
garder toutes les petites erreurs qu'on faisait en 
enregistrant… 
 
Ce qui est très surprenant sur votre album, 
c'est cet aspect très mélodique, presque 
comme les Beach Boys pour la voix, par 
exemple. Vous écrivez plutôt les mélodies ou 
les rythmes en premier? Comment créez-vous 
vos chansons? 
Armistead: En fait, toutes nos chansons sont 
écrites de manières totalement différentes.  
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Parfois, on part d'une idée qui est venue très vite, 
parfois il faut travailler plus… 
Rob: Parfois, on fait une jam session, et ça nous 
plaît, et on écrit des choses par-dessus. Parfois, 
on prend nos stylos, et on réfléchit; un sample qui 
tourne peut nous aider, aussi. De temps en temps, 
l'un de nous arrive avec une structure déjà finie, 
et l'autre ajoute des paroles, du piano, des voix… 
Armistead: On essaie vraiment de varier les types 
d'écriture. De cette manière, c'est un peu comme 
un nouveau départ à chaque fois, et l'écriture 
reste toujours quelque chose de frais. 
 
Pour vous, c'est une nouvelle manière de 
créer? 
Armistead: A chaque fois qu'on écrit une 
chanson, c'est une nouvelle expérience. Ca peut 
être bien pour un groupe, dans un studio, d'avoir 
une idée, de se mettre à jouer très fort, de 

travailler cette idée jusqu'à ce que la chanson 
prenne forme. Mais pour deux personnes, je 
pense que c'est mieux – surtout pour nous – de 
travailler calmement, d'être relaxés… 
Rob: C'est vraiment plus facile que d'avoir à 
enregistrer un certain nombre de chansons sur 
une durée limitée, avec des journées de huit 
heures d'enregistrement… Dans notre cas, on 
peut décider, un jour, de travailler toute la nuit 
jusqu'à ce que telle ou telle chanson soit parfaite 
– si on veut qu'elle soit parfaite… 
C'est une manière de tout contrôler? 
Rob: Oui, on est les seules personnes 
responsables de notre son, et si on doit engueuler 
quelqu'un, c'est nous. A force de faire des erreurs 
qui ne sont dues qu'à nous, on apprend beaucoup. 
 

 
Dans le maxi de Tripoli, il y a des remixes de 
Appliance, Tin Foil Star, etc… Qu'est-ce qui 
vous plaît dans le principe du remix? 
Armistead: Eh bien, on pensait que c'était une 
bonne et drôle d'idée de demander à des 
personnes de remixer nos propres chansons. Elles 
avaient été écrites dans nos chambres, et on 
trouvait amusant de savoir ce qu'eux en feraient 
dans leur chambre… Sincèrement, on pensait que 
ça allait être complètement différent de ce qu'il y 
a sur le maxi. 
 
Certaines de vos chansons portent des noms de 
villes. Votre musique est-elle une incitation au 
rêve, au voyage? 
Rob: C'est une incitation à faire ce vers quoi tu es 
attiré. 
Armistead: En fait, c'est aussi vrai que j'ai 
l'impression de voyager quand j'écris… 

Vous allez enregistrer notre nouvel album à la 
fin de l'année. Le nouvel EP, Some Voices, est 
une sorte d'introduction à une nouvelle façon 
d'écrire: des chansons rapides, des voies 
travaillées, une musique plus amusante… Est-
ce que l'album ressemblera à ça? 
Armistead: Il sera très différent du premier, tout 
en gardant des éléments de ce qu'on a fait jusqu'à 
maintenant. En plus, il y aura aussi des choses 
qui seront inspirées de nos concerts, et nos 
concerts sont assez différents de ce qu'on fait sur 
disque. 
 
Est-ce que Pinback est maintenant votre 
groupe principal? 
Armistead: Ca n'est pas vraiment notre groupe  
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principal, c'est juste le groupe dans lequel on 
s'implique le plus sérieusement à ce moment 
précis. Mais quoi qu'on fasse, on essaie de le faire 
du mieux qu'on peut, de lui donner une attention 
complète, de lui consacrer notre créativité toute 
entière. 
Rob: Par contre, c'est vrai que c'est le groupe qui 
est le mieux reçu par le public, parmi nos autres 
groupes. J'aime beaucoup faire ce que je fais en 
ce moment, mais il y a les autres facettes de ma 
personne qui me manquent et dont j'ai besoin. 
 
Quelle est votre opinion, avec le recul, sur This 
Is A Pinback CD? 
Armistead: Ca fait vraiment longtemps que je ne 
l'ai pas écouté, en fait… J'ai évité autant que 
possible de l'écouter, pour ne pas avoir peur de la 
comparaison avec ce qu'on fait maintenant. Cela 
dit, j'ai du mal à croire qu'on ait finalement réussi 
à le sortir. 
C'était la première référence de Cutty Shark. 
Comment les avez-vous rencontrés? 
Armistead: Au départ, ils m'ont contacté par e-
mail pour m'interroger sur mes groupes de 
l'époque, pour savoir si je travaillais encore avec 
tel ou tel groupe, et pour savoir si j'étais intéressé 
pour sortir quelque chose sur leur label. Et le seul 
projet musical qui était libre était Pinback à 
l'époque. Heureusement, ça leur a plu, et je suis 
très content que tout cela se soit passé au même 
moment. 
 
Si vous deviez décrire votre musique à 
quelqu'un qui ne la connaît pas, que lui diriez-
vous? 
Armistead: En fait, je lui donnerais le CD, c'est 
tout… parce qu'en règle générale, c'est très 
difficile de traduire la musique en mots. C'est très 
nul, quand on le fait: «Oh, ouais, ça ressemble à 
ce groupe, là, blabla…». Franchement, si un 
groupe ressemble à un autre groupe, je n'ai pas 
envie de l'écouter ni de l'entendre… 
 
Et si vous demandiez à un de vos fans ce qui 
lui plaît dans votre musique, qu'aimeriez-vous 
qu'il réponde? 
Armistead: Je n'ai pas envie de dire aux gens ce 
qu'ils doivent aimer dans notre musique, chacun 
peut prendre du plaisir à l'écouter, et j'espère que 
certains remarquent dans notre musique des 
choses que j'aime beaucoup aussi. Je ne m'attends 
à rien, mais c'est bien quand des gens viennent  
 

 
vous voir en disant «Ah, c'était bien, cette idée de 
faire ci, puis de continuer comme ça…» 
 
Est-ce que donner des interviews peut vous 
aider à juger votre travail? 
Armistead: Oui. Je pense que chacun doit 
s'expliquer sur la musique qu'il fait (rires…). Et 
même si tout le monde nous pose sans arrêt les 
mêmes questions, il est important que nous 
donnions des réponses aussi honnêtes et concises 
que possible… L'information est importante; d'un 
autre côté, si l'on comprenait le point de vue des 
auteurs de certaines musiques, on se dirait: «Ah, 
dans ce cas, je ne veux plus rien entendre 
d'eux…» et vice-versa, d'ailleurs. Cela dit, ça 
peut parfois aider à comprendre certains trucs, à 
se rendre compte de certaines raisons qui 
poussent des musiciens à procéder de telle ou 
telle manière. C'est pas comme si on avait fait des 
prouesses de discours dans cette interview jusqu'à 
maintenant, mais… 
 
Qu'est-ce que ça vous fait, de jouer dans un 
théâtre, ce soir? 
Armistead: Habituellement, l'acoustique est très 
bizarre (à part pour du théâtre, bien sûr) pour la 
musique… la batterie fait des bruits incroyables 
«Bvvooouuuhpfffiouuutpfuit». Mais le son de ce 
théâtre a l'air très bon, et l'atmosphère y est 
intéressante. Mais c'est assez difficile pour des 
musiciens de jouer pour des gens qui sont loin de 
la scène; c'est pour ça qu'on n'aime pas jouer sur 
des immenses scènes, on préfère les 
configurations plus intimistes. On ne se considère 
pas différents de notre public, en réalité. 
 
Un dernier mot? 
Armistead: Si vous aimez ce qu'on fait, c'est 
génial. Si vous n'aimez pas ce qu'on fait, c'est très 
bien aussi. Mais si vous décidez de faire quelque 
chose, de créer quelque chose, je vous en prie, 
efforcez-vous de le faire avec un tant soit peu 
d'intégrité et d'originalité… 
 

Interview Stéphane 
Avec l'aide technique de Patrick 
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Photo Stéphane 
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Rien que le nom de ce groupe est évocateur. Un nom qui vient de loin, et qui a apporté une étrange 
musique avec elle, celle de la rythmique la plus enviée de la sphère pop-rock, celle de Joey Burns et de 
John Convertino. Le premier rencontrait le second lorsque Giant Sand (groupe dans lequel ils officient 
avec Howe Gelb) recherchait un batteur sur sa route. Depuis, une grande complicité, au niveau humain et 
musical. Le 23 juin dernier, Calexico avait l'honneur de clore la série des Black Sessions; trois mois plus 
tard, la veille de la fin de leur tournée, Calexico (John Convertino malheureusement remplacé par Jean-
Marc Butty – de White Hotel) réchauffait l'Aéronef, avec un concert de plus de deux heures. 

Entretien avec le cerveau gauche de Calexico. 
 
Votre nom vient d'une ville qui est à la 
frontière de la Californie et du Mexique. Vous 
semblez être à la jonction de deux points de 
vue. La manière dont votre musique est perçue 
est-elle fondamentalement différente selon que 
l'auditeur est mexicain ou américain? 
Franchement, j'ignore quel est l'état de la 
distribution de nos disques au Mexique, par 
exemple. La musique des USA n'est pas bien 
distribuée au Mexique, et la musique 
indépendante encore moins. Elle n'a pas vraiment 
d'impact là-bas. Je pense plutôt que c'est le nom 
de la ville de Calexico qui évoque quelque chose, 
sur la frontière entre la Californie et le Mexique, 
c'est la contraction des deux noms. De l'autre côté 
de la frontière, il y a une ville qui s'appelle 
Mexicali. Je trouvais ça assez drôle, cette espèce 
de ville Yin/Yang. En même temps, ça me 
rappelait plein de choses, comme mon enfance en 
Californie du sud, puis dans le sud-ouest, et 
finalement en Arizona ces six dernières années. 
Certaines choses peuvent être assez étranges, 
lorsqu'elles sont assemblées, comme quelque 
chose d'hybride, comme si l'on prenait la tête de 
quelqu'un et qu'on l'attachait au corps d'un 
autre… ce nom rappelle fort ce genre de 
rapprochements abrupts. Il y a une autre chose: 
cette ville m'a rappelé les dessins d'un de mes 
amis, Victor Gastelum, qui a fait la pochette du 
vinyle de The Black Light. L'illustration du dos 
du disque venait de l'idée de mettre Maria 
Milagrosa, Marie des Miracles, avec ces rayons 
de lumières à la sortie de ses mains, sur une 
vieille Chevy Milagrosa. J'aimais ça, parce que 
c'était à la fois hybride et direct: deux mondes 
assemblés d'un seul coup. Ca peut parfois être 
dangereux, ça peut t'ouvrir le corps, mais ça peut 
aussi parfois être agréable, voire même source de 
paix intérieure, à travers les yeux, les oreilles et 
le cœur… Voilà, c'est surtout un nom 
symbolique, et on avait vraiment besoin d'un nom 
à cette époque, et le nom qu'on voulait, "Spoke", 
était déjà pris… 
 

 
C'est pour cette raison (la mise en commun de 
deux mondes différents), que vous avez voulu 
mêler l'orchestre de mariachis à une 
formation rock? 
En fait, c'est plutôt venu naturellement. On ne 
s'est pas dit un jour «Tiens, faisons ça», comme si 
on avait été à l'école, c'est à dire faire des 
brouillons avant de mettre les choses au propre. 
On joue la plupart de notre musique vraiment 
naturellement et instinctivement. 
 
Sur Spoke, on pouvait entendre des bruits 
d'aéroports. La musique de Calexico se veut-
elle dépaysante? 
Je ne crois pas qu'elle soit dépaysante. Je pense 
qu'elle donne plutôt une optique de réflexion, 
qu'on puisse se dire «Ah oui, je suis déjà allé 
là…». Je pense que notre musique oriente la 
mémoire. Par exemple, on peut entendre dans 
notre disque des sons enregistrés à la gare de 
Prague et dans le métro… J'étais tellement 
fasciné par ce son, et le son de leurs lignes de 
métro, que je trouvais que c'était presque comme 
de la musique. Je pense que je suis comme 
beaucoup de gens, j'aime beaucoup les ambiances 
et les sons urbains, industriels. Eric Dolphy, par 
exemple, adorait écouter les oiseaux, leurs 
sifflements et leurs chants; et il intégrait ça dans 
sa manière de jouer, dans les thèmes de sa 
musique, dans les instruments qu'il utilisait, 
comme la basse, la clarinette, la flûte… Pour 
nous, c'est la même approche: il y a certains sons 
dans la vie de tous les jours qui t'inspirent, et je 
trouvais que c'était une bonne idée d'incorporer 
ces sons dans le disque. 
 
Demain soir, pour votre dernière date, vous 
jouez à Londres. A votre avis, pourquoi votre 
musique n'intéresse pas l'Angleterre? J'ai 
l'impression qu'ils ne perçoivent pas votre 
musique de la même manière que les auditeurs 
français… 
C'est intéressant, parce que je préfère – et de loin 
– jouer en France. Le public se rapproche du  
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public européen. Vous êtes très décontractés, 
vous ouvrez vos oreilles et votre cœur. Je pense 
que les anglais préfèrent garder un contrôle sur 
eux et leurs émotions. Ils ont en eux ces notions 
de frontière et de rythme. Je pense qu'ils préfèrent 
rester réservés. L'Angleterre ne fait pas partie des 
pays dans lesquels j'aime particulièrement jouer 
en Europe. C'est intéressant, parce que parfois, 
leur musique est plus cérébrale, a plus à voir avec 
des pensées assez sérieuses… 
Tu es sûr…? 
Non, effectivement (rires…). Honnêtement, je ne 
suis pas un grand fan de l'Angleterre. Même 
historiquement, je ne suis pas un grand fan. Cela 
dit, je ne me fais pas trop de soucis pour demain 
soir… 
 
Au sujet de OP8, vous souhaitiez au départ 
confier le chant à Vic Chestnutt, puis vous 
avez enregistré quelques titres avec Juliana 
Hatfield, et enfin avez été recontactés par Lisa 
Germano. Vous avez aussi pensé à Chan 
Marshall [Cat Power]. Où en êtes-vous 
aujourd'hui? 
En fait, tu n'as que partiellement raison… A 
l'origine, OP8 est né grâce aux "bêtises" de John 
[John Convertino, batteur de Calexico], Howe 
[Howe Gelb, membre leader de Giant Sand] et 
moi en studio. En fait, on enregistrait des choses 
ni pour Giant Sand, ni pour Calexico, ni pour 
quelque projet solo de qui que ce soit. On 
s'amusait en studio, et un jour, Lisa Germano 
nous a dit qu'elle voulait qu'on soit ses musiciens 
pour un EP que 4AD voulait sortir. Et ça a 
commencé à nous inspirer, à nourrir nos esprits. 
On a donc commencé à enregistrer. J'ai voulu 
faire Sand, la reprise de Lee Hazzlewood et de 
Nancy Sinatra; en fait, c'était l'idée d'un de nos 
amis, qui pensait que c'était une bonne idée de la 
reprendre, puisqu'on s'appelait "Giant Sand". On 
s'amusait vraiment, on était ravi artistiquement, 
mais 4AD a écouté les bandes, et nous ont dit 
«On n'est pas intéressé, donc si vous nous 
remboursez le coût de l'enregistrement, vous 
pouvez reprendre le projet à votre compte». 
Howe a tout de suite sauté sur l'occasion, en 
voyant cette opportunité, en grand businessman 
qu'il est. Il a dit «On appellera ce groupe OP8, 
featuring guest: Lisa Germano.». Ca a bien 
fonctionné, et V2, qui venait juste d'être créée et 
qui avait donc plein d'argent, nous a signés, a pris 
la licence de distribution, et a fait un très bon 
travail… C'était un très beau projet, et ça nous a  

 
donné l'occasion de venir jouer en France. Après, 
on ne peut pas dire qu'on ait sérieusement 
poursuivi ce projet; on se concentrait trop sur 
Giant Sand et Calexico, entre les enregistrements, 
les tournées, etc… J'aimerais vraiment reprendre 
ce projet. Pourquoi pas travailler avec Chan 
Marshall, effectivement: je trouve qu'elle fait de 
très bonnes choses, mais je pense qu'elle est très 
occupée… J'aimerais aussi travailler avec 
Françoiz Breut, je trouve qu'elle est très bien 
aussi. En fait, je crois que l'interaction homme-
femme est vitale pour ce projet. Pour Vic 
Chestnutt, on n'a jamais travaillé avec lui. On 
avait contacté Evan Dando, et Doug McCombs 
de Tortoise est venu travailler avec John et moi, 
pour Brokeback, son projet solo; Franklin Bruno, 
de Los Angeles, qui a un groupe qui s'appelle 
Nothing Paint Blue, est venu nous voir à Tucson, 
pour enregistrer. En fait, on adore rencontrer nos 
amis, jouer ensemble et parfois enregistrer… 
 

 
 
Vous venez d'enregistrer la BO d'un film, 
Commited, pour Miramax. Qu'avez-vous 
retenu de cette expérience? 
C'est une bonne question, car le film n'est jamais 
sorti. Ca a été une très bonne expérience, car ça 
m'a donné l'occasion de rencontrer une 
réalisatrice incroyable et fabuleuse: Lisa Krueger. 
Elle a une énergie incroyable et un talent pour 
diriger, elle est capable de maintenir vivant le 
sens de l'humour durant toutes les phases de 
l'écriture, du tournage, etc… et ça n'était pas 
évident, parce qu'elle a dû gérer des couillons et 
des situations vraiment merdiques, en partie à 
cause de Miramax. Ils lui ont carrément dit qu'il 
fallait qu'elle change la fin du film, ce qui 
anéantissait, selon moi, le film. Cette expérience  
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et cette rencontre ont été géniales, et en plus, ça 
nous a appris à envisager le studio d'une manière 
radicalement différente, avec des outils 
numériques, avec des images, et surtout à 
enregistrer live. 
 
Pourquoi cherchez-vous toujours à avoir un 
équilibre entre titres instrumentaux et 
chansons? 
"Space is the place". C'est une phrase qui veut 
dire beaucoup. Je trouve que c'est important qu'il 
y ait une place laissée aux instruments, et une 
autre à un chanteur ou une chanteuse. Je trouve 
qu'il est normal que nous laissions une voix aux 
instruments, si l'on peut dire… 
 
Vous ne considérez pas votre musique comme 
une chose utile. Vous pensiez avoir mieux à 
faire, comme planter des arbres ou nettoyer 
les rues… vous ne pensez pas que la musique 
peut être la clé de voûte de la vie de certaines 
personnes, parmi votre public, par exemple? 
Oui, c'est vrai, je suis d'accord. Je pense qu'il y a 
ce côté physique chez les gens, qui font qu'on se 
dit «Là, je dois faire ça, et si je ne le fais pas, je 
rate une occasion d'être bénéfique pour les autres, 
pour le monde.». Et quand je vois les musiciens, 
ils fabriquent leur art, et c'est bien, mais ça n'aide 
que si leur art est publiquement connu. Si leur art 
n'est vu, entendu, perçu par personne, alors ça ne 
sert qu'eux… Par exemple, on a joué au Roskilde 
Festival cette année, et la veille de notre arrivée 
là haut, il y a eu cette horrible tragédie… 
Les 8 morts du concert de Pearl Jam… 
Oui, c'est ça. Quand on s'est réveillé, tout le 
monde pleurait, toutes les équipes portaient ça sur 
leur visage. Quand on a découvert ce qui s'était 
passé, on n'en revenait pas, on était atterrés. On 
ne savait pas quoi faire. Chan Marshall était là, 
on devait la rencontrer… on ne savait pas quoi 
dire, mais on voulait jouer. Beaucoup de groupes 
ont mentionné l'événement ou dédié leur concert 
aux victimes et à leurs amis et familles; et au lieu 
de ça, on a préféré faire de notre concert une 
prière musicale, ça nous semblait important. 
Donc tu as raison, faire de la musique est utile, 
tout comme planter des arbres est utile. 

 
Sonic Wind évoque les bâtiments de l'après-
guerre froide à Tucson. Certains événements 
politiques vous donnent parfois envie d'écrire? 
Honnêtement, je n'aime pas arriver avec mes gros 
sabots, l'artillerie lourde de l'engagement 
politique. 
L'engagement politique peut être utile, aussi… 
Oui, tu as peut-être raison, ça peut être utile, 
parfois, mais il faudrait que je m'y connaisse 
beaucoup plus. C'est certainement pour cela que 
mes chansons ne sont pas très politiques. J'essaie 
de penser à un niveau global, et d'agir à un niveau 
local. Il y a une devise qui a eu du succès dans les 
années 80 qui disait: "Do it yourself". A Tucson, 
il y a pas mal de thèmes qui pourraient ressortir si 
l'on parlait de social, de politique, comme 
l'étalement urbain des banlieues vers le désert, le 
fait que ces constructions sont de très mauvaise 
qualité, construites à la hâte. Toute la partie 
Ouest des USA est étudiée et construite pour la 
voiture, pour que les gens puissent rester dans 
leur bulle, tout en se déplaçant d'un endroit à un 
autre. Ici, vous n'avez pas ces rues interminables, 
ces quartiers parfaitement rectangulaires, où vous 
pouvez marcher, marcher, marcher à l'infini… On 
peut entrevoir ces thèmes-là dans nos disques, 
comme Sanchez, dans notre premier disque, ou 
même Sprawl. Dans ce dernier album, Service & 
Repair et Sonic Wind sont les chansons qui sont 
allées le plus loin au niveau politique, c'est-à-dire 
pas très loin. 
 
L'évolution au long des quatre albums est 
assez nette: une K7 pour "Superstition 
Highway", un 8 piste pour "Spoke", 16 pistes 
pour "The Black Light", et une utilisation 
optimale des studios pour "Hot Rail". Quel est 
le futur de la musique de Calexico? 
C'est une très bonne question… Un petit peu des 
deux, en fait: un petit peu de lo-fi, un petit peu de 
hi-fi. Je veux vraiment continuer à mélanger 
plusieurs choses, tout en observant un certain 
changement. Le changement, c'est la voie qui te 
tient en haleine, qui te questionne, et c'est 
important. Je crois que c'est important de ne pas 
avoir une situation trop confortable le long de ton 
chemin. 

 
Interview Stéphane et David 
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 Parce qu’il y a des artistes qu’on n'attend pas et qui pourtant se révèlent essentiels: les vieux 
groupes de punk, les DJs de la fin des années 80, les responsables du renouveau de l’électro allemande. 
Bref, des gens a priori musicalement éloignés les uns des autres mais derrière lesquels se cache pourtant 
un seul et même duo formé de Ronald Lippok et de Bernd Jestram, actuellement connu sous le nom de 
Tarwater. Cela fait deux ans maintenant que Silur, leur quatrième album, est sorti. Disque mémorable et 
fondamental s’il en est, le récent Suns, Animals & Atoms a confirmé le statut occupé par ces berlinois: le 
plus important groupe d’électro-pop (au sens large du terme) de cette fin de millénaire. D’où cette 
rencontre avec Ronald Lippok qui nous aura laissé, Patrick et moi-même, abasourdis. Abasourdis par le 
sentiment d’avoir croisé un groupe décisif au sommet de son talent. Abasourdis par l’apparition de 
plusieurs sourires au coin des lèvres de Lippok, au fur et à mesure qu’il se sentait davantage impliqué par 
nos questions. Abasourdis par la teneur de son propos. Puis KO suite à un concert parfait. Depuis, Patrick 
et moi sommes persuadés qu’un vendredi 13, ça peut aussi porter chance. 

Stéphane 
 
Maintenant que Tarwater a un peu plus de 
quatre ans, quel regard portez-vous sur votre 
carrière? 
Ronald Lippok: Carrière?… C’est un drôle de 
mot. Un nombre important de choses se sont 
passées depuis que nous avons commencé, car au 
tout début, nous n’étions même pas sûrs de 
former un groupe. C’était juste moi-même et 
Bernd. Cela n’avait ni nom ni rien du tout, et 
ensuite ça s’est développé de plus en plus. Nous 
avions ce projet de studio surtout parce que nous 
aimons beaucoup le travail en studio. Je ne sais 
pas, pour cette histoire de "carrière", c’est un peu 
abstrait. Mais il s’est passé tant de choses! 
 
Au début des années 80, vous jouiez ensemble 
de la musique punk dans un groupe qui 
s’appelait Ornement Und Verbrechen. Est-ce 
que Tarwater a conservé quelque chose de 
cette musique? 
Notre premier groupe de punk s’appelait Rosa 
Extra et Ornement Und Verbrechen vint un peu 
plus tard. C’était en 83, 84, quelque chose 
comme ça. A ce moment-là, avec Ornement Und 
Verbrechen, nous avons commencé à 
expérimenter et nous étions inspirés par les 
premiers groupes industriels comme Throwing 
Gristles. Nous avons commencé à travailler avec 
des boucles de cassettes et le premier équipement 
électronique, et avec la façon dont les gens que 
nous fréquentions pensaient le façon de jouer et 
de distribuer la musique, nous avons commencé 
un label de cassettes, et on copiait des cassettes 
pour des amis. Nous travaillions même avec 
d’autres formes d’art comme les films, avec des 
poèmes et écrivant une musique pour des lectures  
 
 
 
 

publiques. Je pense que cette ouverture vers 
d’autres formes d’art et cet sorte d’amour pour 
l’expérimentation font aussi partie de Tarwater.  
C’est ce que nous avons conservé de cette 
période. 
 
Dans quelle mesure pensez-vous que la 
musique indépendante ait évolué depuis vos 
débuts? 
Nous avons commencé dans l’Allemagne de 
l’Est, donc c’était strictement underground. Près 
de là où il y avait la frontière, on trouvait des 
choses très contrastées. Et même avec la musique 
indépendante en général, cette frontière a disparu. 
Nous sommes allés aux Etats-Unis et nous avons 
discuté avec pas mal de gens des college radios 
qui nous ont dit qu’il y a quelques années, il n’y 
avait que la musique indépendante d’un côté et 
celle des majors de l’autre alors qu’aujourd’hui, 
si on considère le monde de la pop, ce n’est plus 
vrai. Vous trouvez beaucoup de musique 
ennuyeuse sur des labels indépendants, qui peut 
ne pas être progressive ou intéressante en quelque 
point, et des choses très intéressantes sur des 
majors. Donc ça a pas mal changé mais d’un 
autre côté nous travaillons avec Kitty-Yo qui 
n’est pas un gros label, ce n’est pas un major-
label. C’est un label indépendant qui conserve 
certaines de ses idées d’indépendance comme 
garder le contrôle sur ce qu’il fait sans aller dans 
le sens normal des majors et promouvoir ses 
disques…Je pense que la musique indépendante 
n’existe plus, mais il reste encore des labels 
indépendants évidemment, et c’est bien sûr une 
décision de travailler avec quelqu’un qui fait de 
la musique à ce niveau et pas de travailler avec 
des structures plus importantes. 
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Comment décrirais-tu votre état d’esprit et la 
façon dont vous travaillez lorsque vous écrivez 
et enregistrez des morceaux? 
En fait, nous n’écrivons pas de morceaux, du 
moins pas à la manière des songwriters 
classiques. On ne s’assoit pas à la maison pour 
jouer du piano, je n’écris ni les paroles ni les 
partitions… Et nous n’avons pas de salle pour 
répéter et développer des morceaux. Nous 
sommes dans un processus constant 
d’enregistrement et nous sommes entourés par 
plein de matériel (claviers, cassettes, disques…), 
en passant notre temps à essayer d’obtenir 
quelque 
chose avec. 
C’est pareil 
pour les 
paroles: 
aucune des 
paroles n’a 
été écrite, et 
quand des 
amis me les 
demandent, 
je m’assois 
pour les 
écrire sur le 
disque, en 
écoutant le 
disque pour 
me souvenir 
de quoi il 
s’agit… Donc c’est un concept très différent d’un 
groupe classique. C’est comme travailler en 
studio, parce que le groupe a son propre studio, 
nous avons beaucoup de temps et cela nous 
donne la liberté de travailler sans contrainte de 
temps et ce genre de choses. 
 
Est-ce que vous créez les rythmes ou les 
mélodies d’abord? 
Souvent les rythmes, les beats… Souvent nous 
créons les structures dès le début, et ensuite la 
mélodie semble grandir hors de là, elle semble 
avoir sa propre nécessité et te guide d’une 
certaine façon…Et c’est la même chose avec les 
paroles quand on décide s’il y aura des paroles ou 
si le morceau sera instrumental pendant le 
processus de création… Notre travail est très 
intuitif, et pourtant très stratégique quant à 
l’utilisation de certains instruments ou au 
développement d’un certain style. Et quand on 
enregistre un nouvel album, on ne s’assoit pas en  

 
disant: «cette fois on va utiliser plus de ça ou 
moins de ça…», on essaie juste de garder notre 
esprit ouvert, de conserver de l’espace pour 
stimuler notre propre imagination, et celle des 
auditeurs bien sûr. 
 
Vous enregistrez toujours lorsque vous créez? 
Oui. Quand on crée un morceau, tout est 
enregistré depuis le tout début. Et nous désirons 
conserver les éléments spontanés. Par exemple 
sur Noon, il y a une fille qui chante. C’est une 
australienne qui est DJ à Berlin mais qui écrit 
aussi des morceaux. Un jour, elle est venue au 

studio, elle 
avait une 
cassette et 
nous a dit 
que peut-être 

nous 
pourrions 
produire 
quelques 

morceaux. 
Nous avons 

acquiescé, 
puis nous lui 
avons dit que 

nous 
travaillions 

sur une 
chanson. Elle 
est entrée 

dans le studio et a chanté; nous avons conservé la 
première prise parce que c’était la plus belle des 
quatre qu’on avait faites. C’est comme les 
cithares un peu effrayantes dans ce même 
morceau, c’était comme un mystère mais 
c’étaient seulement des enregistrements qu’on 
avait réalisés il y a longtemps et qu’on avait 
oubliés. On a fait cela et ça nous semblait 
vraiment bien, mais c’est un accident. 
 
Est-ce que la façon dont vous envisagez votre 
travail en studio est complètement différent de 
la façon dont vous l’envisagez sur scène? 
C’est toujours difficile pour un groupe qui a 
l’habitude de travailler en studio de trouver une 
façon de jouer en concert. Souvent, les musiciens 
électroniques louent de véritables musiciens pour 
offrir de meilleures performances scéniques, plus 
attirantes. Nous avons de l’expérience en temps 
que DJs (ils étaient DJs à la fin des années 80, 
ndlr) alors nous avons décidé de cette formation  
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scénique (sur scène, Bernd Jestram et Ronald 
Lippok sont seuls, ndlr). Nous sommes deux gars 
qui créent leur musique en utilisant des machines, 
alors c’est un peu comme quand on est en studio 
parce qu’on est tous les deux avec nos 
instruments. Je sais que ce n’est pas très glamour 
(il sourit) mais nous sommes à l’aise ainsi. 
Parfois c’est difficile quand vous avez des 
musiciens qui ne sont pas impliqués dans la 
création de votre musique et vous le ressentez. 
Parfois on travaille aussi avec d’autres musiciens, 
comme Stickyman, un rastaman berlinois qui 
travaille toujours avec une fille qui joue des 
cordes, mais en général nous ne sommes que 
deux. 
 
Est-ce que vous aimez expérimenter en 
concert? 
Oui.. Parfois, nous faisons des concerts où on 
improvise seulement avec des boucles et on fait 
juste ce qui nous vient à l’esprit, ce que nous 
apprécions beaucoup. Mais c’est rare. Quand ils 
tournent, certains musiciens décident pour eux-
même de ne pas reproduire l’album, mais de mon 
côté je trouve cela plutôt élégant de jouer certains 
morceaux de l’album, et on aime le son alors… 
Nous n’avons pas assez de salles qui nous 
accueillent pour tout faire donc nous jouons 
surtout les morceaux des albums. Mais je ne fais 
pas que rejouer les morceaux! 
 
Vous avez conservé beaucoup de chutes de vos 
sessions d’enregistrement. Est-ce que vous les 
sortirez? 
Nous le ferons probablement. Nous les sortirons 
en Pologne. Il y a un label qui sort nos morceaux 
sur cassette car en Pologne les CDs sont très 
chers. Il y a un gros marché pour les cassettes. Le 
dirigeant nous demandait si il pouvait avoir 
quelque chose de spécial pour son label, et nous 
avons dit: «oui, si tu fais du vinyle, alors on le 
fera». Alors il a dit OK, la prochaine sortie 
devrait être un vinyle avec des extraits de live et 
des morceaux qui n’ont pas été mis sur l’album. 
Donc pour le moment, on ne fait que tout 
collecter. 
 
Les français vous ont découverts avec Silur. Ce 
qui est très étonnant lorsqu'on écoute cet 
album, c’est ce son unique, comme s’il avait 
été enregistré dans un sous-marin… Comment 
avez-vous obtenu ce son et considérez-vous  
 

 
Silur comme une rupture dans votre 
parcours? 
 
Silur a bien sûr été le disque qui a eu le plus gros 
impact international. Nous étions en tournée aux 
Etats-Unis avant que Silur ne sorte et nous avions 
quelques dates. Silur nous a fait découvrir, 
notamment en France, si bien que beaucoup de 
gens pensaient que c’était notre premier album. 
Donc, oui, c’était comme une rupture. Je suis tout 
à fait d’accord. Pour le son, je ne sais pas, il reste 
magique à mes yeux. On ne peut pas faire ces 
choses deux fois et il y a tant d’autres choses à la 
fois et on ne peut reproduire, utiliser les mêmes 
micros, guitares… Donc je n’ai pas tellement de 
réponse. Bien sûr on a nos techniques et on sait 
comment faire sauf que nous ne savons jamais où 
nous allons mais à la fin, il reste des choses 
étranges qu’on ne peut pas vraiment expliquer. 
 
Est-ce que tu considères Silur comme un 
concept-album? 
Je ne le ferais pas parce qu’un concept-album a 
un concept avant l’enregistrement et nous 
n’avions pas du tout de concept pour Silur… 
Pour moi, un concept-album, c’est plus comme 
un opéra, ou quelque chose où il y a un thème 
que l’on retrouve tout au long de l’album, comme 
dans certains disques de David Bowie où il y a 
une personne et plusieurs artifices, et chaque 
morceau sur l’album est à propos de lui, des 
choses comme ça… Sur Silur, il y avait des 
choses qui nous intéressaient, et tout cela 
bougeait et revenait encore et encore sur l’album, 
pas à pas, comme le thème du voyage et de l’eau. 
En dehors de cela, il n’y avait pas vraiment de 
connection entre les morceaux. Mais rien n’était 
prévu et c’est encore ce qui s’est produit pour 
Animals, Suns & Atoms. 
 
Animals, Suns & Atoms est moins 
mélancolique que Silur, et certaines tonalités 
peuvent même être pop. Est-ce quelque chose 
dont vous vous êtes rendus compte durant 
l’enregistrement? 
Oui, c’est ce que je pense. Nous avions cette 
sensation de vouloir faire quelque chose de plus 
en phase, de plus direct. Nous aimions ce grand 
son, avec moins de couches et moins morose, et 
nous avions conscience qu’il serait assez différent 
de Silur. Mais ce n’était pas établi, nous n’avons 
pas dit qu’il serait plus pop, même s’il a ses 
qualités pop… Mais je suis d’accord, à propos  
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des chansons c’est un album plus classique parce 
qu’à un moment, nous avons commencé à parler 
de face A et de face B, même en sachant qu’il 
sortirait en CD, on se disait que tel morceau 
devrait être le premier morceau de la face A ou B. 
Donc, à un certain moment, on a commencé à 
parler de Animals, Suns & Atoms comme d’un 
album classique, une chanson après l’autre. Pour 
Silur, les titres étaient davantage interconnectés 
par une trame. 
 
Sur le dernier album, il y a cette chanson 
intitulée Noon, au cours de laquelle on peut 
entendre des samples de sitars et de 
craquements de bois. Comment avez-vous 
enregistré ces sons ? Généralement, est-ce que 
vous créez vos propres samples? 
En fait, cela dépend. Des fois on crée nos propres 
samples, des fois on utilise des trucs qu’on a 
trouvés quelque part. Généralement on s’assure 
que nos samples ne sont pas des références. Ce 
sont plus des sons qu’on utilise, qu’on essaie de 
"tarwateriser" autant que possible. Des fois, les 
samples sont utilisés pour constituer des 

références à certaines époques. Dans notre cas, et 
si le sample est une voix par exemple, elle n’est 
pas mise en avant avec la musique "en-dessous". 
Toutes ces choses doivent être au même niveau. 
 
Vous semblez attacher beaucoup d’importance 
aux voix, dans Noon par exemple: vous mixez 
une voix de femme et une voix d’homme, vous 
les trafiquez, et alternez chants et parlé.  

 
Qu’est-ce que vous trouvez intéressant dans la 
relation entre voix et musique électronique? 
C’est une question intéressante, parce qu’une 
grande partie de la musique électronique, surtout 
lorsque nous avons commencé (vers 95, 96, ndlr), 
n’utilisait pas du tout de voix. Aujourd’hui c’est 
plus commun: beaucoup de gens de 
l’électronique essaient d’utiliser des voix. Sur le 
nouveau Kreildler (groupe dont fait aussi partie 
Bernd Jestram, ndlr), il y aura deux morceaux 
chantés, et Mouse On Mars fait quelque chose 
avec la chanteuse de Stereolab. Une voix attire 
beaucoup l’attention, et parfois ça modifie le flux 
d’un titre. Pour To Rococo Rot (groupe dont fait 
aussi partie Ronald Lippok, ndlr), nous 
n’utilisons pas très souvent de voix humaines et 
jamais de chant. En fait, une voix modifie le flux 
d’un morceau et je pense que c’est pour cela que 
beaucoup de morceaux électroniques ne 
contiennent pas de voix. En effet, beaucoup de 
ces musiciens viennent justement de la scène des 
club et ils utilisent juste des samples ou des 
monologues, afin d’obtenir une sorte de structure. 
Mais d’un autre côté, pour obtenir une structure 

ou de l’intensité, une voix humaine est d’une 
grande aide, utilisée comme un instrument -par 
exemple, lors de l’apparition d’une voix dans un 
morceau-, et ceci même si cette voix est 
connectée à d’autres choses. Le sens des mots 
joue également un rôle. Je pense que cela répond 
à peu près à ta question (rires…). 
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Pour quelles raisons penses-tu que la langue 
anglaise convienne mieux à votre musique?Je 
pense que la langue anglaise n’est plus une 
langue nationale, comme quand Alexandre le 
Grand gouverna le monde hellénistique. Tout le 
monde parlait grec. Ce n’était plus un langage 
national, les Hébreux parlaient grec donc ils 
pouvaient communiquer avec des Egyptiens par 
exemple. Et je pense que la même chose arrive à 
l’anglais. Nous sommes actuellement assis en 
train de parler anglais parce que mon français 
n’est pas aussi bon que votre allemand (rires…). 
L’anglais est plus un outil et cela apporte de la 
distance. Je m’en fiche si les gens chantent dans 
leur propre langue, mais pour Tarwater cela me 
semblait être le bon choix. 
 
Penses-tu que votre musique soit grandement 
influencée par des groupes allemands, dont la 
sensibilité nous paraît, vue d’ici, presque 
unique? Par exemple, que représentent des 
groupes comme Kraftwerk ou Can à vos yeux? 
J’ai vu Kraftwerk jouer en 1981 à Budapest, et 
c’était vraiment bien, ils ont joué dans le stade et 
en ce temps-là beaucoup de groupes utilisaient 
des lasers pendant leurs concerts mais eux 
utilisaient seulement des lumières ce qui était 
cool et c’était le Computer Welt Tour. Ils 
n'avaient fait qu'un seul concert en Allemagne et 
c’était à Berlin avant que le mur ne 
tombe…J’étais donc très heureux de les voir à 
Budapest. Bien sûr Kraftwerk a été une grande 
influence, beaucoup plus que Can, que j’ai 
découvert très tard, plus que des groupes comme 
Faust ou Klasda. Je n’ai découvert Can que 
lorsque des livres sur eux sont sortis, et j’ai 
ensuite fait des recherches. Mais je pense que 
nous avons été influencés par beaucoup de 
groupes anglais, comme ces premiers groupes 
électroniques anglais, comme les premiers 
Human League, qui eux-même étaient influencés 
par cette musique allemande. C’est venu par 
l’autre chemin. Pour en revenir à ta question, 
quand j’ai effectué mes recherches sur Klasda, je 
me suis rendu compte qu’il y a bien des points 
communs avec notre musique; quand j’ai écouté 
To Rococo Rot et certaines choses de Klasda, j’ai 
ressenti la connexion. Et je pense qu’en 
Allemagne, il y a toutes ces choses 
expérimentales, et parfois les allemands font des 
trucs nuls (rires…) et ils mettent la pop par terre 
en pensant que c’est cool, comme Weird ou la 
plupart de groupes allemands des années 70. Ils  

 
pensaient être psychédéliques mais c’était très 
différent avec leur musique. Mais je ne sais pas, 
je n’ai pas d’indice. Je pense qu’il y a vraiment 
cet amour pour l’expérimentation et les trucs 
bizarres. C’est vraiment cela la musique 
allemande. 
 
Que penses-tu des autres groupes sur Kitty-
Yo? Peux-tu nous parler de Jeans Team, un 
groupe que nous apprécions beaucoup? 
Oui, ils sont vraiment cools. Leurs concerts sont 
très excitants. Ils font partie de cette jeune scène 
arty et ils sont connectés à la Honeycircle 
Company. Ils travaillent parfois de manière un 
peu dadaïste sans être ironique, et ils 
appartiennent au département musical de cette 
scène. J’aime leur disque mais je les préfère en 
concert où il y a toutes ces choses autour d’eux. 
Ce que j’aime chez Kitty-Yo, c’est tous ces 
groupes différents. Il y a tous ces groupes que j’ai 
connus autour de Berlin, dont certains sont très 
connus en Allemagne. Il y a aussi ces groupes 
rock, comme Surrogat, et à côté il y a des groupes 
différents comme Tarwater; et maintenant il y a 
Peaches et Gonzales qui font plutôt du hip-hop. 
Kitty-Yo n’a pas d’identité incorporée avec des 
groupes qui vont tous dans le même sens. Je peux 
imaginer que c’est parfois difficile, parce des 
rockers se doivent se dire «Mais qu’est-ce que 
c’est que ça?» et parfois les amateurs de musique 
électronique doivent dire «Hé, mais comment 
pouvez-vous les signer?» (rires…). Mais ce sont 
leurs goûts et j’apprécie qu’ils soutiennent leurs 
groupes de cette manière. Parfois, il m’arrive de 
parler avec les gens des majors et je ressens le 
fait qu’avec Kitty-Yo, on parle bien de musique. 
Je les vois assis tous ensemble en train de parler 
musique et d’argumenter. Ils veulent vendre des 
disques, c’est le travail d’un label, mais d’un 
autre côté ils continuent à aimer la musique et à 
être contents de leurs groupes. Quand je vois l’un 
de leurs nouveaux groupes jouer, je vois des 
sourires sur leurs visages. Ils continuent à aimer 
la musique et c’est tellement important… 
 
Y a-t-il des groupes que tu considéres 
injustement méconnus, et que tu désires 
présenter? 
Bonne question. Je n’ai pas écouté beaucoup de 
musique ces derniers temps. En ce moment, je 
pense seulement à Berlin, au groupe Commited, 
qui sont vraiment très forts avec des claviers 
minimalistes… Mapstation, c’est le projet solo de  
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Stefan Schneider de To Rococo Rot, et qui sort 
des trucs sur Soul Statik. J’aime aussi le dernier 
Barbara Morgenstern, qui est une songwriter et 
qui a travaillé avec Boss Paul qui a produit la 
plupart de ses titres; il y a aussi Thomas 
Viermann, avec lequel mon frère adoré a 
travaillé. Le nouveau Kreidler, qui a l’air plutôt 
bien avec des chants… C’est tout ce que j’ai en 
tête pour le moment. 
 
Sur Silur, il y a des paroles qui sont extraites 
de l’œuvre d’Aldous Huxley (sur le titre Ford, 
ndlr). Etes-vous inspirés par la science-fiction? 
Tiens, c’est amusant, parce qu’il y a peu de temps 
j’étais à Brighton, nous avons dormi chez une 
fille qui possédait beaucoup d’images de science-
fiction comme de petits vaisseaux spatiaux… 
Nous lui avons demandé si elle aimait tout cela et 
elle a prétendu que non, tout cela appartenait à 
son petit ami. La plupart des garçons sont 
intéressés par la science-fiction et c’est très rare 
de trouver des filles qui apprécient la science-
fiction (rires…)! Donc, oui, je suis fan de 
science-fiction, j’aime les films de SF. Quand 
Kraftwerk a commencé, ils avaient ce côté 
futuriste très attirant, ils pensaient que la musique 
électronique était la musique du futur et ça ne 
l’est plus. Aujourd’hui chacun d’entre nous 
touche à l’électronique tous les jours; 
aujourd’hui, un musicien électronique ne fait  
 

 
qu’utiliser des outils. Tous les groupes à guitares 
utilisent des équipements électroniques. Donc je 
ne pense pas que notre musique ait des éléments 
de science-fiction, on peut aussi y trouver les 
choses qui nous entourent. Des fois on peut aussi 
trouver chez nous des éléments ambiant, donc je 
ne pense pas que la science-fiction fasse partie de 
nos travaux. Et on peut toujours trouver des 
livres, des chansons… chez d’autres artistes qui 
nous attirent, et pour Aldous Huxley, c’était juste 
son texte. Tu peux toujours trouver des textes et 
les utiliser en tant que paroles; avec Aldous 
Huxley, voilà ce que ça a donné. 
 
Votre musique décrit un monde fantastique. Y 
a-t-il une œuvre d’art qui corresponde 
particulièrement bien à votre musique? 
Je ne sais pas. Quand tu fais de la musique, tu as 
toujours des images en tête, et nous 
communiquons souvent à l’aide d’images –
«encore ce délire enfumé qui me hante…» – 
parce que tu dois exprimer quelque chose de très 
abstrait dans ton esprit. Ce n’est pas parce que 
nous sommes inspirés par des peintures par 
exemple, pas plus que toi. Cela fait partie de nos 
vies mais nous n’illustrons pas pour autant des 
œuvres d’art… J’aime les tout premiers épisodes 
de Twin Peaks, avec ce petit oiseau (rires…), j’ai 
toujours aimé les revoir, avec ces chansons… 
C’est le genre de choses qui me vient à l’esprit 
quand je compose… 
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Madrugada, un nom étrange pour un groupe sombre qui vient du froid… Leur nom est en réalité un 
des nombreux paradoxes du groupe: un nom et des paroles étrangers à leur origine, un ensemble 
d'ambiances et de descriptions presque apocalyptiques plutôt lointaines de ce qu'on imagine de la 
Norvège. Un petit éclaircissement sur leur musique certes relativement peu inventive mais pourtant 
étonnamment prenante, avec Sivert Høyem, chanteur charismatique, et Jon Lauvland Pettersen, batteur. 
 
 
On ne connaît pas encore grand-chose sur 
vous ici en France… vous pouvez nous parler 
de vos débuts, en particulier de vos deux 
premiers disques? 
Jon Lauvland Pettersen: C'est vrai, on n'est pas 
encore connus en France, pas encore, en tous cas 
(rires…). Oui, on a sorti notre album en Norvège 
en septembre 99, et il a eu beaucoup de succès. 
On essaie maintenant de travailler pour qu'il ait 
du succès dans le reste de l'Europe. La sortie de 
l'album dans dix pays en fait partie; on verra 
comment ça évolue… On fera cinq ou six 
concerts en octobre/novembre en France. 
Sivert Høyem: Ce disque (Industrial Silence) est 
notre premier album. Nous avons aussi sorti deux 
EPs. Peut-être pas en France, je ne sais plus… 
C'étaient des titres qui étaient musicalement 
proches de ce que vous faites maintenant? 
Sivert: Oui, plus ou moins… 
Jon: Ce sont des titres qui font partie de la même 
session d'enregistrement. Les chansons sorties sur 
ces EPs sont en fait des sortes de chutes de 
studio. 
 
"Madrugada" signifie "aurore" en espagnol. 
Vous avez choisi ce nom à cause de 
l'ambiance, de l'atmosphère qui se dégage de 
votre musique? 
Jon: C'est surtout parce qu'on aimait la poésie du 
mot en soi. Il convient aussi très bien à l'humeur 
de notre musique, donc c'est un nom qui nous va 
très bien, je crois. 
 
J'ai une fois lu que votre musique faisait 
penser aux Tindersticks. Je pense plutôt à 
Nick Cave, pour la noirceur… Vous vous 
sentez plutôt proches de qui? 
Jon: En fait, on aime beaucoup les deux… Ce ne 
sont pas nos principales influences, mais on 
écoute leur musique avec plaisir, et ça nous fait 
très plaisir d'être comparés à eux… 
 
Quel genre d'émotions essayez-vous de 
provoquer chez l'auditeur? 
Sivert: La confusion, le désespoir… mais on veut  
 

tout de même que nos chansons dégagent une 
atmosphère amicale, très humaine. On veut que 
l'auditeur se sente finalement à l'aise, confortable, 
malgré le chaos de certaines chansons. 
Jon: C'est notre premier album, et les chansons 
ont été écrites sur une longue période: la première 
en 1996 et la dernière en 1999… Pendant une si 
longue période, beaucoup de choses se passent et 
beaucoup d'influences ont le temps de te toucher. 
C'est un peu schizophrénique, dans le sens où les 
atmosphères sont très différentes selon l'époque 
où les morceaux ont été composés. 
 
Beaucoup de vos chansons me font penser à 
une certaine décadence urbaine, et à vrai dire, 
quand en France on pense "Norvège", on 
pense tout sauf "décadence urbaine"… Ce 
paradoxe est voulu? D'où vous viennent tous 
ces sentiments? 
Sivert: La plupart des chansons de cet album ont 
été écrites alors que nous vivions tous à Oslo. On 
est tous plus ou moins de la campagne, donc ces 
chansons décrivent en fait notre rencontre avec la 
ville. On a une immense fascination pour les 
villes, leur vie, le mode de vie urbain. Certaines 
villes, même en Norvège, ont quelque chose 
d'effrayant, et Oslo fait partie de ces villes-là. 
C'est une ville ennuyeuse et oppressante. 
Jon: Il y a beaucoup de ciment de béton, et très 
peu d'espaces verts, de terre… Pour nous, ce n'est 
pas une ville accueillante et agréable. Donc je 
suppose que ce sentiment a dû transpirer sur le 
disque. 
 
Pourquoi chanter en anglais, et pas en 
norvégien? 
Jon: C'est très courant, pour les groupes 
norvégiens, de chanter en anglais… La radio 
nationale a récemment fait une étude là dessus, et 
seulement 8 ou 9% des groupes chantent en 
norvégien… C'est une vieille tradition chez 
nous… En plus, les gens n'écoutent pratiquement 
que des groupes anglo-saxons. C'est presque une 
tradition nationale, de chanter en anglais… 
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Votre nom est espagnol, vous chantez en 
anglais, on dirait que vous refusez d'être 
norvégiens… 
Jon: C'est une totale confusion, absolument! 
(rires…) 
C'est une sorte de provocation? 
Jon: Oh non, pas du tout! On trouve naturel de 
chanter en anglais puisqu'on est influencé par des 
groupes anglo-saxons, et on a choisi ce nom 
parce qu'on le trouvait très beau… c'est aussi 
simple que cela. 
 
Vous prévoyez de recommencer à faire des 
enregistrements, incessamment? 
Sivert: Oui. D'ailleurs, on ira à New York pour 
enregistrer notre second album. En suite, suivra 
une tournée européenne d'une trentaine de dates. 
On a assez écrit pour pouvoir enregistrer un 
album entier. 
Jon: On a déjà enregistré des démos d'environ 27 
chansons, donc on peut vraiment dire que le 
nouvel album est déjà pas mal avancé. 
 
Votre état 
d'esprit a 
beaucoup changé 
entre l'époque 
des premiers 
enregistrements 
et maintenant? 
Jon: Oui, pas mal. 
Comme je l'ai dit, 
la période 
d'écriture pour le 
premier album a 
été très longue, 4 
ans environ, et à 
cause de ça, notre 
album reflète pas 
mal d'influence, il 
est assez 
transparent face à 
elles. Je pense que 
ce second album 
sera une sorte 
d'album 
conceptuel. Je 
pense que celui-ci 
reflétera le 
sentiment, ou le fait que ces chansons ont été 
écrites dans un laps de temps très court, et très 
peu de temps avant leur enregistrement. Je pense 
qu'elles auront une grande cohérence. 

 
Pourquoi choisir New York pour 
l'enregistrement? 
Jon: New York dégage un sentiment de tension 
urbaine très forte, qui nous plaît beaucoup. Les 
sentiments y sont si forts et il s'y passe tellement 
de choses que nos enregistrements seront 
forcément marqués par cette ville. De plus, 
beaucoup de nos nouvelles chansons vont très 
bien avec l'ambiance new-yorkaise. Ca a peut-
être l'air d'être un cliché, mais cet album doit 
vraiment être enregistré à New York. 
Sivert: On était déjà allé à New York pour 
l'enregistrement du premier album, et la ville 
nous avait vraiment beaucoup plu. Il y a un 
endroit, près de New York, dans le New Jersey, 
qui s'appelle Hoboken. C'est un endroit très joli et 
assez calme, dans une ambiance italienne, 
portoricaine, et il y a un très bon studio là bas; on 
espère vraiment pouvoir y aller. On est en 
négociations avec le producteur, l'ingénieur du 
son, et la maison de disques… ils ne veulent pas 
dépenser tout leur argent avec nous… 

 
Votre producteur 
est quelqu'un de 
votre entourage 
musical ou 
personnel? 
Jon: On aime bien 
être notre propre 
producteur. On 
espère obtenir l'aide 
de la personne qui 
avait produit le 
premier album, et on 
aimerait qu'il soit 
notre ingénieur du 
son sur le second. Il a 
travaillé avec 
Dinosaur Jr, Bob 
Dylan, c'est 
quelqu'un de très bien 
et de très talentueux. 
Je crois que c'est 
l'homme de la 
situation. 
Pourquoi Hoboken? 
A cause de Yo La 
Tengo? 

Jon: C'est surtout parce que c'est un bon studio, et 
que l'ingénieur du son qu'on espère avoir a de très 
bon contacts avec ce studio. De plus, on a déjà  
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travaillé dans ce studio, donc ce serait un choix 
sûr. 
Sivert: Yo La Tengo a au moins utilisé ce studio 
pour Fakebook et Painful. Ils y ont enregistré au 
moins trois ou quatre albums. 
 
Vous préférez travailler en studio ou sur 
scène? 
Jon: On a dû faire 60 concerts en Norvège, et 
c'est beaucoup trop pour un seul pays, mais notre 
son a été créé pendant nos sessions 
d'enregistrements, et la majeure partie du travail 
créatif s'est déroulée en studio. Je pense donc 
qu'on préfère le studio. 
Sivert: Quand on a passé un gros moment en 
studio, on a envie d'être sur la route, quelques 
jours, puis de reprendre de travail en studio… 
Jon: Ca s'est très bien équilibré pendant 
l'enregistrement d'Industrial Silence: deux 
semaines en studio, une semaine de concerts, 
c'était parfait. 
 
Vous comptez rester à la formation guitare-
basse-batterie, ou vous compter essayer 
d'autres instruments? 
Jon: Sivert a déjà utilisé l'euphonium, les cuivres. 
On a déjà essayé des mandolines, et des orgues à 
vent. On aime bien ajouter des choses un peu 
"rares". Ah, et j'ai acheté une Steel-drum à Paris 
hier… j'aimerais beaucoup l'utiliser, j'ai hâte. 
 
 
 

 
Sivert: Quand on fait certaines tentatives sur 
scène, ça plaît généralement beaucoup au public. 
Il nous est arrivé de faire des soli à deux 
instruments: mandoline et tuba, j'ai trouvé ça très 
bien. Ca créait une sorte d'ambiance créole, new-
orleans… 
 
Vous pensez que le nouvel album sera plus 
expérimental que le premier? 
Jon: Oui, complètement. Du moins, c'est ce que 
je crois. 
Vous savez dans quelle direction vous allez 
orienter vos expérimentations? 
Jon: Dans tous les cas, dans une direction 
différente de celle du premier album. 
Paradoxalement, je pense que les arrangements 
seront plus simples: moins de delays, d'echos, 
moins d'effets, moins de gros son. Notre son sera 
plus sec, je pense. On a des idées avec une 
batterie électronique, et des overdubs assez 
intéressants… 
Sivert: Il sera aussi beaucoup plus "groovy". 
Notre premier album était très marqué "blanc". Je 
pense que le second reflétera beaucoup plus 
certaines de nos influences en musique dite 
"noire". 
Jon: Le jazz nous a aussi beaucoup inspirés pour 
l'écriture du second album. A l'écoute, on l'entend 
très bien, on peut même entendre du bee-bop! 
C'est certain, notre prochain album sera beaucoup 
plus expérimental. 
 

Interview Stéphane et David 
Hénin-Beaumont, Festival des Nuits de la Saint-Henriette, 23.06.00 

Photos David 
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Encore quelqu'un dont nous vous avions parlé un peu avant l'été… Nima Majd. Lui aussi cultive un 
certain paradoxe: ses origines iraniennes sont utilisées dans sa musique de telle sorte qu'on ne puisse que 
les deviner; une construction intelligente évitant tout cliché, tout rangement facile dans les gros tiroirs 
habituels: ni faussement moderniste ni hypocritement traditionnel. Nima Majd possède un talent musical et 
d'écriture indéniable, certainement hérité de ses parents, mais fait aussi preuve d'une grande inventivité 
dans les constructions des chansons, et une vision précise de ce que doit être un grand album… 
 
 
Quand j'ai écouté l'album pour la première 
fois, l'une des premières choses qui m'est 
venue à l'esprit, c'est le fait qu'on peut 
clairement distinguer deux parties dans ton 
disque: une première partie où on sent que tu 
es une sorte d'élève de ceux que tu aimes, 
comme Nick Drake ou Leonard Cohen; et une 
deuxième où tu t'émancipes, tu expérimentes. 
Tu le ressens aussi comme ça? 
Ce disque n'est pas exactement un concept, mais 
la façon dont il a été écrit, puis enregistré, est un 
petit peu spéciale. Tout ça a été écrit et enregistré 
sur une période de quatre ans, et c'est certain que 
les morceaux écrits il y a quatre ans sont 
différents des plus récents. Dans tous les cas, 
j'essaie de faire des couples avec mes chansons: 
par exemple, les deux premières sont liées, par le 
beat de batterie, qui est le premier de la seconde 
chanson et le dernier de la première; les deux 
suivantes sont aussi liées… j'aime bien donner un 
mouvement global aux chansons. C'est vrai que 
chez Drake et Cohen, il y a parfois des chansons 
où il sont seuls, et d'autres fois où il y a tout un 
groupe qui joue. C'est certainement 
inconsciemment que je reproduis ces schémas-là: 
parfois je voulais jouer avec un groupe, parfois 
non. C'est certainement de là que vient ton 
impression sur les deux parties. La deuxième 
partie vient en fait des choses que j'ai essayées 
dans mon coin, tout seul. Quand tu es tout seul, tu 
n'as pas vraiment besoin de te dire «allez, faisons 
un peu d'expérimentations», puisque par 
définition, tu essaies des choses. 
 
D'où vient ton amour pour la musique, quand 
as-tu commencé à t'intéresser à elle? 
En fait, c'est un peu de l'amour et de la haine… 
Ces sentiments viennent du fait que la musique 
m'est vitale. Il faut que je joue de la musique, 
constamment; ma famille est une famille de 
musiciens, sur plusieurs générations… Cette 
lignée musicale a certainement sa part dans mon 
goût pour la musique; par exemple, je joue de la 
musique traditionnelle iranienne, qui est pour moi 
une entité. Il y a aussi le fait que j'ai grandi à 

Washington, avec tous ses groupes hardcore des 
années 80 (rires…). En fait, c'est tout simple: 
j'aime la musique parce que c'est génial. 
 
Tu as été batteur dans un groupe hardcore 
dans les années 80, justement… tu tires quoi, 
de cette expérience? 
Quand j'ai commencé à jouer de la musique, je 
me contentais de la jouer. Je n'écrivais rien. 
Après un moment, j'ai commencé à vouloir 
écrire. La construction des chansons dépendait 
très fort du moment où je les écrivais. D'ailleurs, 
il y a certaines vieilles chansons que j'ai 
enregistrées plusieurs fois le long de leur 
existence, et une même chanson transporte plein 
de sentiments différents selon l'époque où elle a 
été enregistrée. De la même manière, les gens qui 
ont enregistré cet album avec moi ont influencé le 
son, les constructions de mes chansons: j'ai 
toujours pensé que leur propre talent et leurs 
propres influences pouvaient apporter beaucoup 
aux chansons. C'est intéressant, parce que quand 
j'ai commencé à écrire, j'étais beaucoup plus 
influencé par les films que par la musique. La 
manière dont est fait un film, sa musique, peuvent 
créer des ambiances très particulières et très 
fortes, et elles m'ont beaucoup influencé au 
départ. Par exemple, le titre de la chanson The 
Clear Chamber vient d'une boutique parisienne 
de livres sur la photographie qui s'appelle "La 
Chambre Claire". J'ai fini cette chanson juste à 
l'époque des premiers contacts réels avec 
Lithium, et le titre est venu tout seul parce que les 
paroles de cette chanson ne sont que des images, 
et je trouvais que donner le nom d'une boutique 
de bouquins de photos à une chanson qui parle en 
images était une bonne idée. 
 
En parlant de titres, d'où vient celui de 
l'album? 
En fait, c'est une lettre ouverte... c'est une étrange 
façon de le dire à la personne concernée, mais… 
Le contenu des chansons, la teneur de l'album et 
la façon dont tout cela est construit, tout ça m'a 
fait penser à une chose dont on pourrait dire «je  
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te donne cet objet qui m'est cher, et j'espère que 
tu me diras qu'il t'est familier». C'est une sorte 
d'invitation, dans un sens. 
Ca ne vient pas de Leonard Cohen? 
C'est marrant, mais je ne connaissais pas cette 
chanson (Avalanche, Songs of Love and Hate, 
1971, ndlr) avant le mois d'août dernier… 

 
Comment se fait-il que tu sortes ton album 
d'abord en France, chez un label comme 
Lithium, qui reste quand-même assez franco-
français? 
Il y a trois ans, je suis venu en France pour 
visiter, et j'y suis revenu plus tard pour des 
raisons personnelles. Pendant les premiers mois, 
j'ai rencontré pas mal de gens, de musiciens ou 
d'amateurs de musique, qui m'ont fait connaître 
un tas de groupes et d'artistes français. Donc j'ai 
eu le réflexe tout simple d'envoyer une cassette 
de démos que j'avais enregistrée longtemps 
auparavant à quelques labels, dont Lithium. Ca 
leur a plu, et je me suis donc mis à écrire d'autres 
chansons en vue de la sortie de l'album. C'était il 
y a sept mois. Ce recul de sept mois me permet 
vraiment de clarifier les choses. J'ai la sensation 
nette que tout ce chemin, ces rencontres, ces 
hasards, avaient un sens pour mon travail: j'aurais 
très bien pu rester à Washington et continuer à 
jouer ce qu'on me demandait de jouer dans des 
groupes de hardcore. 
 
Avant de venir en France, tu n'avais jamais 
essayé de te faire connaître auprès des maisons 
de disques américaines? 
Oui, ça aurait pu être possible, à New York, par 
exemple, où il existe beaucoup de sociétés de 
"triage musical", si l'on peut dire. Mais ce qui  

 
important pour moi, c'est de jouer live. Je crois 
que ça n'est pas la peine de sortir un disque si je 
n'ai pas la possibilité de tourner derrière; Lithium 
m'a donné cette opportunité, et j'en suis ravi. Ici 
en France, on entend beaucoup de musiques 
américaines, et j'ai l'impression que vous avez 
une image faussée, stéréotypée du paysage 

musical américain. 
Par exemple, 
quand j'ai passé un 
petit moment en 
France à la sortie 
de l'album, en mai, 
j'ai rencontré des 
américains qui 
connaissaient les 
musiciens avec qui 
je jouais quand 
j'étais plus jeune, 
et ils me disaient 
qu'ils n'avaient pas 
arrêter de 
déménager, qu'ils 
jouaient toujours, 

mais que rien de plus ne leur arrivait. En fait, 
j'entends beaucoup plus parler de musique 
américaine en France qu'aux USA! 
 
Tu es né à Téhéran, en Iran, mais on n'entend 
pas beaucoup les influences iraniennes dont tu 
parles. On a l'impression que tu nous montres 
que tu as ces influences, mais que c'est juste 
pour dire que tu les as… ta musique n'a pas 
grand-chose d'iranien. 
Si on prend la musique indienne, elle est apparue 
dans le rock dans les années soixante avec la 
cithare, de manière très lourde: tout le monde en 
utilisait, ça en devenait agaçant. Je ne voulais pas 
que les gens aient cette sensation là avec la 
musique iranienne, qui est une musique que je 
joue par ailleurs. Quand j'écris des chansons, le 
son de la chanson existe déjà dans ma tête; 
l'approche que j'ai de la construction et de 
l'écriture des chansons a quelque chose de très 
iranien, pour moi. Je ne voulais pas faire un 
simple mélange de musiques iranienne et 
américaine; ç'aurait été trop évident, non 
seulement à l'écriture, mais aussi à l'écoute pour 
l'auditeur. En simplifiant les choses, il n'y a que 
Ioniev, sur l'album, qui sonne iranien; je trouvais 
ça intrigant qu'il n'y ait qu'une fois ce son. 
L'idéal, ça serait peut-être d'avoir le temps et 
l'espace de faire une sorte de performance  
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musicale: jouer les chansons de l'album, 
seulement avec des instruments iraniens. Mais ça 
serait assez dur pour moi ce faire ça; c'est déjà 
difficile pour moi de considérer la cithare comme 
un instrument "partenaire" d'une basse, d'une 
batterie… Il y a autre chose, aussi, c'est la légère 
mélancolie de cet album: je ne voulais trop 
accentuer cet aspect mélancolique, pour éviter 
d'avoir cette désignation du doigt «Ca, c'est un 
disque mélancolique!», ou de faire un CD sur 
lequel on aurait pu coller des stickers "Disque 
Mélancolique". 
 
Sur scène, tu joues avec deux musiciens. 
Comment les as-tu rencontrés? 
J'avais déjà rencontré Saadat [Saadat Ali Awan], 
le batteur, mais on est entré sérieusement en 
contact à la fin du mois de juin. On a été 
présentés l'un à l'autre par un ami commun, mais 
je savais qu'il était batteur, et à force de 
fréquentations, on a fini par découvrir qu'on 
écoutait les mêmes choses, et c'est comme ça 
qu'on a décidé de jouer ensemble. Pour Matt, qui 
joue de la basse et de la guitare, je le connaissais 
plus ou moins grâce à d'autres musiciens que je 
connaissais, mais lui écrit des chansons, et a 
d'autres groupes; on joue sérieusement ensemble 
depuis neuf mois à peu près. D'ailleurs, c'est lui 
qui a joué les parties de basse sur l'album. Saadat 
n'était pas là pour l'album, et c'est moi et un ami 
qui nous sommes chargés des parties de batterie. 
Je vais essayer de continuer avec eux, parce que 
l'écriture des chansons que je mène aujourd'hui 
est très influencée par leur présence. Ils 
influencent le son d'une manière très intéressante. 
Est-ce qu'ils vont intervenir directement dans 
l'écriture des chansons? Est-ce que Nima 
Majd va devenir un groupe? 
En fait, j'ai déjà pensé changer le nom, mais 
j'écris des chansons aujourd'hui avec l'idée du 
groupe en tête, mais j'écrivais déjà des chansons 
avant même que le groupe n'existe. La 
participation des musiciens est surtout importante 
dans l'élaboration du son d'une chanson, donc je 
les inclus dans la "fabrication" des chansons, 
d'une certaine manière. Pour être honnête, après 
ces années d'écriture solitaire, je suis pour 
l'implication des musiciens sur les parties  

 
scéniques, sur l'élaboration du set. Mais pour ce 
qui concerne l'écriture pure et l'enregistrement, je 
veux faire ça seul, dans mon coin, en fermant ma 
porte et en éteignant la lumière; je peux 
éventuellement leur demander leur avis et m'en 
inspirer, mais je préfère que l'écriture reste 
quelque chose de très intime et personnel. J'aime 
bien ce schéma: se plonger dans son propre 
monde, revenir à la réalité, exposer ce qu'on a fait 
aux critiques des autres, retourner dans 
l'imaginaire, etc… Il y a aussi quelque chose avec 
le son des chansons qui me tient à cœur. Il y a 
toujours différents degrés de connaissance de 
quelque chose, et souvent, l'écriture ne vient pas 
– pour moi, en tous cas – d'un claquement de 
doigts. Certaines chansons, si elles sont bien 
construites, seront parfaites quelles que soient les 
orchestrations, quel que soit le nombre de 
couches instrumentales présentes. Ces chansons-
là vivent d'elles-mêmes, l'étincelle qui fait naître 
ce type de chansons est très personnel, et est 
l'affaire d'un moment très particulier, cinq 
minutes qu'il faut saisir. 
 
Il y aura de nouvelles chansons, pendant tes 
concerts? 
En fait, il y en aura une, qui devait à l'origine 
apparaître sur l'album, mais qui était trop à part 
des autres titres … En fait, nos concerts dureront 
une demi-heure pendant la tournée, mais demain, 
ce sera un peu spécial, on jouera une heure; on 
pourra donc se permettre de tenter pas mal 
d'expérimentations, on essaiera de "provoquer", 
de faire peur… 
 
Quels sont tes projets pour l'avenir? Un 
second album arrive? 
En fait, j'écris des chansons pour cet album 
depuis quatre ans, et je me suis aperçu que 
j'écrivais deux albums aux même moment. Il y a 
certains morceaux de piano qui existent depuis 
longtemps, mais que je n'ai pas encore osé 
coucher sur bandes; ce sont juste des pièces pour 
piano. C'est étrange d'avoir travaillé sans le savoir 
dans deux directions complètement différentes; je 
vais peut-être tenter de transformer complètement 
ces morceaux pour en faire des morceaux de 
groupe. 

 
Interview co-écrite par David et Stéphane 

Réalisée par David et Patrick, sur l'antenne de RCV, le 10.10.00 
Photo Stéphane 
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Grand retour gagnant de l’année, celui des dinosaures Giant Sand en grande forme sur leur 
magnifique Chore Of Enchantment. Nous avons pu les rencontrer quelques minutes lors de leur passage à 
Arras, où ils ouvraient pour Blonde Redhead, où ils nous ont enchanté lors d’un concert hyper-convivial 
qui aura vu se côtoyer le grand Howe Gelb, ses fidèles John Convertino et Joey Burns, mais aussi 
mesdemoiselles Candie Prune, Matt Ward, et… John Parish. Tant pis pour les absents. 
 
En France, votre musique a toujours été vue 
comme une musique traditionnelle américaine. 
N’est-ce pas un peu réducteur? 
Howe Gelb: Oui, toutes les catégories sont 
réductrices, car tu dois rester dans les limites de 
cette catégorie. Mais ça aide à tout de suite mieux 
savoir de quoi il s’agit. Cela donne des indices… 
 
Votre parcours a débuté 
en 1985 sur un label 
français, New Rose... 
C’est vrai, New Rose! 
C’était mon premier disque, 
c’était excitant, car Patrick 
de New Rose m’avait payé 
1000 dollars, et cela coûtait 
moins de 400 dollars de 
faire ce disque! Mais je ne 
savais pas comment faire 
un disque avec la moitié du 
budget consenti, et cela 
nous a poussé à survivre en 
faisant de si nombreux 
disques. 
 
Quels sont vos meilleurs 
et vos plus mauvais 
souvenirs? 
Le meilleur, ce sont le plus 
souvent les sons. Le plus 
mauvais semble être 
passé… Le plus mauvais, 
ça a du être lorsque mon 
ami (et collaborateur, ndlr) Rainer Ptacek mourut. 
Le meilleur, c’était avant-hier à Heidelburg en 
Allemagne, je ne peux expliquer pourquoi, c’est 
juste arrivé… 
 
Vous travaillez beaucoup avec un walkman… 
Oui, mais nous sommes tellement nombreux, 
nous serons plus nombreux ce soir, donc il ne 
restait plus de place pour le walkman (rires…) Il 
y a quelques mois, les filles de Candie Prune 
m’ont invité à chanter un morceau avec elles, et 
on est devenus amis… Matt Ward est le second 
artiste dont j’ai immédiatement aimé la cassette, 
les premiers étaient Grandaddy, qui m’avaient 

donné une cassette avant d’être signés. La 
musique de Ward sonne comme si elle avait été 
toujours là, et elle devait être écoutée. 
Généralement il ouvre pour nous mais ce soir, 
comme nous ne jouerons pas longtemps, il jouera 
quelques morceaux avec nous. Il y aura aussi 
John Parish, qui a découvert PJ Harvey, et il fait 
la tournée française avec nous. Quand nous avons 

joué à Bruxelles, PJ m’a 
rejoint sur scène et nous 
avons chanté ensemble 
un morceau. J’avais 
demandé que quelqu’un 
le fasse et elle l’a fait! Ce 
soir, nous serons huit sur 
scène, et vu que il n’y a 
pas de playlist, ce qui 
sera intéressant, ce sera 
quand les gens jouent ou 
ne jouent pas. 
Arrangements en forme 

d’inflammation 
spontanée! (rires…) J’ai 
toujours plaint le désert 
de l’Arizona pour le bruit 
qu’on faisait. Mais on se 
sent bien là-bas, plus que 
n’importe où ailleurs. 
Mais je ne pense pas que 
cela influe sur ce que l’on 
fait… Calexico utilise 
beaucoup plus la culture 
spécifique de cet endroit 

comme les mariachis qui sont partout. Dans tous 
les restaurants, il y a des mariachis qui jouent, 
c’est très commun. Il y a des festivals de 
mariachis. Tu n’as jamais à payer pour les voir 
(rires…). Joey et John étaient d’ailleurs et 
portaient un regard neuf sur tout et ils avaient 
cette faculté pour Giant Sand aussi. Ils sont 
devenus très bons au fil des années. J’ai 
découvert John et Joey séparément. J’ai joué avec 
John d’abord et une année plus tard Joey nous a 
rejoint. A l’inverse de beaucoup de gens qui les 
voient comme un ensemble, je ne peux pas les 
voir comme ça. Je les vois comme deux 
individualités. Nous sommes devenus une belle  
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famille et la famille est grande aujourd’hui. C’est 
ce qui arrive quand on fait quelque chose 
longtemps ensemble… Je ne pense pas que Giant 
Sand ait une attitude, c’est plus un état d’esprit, et 
notre musique est la bande originale de cet état 
d’esprit. Il y a eu beaucoup de joueurs dans le 
groupe. Avant que John nous rejoigne, j’ai passé 
six ans avec des musiciens différents. Avec John, 
c’est devenu spécial. Quand Joey nous a rejoints, 
il était très jeune. Giant Sand est devenu ainsi 
enrichissant et satisfaisant, rien qu’en étant avec 
eux. Quand on ne se voit pas pendant longtemps 
et si on se voit tout un week-end, on peut trouver 
un endroit où aller jouer et c’est génial.  Nous 
aurions du être plus longtemps ensemble. Les 
groupes se séparent ou meurent… Je suis prêt 
pour cela aujourd’hui. Après avoir perdu mon 
meilleur ami Rainer, automatiquement rien ne 
devient tragique. Si John et Joey ne peuvent pas 
faire quelque chose, et quelle que soit la raison 
(Calexico ou autre), je me produirai seul ou avec 
d’autres gens (Candie Prune est un exemple, ça a 
été un vrai plaisir de jouer avec eux). C’est une 
façon de vivre, une sorte de zen. 
 
Tu as dit que la musique est un bon moyen 
pour se reconstruire. Que voulais-tu dire par 
là? 
C’est vrai. J’ai dit cela? Tout d’abord, c’est une 
énergie positive. Il y a beaucoup de constructions 
et ça aide à devenir plus fort. On est aussi plus 
sensible, car si on n’est pas assez sensible, on ne 
peut pas faire de la bonne musique. 

 
Sur ce dernier album, tu as travaillé avec John 
Parish et Jim Dickinson (producteur de Big 
Star)… 
Ils ont tous les deux des façons différentes de 
travailler. Mais il y a un endroit où nous nous 
comprenons tous sans parler, où l’on puisse tous 
se rencontrer d’une certaine manière… Mais tu 
n’as pas parlé de Kevin Salem, qui était un 
songwriter avant mais je ne connaissais pas ses 
chansons. Il a une excellente sensibilité et il m’a 
aidé à finir le disque quand John et Joey sont 
partis. Et j’étais triste parce que c’était encore 
proche de la mort de Rainer. C’est aussi pour ça 
que j’aimais John Parish car il me disait que 
c’était bien, et moi je disais: «Non, ça pue, je pue, 
c’est lourd…». Après j’ai pu me rendre compte 
que c’était du bon travail mais plus tard, après 
que nous ayons travaille avec Jim à Memphis. Et 
après Kevin est venu et m’a aidé à tout terminer. 
Il avait plus d’enthousiasme dans le projet que 
John et Joey ne pouvaient en avoir car ils étaient 
trop occupés. Le travail qu’a fait Kevin est 
exceptionnel. 
 
Quel est le point de vue sur l’Amérique que tu 
préfères: celui développé par John Ford ou 
celui développé par John Huston?  
John Huston a un bon sens de l’humour, meilleur 
que celui de John Ford. Mais les films de Ford 
sont vraiment merveilleux, vraiment beaux. 
Quand il décroche la caméra dans une immense 
salle… 
 

 Interview Stéphane 
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INTERVIEW BLONDE REDHEAD 
 

Blonde Redhead est un trio New-Yorkais formé de Kazu Makino, chanteuse au timbre si particulier, 
et des deux jumeaux italiens Simone et Amadeo Pace. Auteurs de cinq albums jusqu'à présent (Blonde 
Redhead en 1995, La Mia Vita Violenta la même année, Fake Can Be Just As Good en 1997, In The 
Expression of The Inexpressible en 1998, et finalement Melody of Certain Damaged Lemons cette année), 
ils ont très souvent été qualifiés de clone de Sonic Youth. Pourtant, on peut trouver chez ce groupe des 
qualités réellement personnelles et un talent absolument indéniable. On notera qu'un magnifique nouvel 
EP (Mélodie Citronique) est sorti dernièrement. Entretien avec la sensuelle Kazu Makino. 
 
Je trouve que la tension est un leitmotiv dans 
tous vos albums. D'où penses-tu que cette 
tension vient? 
Honnêtement, je ne sais pas. C'est intéressant, 
parce que je suis consciente de cette tension, mais 
on ne cherche absolument pas à la créer; elle ne 
fait même pas partie de nos personnalités ou de 
nos vies de tous les jours. Les gens nous le disent 
assez souvent, mais je ne sais vraiment pas d'où 
cette tension vient. 
 
Il y a aussi ces alternances entre grande 
tension et soulagement. Vous voulez impliquer 
l'auditeur à 100%, comme en concert? 
Au fond de moi, je ne ressens pas du tout ces 
sentiments de tension et de soulagement. Pour 
moi, cette musique vient d'elle-même. 
C'est très étrange, c'est radicalement différent 
du point de vue des auditeurs! 
Oui, j'en suis consciente, parce que beaucoup de 
gens m'en ont parlé. 
Ca vous arrive, pour vous en rendre compte, 
d'écouter vos disques? 
Oui, parfois, mais pas pour le plaisir, c'est pour le 
travail. Je ne les écoute pas de la façon dont 
j'écoute les disques des autres. Je crois que cette 
musique est trop en moi pour que je en puisse 
expliquer le fonctionnement. Je n'arrive pas à me 
séparer de mes chansons quand il m'arrive de les 
écouter. En fait, c'est comme la peau: tu n'as pas 
conscience d'elle, tu ne la sens pas, sauf quand 
quelqu'un la touche… 
 
Votre musique est très New-Yorkaise… tu 
penses que vous auriez joué la même musique 
si vous vous étiez rencontrés à Chicago, ou à 
Los Angeles? 
Oui, je pense, vraiment. Nous avons écrit 
quelques chansons du dernier album en France, à 
Rennes. Je crois sincèrement que ça n'aurait pas 
changé grand-chose. 
 
Il y a une attirance à la culture européenne 
dans vos chansons, mais comment se fait-il que 
la musique, les notes restent très américaines? 

Tu trouves? Pour ma part, je trouve qu'on ne 
sonne pas américain du tout, même si on a 
beaucoup appris de la culture américaine; il y a 
énormément de bons groupes aux Etats-Unis. En 
fait, je ne peux pas vraiment te dire… je ne me 
sens pas du tout comme une partie de la culture 
américaine. Ca n'est pas que je ne suis ni inspiré 
par la culture européenne, ni la culture 
américaine, mais on n'est que trois individus, qui 
ne représentent aucune culture spécifique. Peut-
être que c'est la société toute entière dans laquelle 
nous vivons qui nous traverse… La musique est 
une réflexion sur notre temps, notre société, mais 
je n'ai jamais pensé que je représentais telle ou 
telle culture, ou du moins, je ne le vois pas 
comme ça. 
 
Le son de guitares du dernier album est très 
particulier; comment est-il né? 
En fait, il est venu à force d'apprendre à écrire 
des chansons. Au départ, on ne savait pas écrire, 
et il nous a fallu changer complètement nos 
manières de nous accorder pour jouer ce qu'on 
voulait jouer. Je ne sais pas vraiment jouer de la 
guitare, donc je crois tout bêtement que j'ai le son 
de quelqu'un qui ne sait pas jouer de la guitare. 
C'est assez amusant, en réalité… 
Ce son est assez acide, si l'on peut dire. Vous 
avez nommé l'album en considérant le son des 
guitares? 
Oui, peut-être… inconsciemment… il faudrait 
que j'y réfléchisse. 
 
Il y a des chansons dont les titres se répondent 
dans votre album, comme Hated Because of 
Great Qualities et Loved Despite of Great 
Faults; vous essayez de créer un lien 
particulier entre les chansons? 
Non, pas particulièrement. Mais les titres dont tu 
parles étaient des choses qui me paraissaient très 
fortes, très réelles. 
 
Tu penses que vous avez été traités de manière 
injuste? Par la presse, par exemple, qui a  
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souvent dit que vous étiez un simple clone de 
Sonic Youth? 
Oui, complètement, bien sûr! Je pense qu'à la 
limite, on peut dire que notre premier album ne 
faisait pas montre d'un style spécifique. Quand je 
le réécoute, je me dis que c'est vrai qu'on sonnait 
un peu comme des gens qui ont des influences et 
qui ont du mal à trouver leur créativité… Ca, c'est 
pour le style. Mais pour les chansons, je trouve 
qu'elles sont très personnelles. A partir du second 
album, je crois qu'on a su trouver notre style 
musical et écrire des chansons très personnelles. 
Nous avons su mettre beaucoup de nos personnes 
dans nos albums. C'est très énervant de se dire 
que quelqu'un d'autre que soi peut récolter 
l'estime à laquelle on a droit. Nous devons 
récolter toute l'estime que peut entraîner notre 
musique, et pas Sonic Youth, certainement pas. 
Bien sûr, Sonic Youth est un très bon groupe, 
mais je ne trouve pas que leur musique soit tant 
une mine de ressources, d'influences, même s'ils 
ont un style particulier… C'est ça, qui nous 
atteint, qui nous blesse. 
 
Vous avez pris beaucoup de temps pour écrire 
et enregistrer cet album. C'était une manière 
de pouvoir plonger très profond dans vous-
mêmes? 
Oui, complètement. Pour certains groupes, ça ne 
veut pas dire grand-chose, mais pour nous, être 
dans un studio est quelque chose qui nous 
procure un plaisir immense. C'est toujours trop 
court, même si nous avons forcément des limites, 
et nous pourrions être trop indulgents envers 
nous-mêmes. Mais il y a tellement à explorer, à 
découvrir! J'adore vraiment être en studio, c'est 
comme être dans un autre monde. Toutes les 
règles, les lois de la réalité s'en vont par la 
fenêtre, et il ne reste que toi et tes rêves. C'est 
incroyable de pouvoir être dans cet état. 
 
Tu penses qu'il y a un lien entre le temps que 
vous avez pris pour enregistrer l'album et le 
son de cet album? 
Bien sûr, on joue de la guitare, mais on ne veut 
pas sonner comme un groupe à guitares. Je 
voulais considérer la guitare comme un 
instrument, et pas seulement une guitare, avec 
tout ce qui va avec… Je pense que c'est pour cela 
que certains morceaux sont très minimalistes 
dans cet album. Nous avons utilisé les guitares  
 
 

 
d'une manière vraiment différente des autres 
albums, parce que nous voulions essayer un tas 
d'instruments, voire même un orchestre, sans 
pouvoir le faire, à cause du manque d'argent. 
Mais nous avons eu une approche vraiment 
différente de nos propres instruments. 
L'utilisation de l'électronique rentre dans ce 
cadre? 
Là aussi, on utilise l'électronique parce qu'on n'a 
personne d'autre que nous pour jouer… On écrit 
des chansons, on a des choses dans nos têtes, et 
comme nous ne sommes que trois, on doit 
dépendre de l'électronique… J'aime bien ça, mais 
je ne le vois pas comme quelque chose de 
synthétique. On doit l'utiliser parce que personne 
d'autre dans la pièce ne peut le faire. C'est 
intéressant, parce qu'à force, ces instruments 
électroniques, comme les claviers, deviennent 
très humains, pour moi. 
 
Vous vous sentez proches des autres artistes 
sur Touch & Go? 
On se sent très proche de The Black Heart 
Procession. On se connaît très bien, et je suis 
folle de leur musique, et on s'entend vraiment très 
bien (la jeune femme a prêté sa voix sur leur 
dernier album, #3,  ndlr). A part eux, 
honnêtement et malheureusement, je ne connais 
pas grand-monde. 
En fait, je pensais plutôt à Slint… 
Non, je ne les connais pas. Pour moi ce sont des 
américains, et je me sens complètement 
étrangère… 
C'est cet aspect primitif qui vous rapproche… 
En fait, je ne connais même pas bien leur 
musique… Je sais que Touch & Go a sorti des tas 
de groupes très bons, mais quand je regarde ça de 
près, j'ai l'impression d'être un outsider, quelqu'un 
de non-américain. 
 
La façon dont tu chantes est très particulière; 
c'est quelque chose que tu développes? Tu as 
appris à chanter? 
J'aimerais bien développer mon chant, mais c'est 
très dur. Ma voix est trop limitée. Je n'aurais pas 
pu imaginer pouvoir faire ce que je fais; je ne 
pensais même pas pouvoir chanter… 
 
Comment as-tu découvert Serge Gainsbourg? 
En fait, je l'ai toujours connu. Pas son 
personnage, mais sa musique. Au Japon, la 
culture française est une grande influence. Par  
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exemple, je connais plein de chansons d'Edith 
Piaf…! 
 
Qu'est-ce qui vous intéresse dans le principe 
du remix? 
C'est juste quelque chose de personnel. On a 
rencontré Third Eye Foundation lors d'un festival 
en France (Redon, Festival Papa n'aime pas le 
bruit, avril 99, ndlr). On a aimé sa musique, et on 
est allé le voir, pour lui dire qu'on avait envie de 
faire quelque chose avec lui. Mais ça ne va pas 
plus loin. Il m'est très difficile de réfléchir en 
termes de catégories de musique, quand j'ai 
l'impression, en rencontrant quelqu'un, qu'on a 
des choses en commun, comme si l'on avait 
toujours travaillé ensemble. Par exemple, 
j'aimerais beaucoup travailler avec quelqu'un qui 
joue de la musique classique, mais qui ait aussi la 
même approche que moi de la musique. 
Vous êtes intéressés par des collaborations? 
J'aimerais beaucoup travailler avec quelqu'un qui 
me ferait chanter de manière totalement 
différente. J'aimerais travailler avec Black Heart 
Procession. Je suis sûre qu'ils pourraient 
découvrir en moi quelque chose dont je n'ai 
même pas idée aujourd'hui. En fait, je pense que 
ce type de rencontres arrivent par accident. 

 
Ce dernier album sonne beaucoup plus pop 
que les autres. C'est quelque chose que vous 
vouliez? 
Sincèrement, j'ai toujours pensé que tous nos 
albums étaient pop. J'ai toujours été très surprise 
quand les gens me disaient que nos albums sont 
arty, ou je ne sais quoi… Je suis maintenant très 
surprise que tout le monde trouve cet album pop, 
alors que pour moi, tous nos albums le sont! 
 
Vous travaillez toujours spontanément? 
Non. J'aime la discipline, que les choses soient 
structurées. Je pense que nous avons un bon 
groupe, mais on n'a pas suffisamment de 
connaissances musicales ou de technique pour 
être totalement disciplinés, mais nous ne sommes 
pas assez relaxée pour être spontanée. La 
spontanéité me fait penser aux hippies… Cela dit, 
je pense qu'il existe les deux dans le groupe; on 
aime la discipline, mais à notre manière, en 
faisant des erreurs, des fausses notes… et ces 
erreurs deviennent des nouvelles idées. En 
général, chaque grosse erreur mène à une 
nouvelle idée, qui peut à son tour mener à une 
nouvelle chanson. 
 

Interview David et Stéphane 
Arras, Pharos, 18.10.00 
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THE KINGSBURY MANX 
 

Il y a quelques semaines (début septembre) sortait un album éponyme d'un groupe dont on ne 
savait rien, ou presque: un quatuor de Caroline du Nord, qui aurait fait la première partie d'Elliott Smith 
(à sa demande, c'est un signe) pendant une petite série de concerts américains. Voilà tout ce que dit la bio. 
Malheureusement, le disque n'en dit guère plus: une peinture de paysage de bord de mer en guise de 
couverture, la liste des chansons, et des remerciements. Sans se plonger dans le disque, un groupe signé 
chez City Slang, et donc distribué dans le monde entier, qui choisit de rester anonyme, cherche forcément 
à s'entourer d'un certain mystère… 
 

Les informations que l'on trouve sur votre album se limitent à la liste des chansons 
présentes. Vous pensez que vous avez fait un disque anonyme? 
Ca n'était vraiment pas fait exprès… on n'avait même pas de nom de groupe à l'époque où il 
a fallu envoyer le disque à la production! Sincèrement, on a complètement oublié de mettre 
nos noms sur la pochette. On avait envoyé les remerciements à la production, mais pas nos 
noms… 

 
Pour éclaircir les choses, Kenneth Stephenson et Bill Taylor sont aux guitares et au chant, Scott 

Myers signe les parties de basse et de claviers, ainsi que la couverture du disque; Ryan Richardson, de son 
côté, assure lui aussi les voix et la batterie. 

Voilà donc un premier hasard: oublier de mentionner son nom sur son disque… Aux premières 
écoutes, on comprend assez facilement pourquoi Elliott Smith peut trouver dans ce groupe des raisons de 
se réjouir: des mélodies simples, subtiles, une ambiance, des humeurs. Les orchestrations sont assez 
classiques, mais très mélodiques, travaillées. Aucun défaut: le disque est sublime, et l'auditeur est plutôt 
impliqué dans la musique que simple spectateur. 
 

Est-ce que vous cherchez davantage à vous exprimer à travers votre musique ou bien à 
faire naître des émotions chez vos auditeurs? 
Scott: Nos auditeurs? Elle est bien bonne (rires…). Faire naître des émotions chez notre 
énoooorme public? Heu… 

 

 
 

 Visiblement, jouer devant un public ou pour des auditeurs ne rentre pas dans les objectifs du 
groupe… Pourtant, la musique touche, la presse accueille le disque de manière presque unanime. 
 

La presse française, et européenne, je crois, vous aime beaucoup… 
Scott: Oui, c'est vrai, l'accueil de la presse a été vraiment surprenant, où que ce soit. C'est 
une chance… Sincèrement, on n'a jamais écrit de musique pour avoir un public, on le fait 
strictement pour nous seuls. On  
est très jeunes, on trouvait que c'était bien et amusant d'écrire des chansons, et c'est tout… 
 



THE KINGSBURY MANX 
 
Il y a beaucoup de très petits groupes en Caroline du Nord, votre état d'origine… 
Comment se fait-il que vous soyez arrivés sur un label aussi mythique que City Slang? 
Bill: On n'arrive pas à savoir… La chance, certainement… La personne qui s'occupe du 
label aux Etats-Unis, à qui on avait envoyé une maquette, a bien aimé ce qu'on faisait, il l'a 
envoyé à un gars de City Slang à Londres, qui lui aussi a bien aimé, et qui l'a envoyé à la 
maison mère à Berlin. C'est vraiment une accumulation de hasards… Un jour, le premier 
gars à qui on avait donné la maquette nous a appelés et nous a dit qu'ils allaient sortir le 
disque; on pensait que c'était une blague… On n'avait pratiquement rien envoyé à personne, 
puisqu'on ne savait rien de l'industrie musicale, on faisait ça dans notre coin pour s'amuser… 
Scott: On n'avait rien prévu de tel: on vit nos vies, on a un travail, on joue entre potes pour 
s'amuser, et un truc pareil nous tombe dessus… 

 
Malgré cet apparent détachement, leur musique est, on l'a dit, riche en ambiances, assez 

langoureuse, et dans tous les cas, travaillée. Les références citées sont les Beach Boys, Simon & 
Garfunkel, Pink Floyd. On pensera davantage à Low pour l'apparence paisible, Palace pour les 
orchestrations et Yo La Tengo pour les mélodies. Les influences sont multiples, assez claires, de la pop au 
psychédélisme. 
 

Cherchez-vous à développer toutes les facettes de la musique dans la vôtre? Comme le 
psychédélisme, par exemple… 
Bill: Chacun d'entre nous écrit des chansons, donc beaucoup de choses ressortent de nos 
chansons et de notre musique. Chacun d'entre nous a son style propre, et lorsque quelqu'un 
apporte une idée, les autres s'en emparent et la travaillent à leur manière, ce qui donne à la 
fin quelque chose de très riche, je pense… 
Sur "Blue Eurasians", il y a ces grandes montées en puissance… C'est à mon avis le 
titre qui contient le plus grand nombre d'atmosphères dans votre disque… 
Ryan: On était juste entrain de jouer n'importe quoi pendant une répétition, et c'est venu tout 
seul. On a commencé à la jouer un peu plus souvent entre nous, et elle s'est développée 
d'elle même, ou on y a rajouté des choses, mais on ne l'a pas écrite avec cette idée 
d'atmosphère derrière la tête. 
Scott: Cela dit, je n'y suis pas indifférent: c'est celle que je préfère jouer en concert. 
Bill: C'est aussi la chanson qui a été la plus facile et la plus agréable à enregistrer. On la 
jouait beaucoup, et à force, les couches s'ajoutaient, tout en s'amusant, en essayant tout un 
tas de trucs… 
Ryan: La structure de base est très simple… En fait, c'est une chanson où il y a des piles, des 
étages très simples pris individuellement, mais qui font dans l'ensemble une chanson un peu 
particulière… 

 
The Kingsbury Manx est donc un groupe fait de hasards: rencontres, opportunités saisies, 

influences bien digérées, un certain talent aussi. Leur approche de la musique et de leur musique, reste 
atypique, puisqu'ils estiment ne devoir leur succès qu'à la chance… 
 

David 
 

Photo Daniel Coston 
 



CHRONIQUES DISQUES 
 
L’ALTRA – Music For A Sinking Occasion – (Aesthetics/Import) 
 

 
 
LA grande découverte de 
l’année. Sans aucune 
discussion possible. Music of 
A Sinking Occasion a déboulé 
dans ma vie comme un ovni, 
et ce genre d’événement, 
incongru, déroutant, est de 
ceux qui créent les passions 
véritables. Car avant cela, que 
savions-nous de L’Altra? 
Qu’il s’agit d’un groupe 
originaire de Chicago, qui 
comprend dans ses membres 
une jeune fille d’une 
incroyable beauté, qu’ils 
avaient sorti un premier maxi 
en juin 1999 sur Aesthetics, 
label fondé il y a trois ans par 
Ken Dyler, bassiste de 

L’Altra. Bref, nous ne savions 
rien. 

Sommes nous si peu 
curieux parfois! L’ouverture, 
Music of A Sinking Occasion, 
nous en dit davantage que les 
deux lignes inscrites plus haut. 
Avec sa batterie jazzy, son 
atmosphère mélancolique et 
douce, ce titre introduit le 
disque à merveille, disque qui 
évolue ensuite à sa vitesse de 
croisière (la même que Low) 
et ce dès Little Chair, 
morceau-phare où l’on 
découvre le chant: garçon et 
fille ont de ces voix d’ange 
qu’on n’a pu entendre que sur 
certains enregistrements des 
défunts Galaxie 500. Le 
disque développe sa 
substance, semble vibrer de 
lui-même. Entre jazz, easy-
listening, post-rock et pop, 
L’Altra ne choisit pas, il sert 
ses morceaux. Touchantes, 
touchées par la grâce, 
nuancées, empreintes d’une 
rêverie toute naïve, les 
compositions de L’Altra 

bercent l’auditeur de leur 
langueur romantique, de leurs 
fantômes amicaux. Il suffit 
d’écouter Room Becomes 
Thick pour s’en convaincre… 
L’écoute de Music of A 
Sinking Occasion s’apparente 
à cette émotion particulière 
que l’on ressent après la 
tombée du brouillard, lorsque 
tout est flou et pourtant 
familier. Handwashing For 
Good Health ou encore 
Movement sont autant de 
portes ouvertes vers ces 
univers mystérieux et 
fascinants. 

Même si certaines de 
ces contrées ont déjà été 
foulées du pied par quelques 
Piano Magic, The For 
Carnation et autres 
Hydroplane, on a l’impression 
d’avoir assisté à la révélation 
d’un grand secret trop 
longtemps tu. Music of A 
Magic Occasion, dirait-on. Au 
paradis de L’Altra, nous 
sommes tous roi. 

Stéphane
 
SPEARMINT – Oklahoma! – (hitBACK/POPlane) 
 

Après les géniaux Song For 
The Yellow Colour et A Week 
Away, revoilà la groupe 
londonien le plus cool! Pop 
fraîche à guitare, parfois un 
peu bossa ou électro, 

Spearmint s’est toujours posé 
là pendant les soirées qu’on 
souhaitait réussies (Isn’t It 
Great To Be Alive! et We’re 
Going Out, tubes absolus!). Le 
disque débute par les 
magnifiques chœurs de 
Oklahoma!, et la musique de 
Spearmint est bel et bien là, 
légère, directe, populaire, 
tubesque avec ses 
arrangements incroyables et 
efficaces (The Good Of The 
Family, pas loin de Spring, 
The Locomotion qui fait la 
nique à Kylie Minogue avec 

son orgue entêtant, la superbe 
Vivian). Spearmint font partie 
de cette génération de groupes 
de pop variétoche qu’on adore 
et qui, de Bacharach à Saint 
Etienne, nous ont toujours fait 
danser. Spearmint pourrait 
balancer du Baxendale avec la 
classe de Pulp. Avec 
Oklahoma!, ils nous 
souhaitent à tous un joyeux 
Noël. Vous aussi, leur répond-
on. 

Stéphane

 



CHRONIQUES DISQUES 
 
GODSPEED YOU BLACK EMPOROR! – Lift Your Skinny Fists Like Antennas to Heaven – 
(Constellation/PIAS) 
 

Godspeed You Black 
Emporor!, depuis 1994, a 
souvent étonné, par sa grande 
singularité, autant au niveau 
musical que personnel; c'est 
pourquoi il est difficile de 
parler de ce groupe sans parler 
de son approche de la 
musique, de la manière dont il 
l'appréhende. En 1996, sortait, 
f#a#∞, un album qui finissait 
ainsi: il n'existait aucun sillon 
d'échappée, le dernier sillon 
du vinyle était donc une 
boucle sans fin, exactement 
ajustée sur la durée de 
quelques mesures. 

 
La musique de ce 

groupe absorbe tellement 
l'attention que l'effet de cette 
boucle infinie n'est 
remarquable qu'après un 
certain temps, au bout duquel 
on se sent trompé, mais 
comme empêché de la stopper. 
En concert, le groupe utilise 
cette sorte d'hypnotisme 
musical: de longs titres qui 
évoluent, qui forment leur 
propre vie, bâtie sur des 
nappes de violons, de basses 
jouées à l'archer, de batterie 
presque paralysante, de 
violence musicale et d'un 
niveau sonore rarement 
rencontré, puis d'un 
apaisement de quelques 

minutes. Certains leur 
reprochent ce systématisme, 
mais il est justement le moyen 
(plutôt efficace) de kidnapper 
l'auditeur, ou au moins de 
capturer son esprit, sa 
vigilance.

 
Cette relation avec 

l'auditeur est assez perverse, et 
se prolonge dans l'attitude 
qu'ils adoptent envers celui-ci: 
ce collectif de neuf musiciens 
refuse l'approbation de masse 
de sa musique, et revendique 
l'envie de toucher et d'être 
apprécié par seule une élite, 
un nombre limité de personnes 
dites "initiées". Pour cette 
raison, Godspeed You Black 
Emporor! préfère jouer quatre 
soirs consécutifs dans une 
petite salle plutôt qu'un seul 
soir devant un grand nombre 
de personnes. Elitisme snob 
ou réelle envie de communion 
avec le public, toujours est-il 
que la magie est là, persiste et 
demeure. Ce dernier album est 
une sorte de prolongement de 
leurs concerts – parfois plus 
de deux heures. S'ils le 
pouvaient, ils utiliseraient les 
anneaux de Saturne pour en 
faire un disque. Un double 
vinyle, un titre par face, 
chaque titre étant composé de 
longs mouvements musicaux, 
ponctués d'apogées de 

désespoir, de confusion, de 
décadence, et suivies de 
détentes en forme de 
rédemption. Ce nouvel album 
révèle une musique plus riche, 
encore plus nuancée que les 
précédents albums, et est le 
résultat et l'issue visiblement 
inévitable de deux années de 
tournées incessantes, pendant 
lesquelles le collectif a pu 
apprendre à magnifier, à 
perfectionner leurs "tours de 
magie"…

 
Sur les routes de ces 

tournées, Godspeed You 
Black Emporor! a récolté 
plusieurs éléments: des sons, 
des ambiances, des voix de 
supermarché, des annonces de 
radios locales en roulant à 
travers le désert. L'album est 
enregistré simplement, de 
manière brute: un quatre 
pistes, en live, et les sons 
récoltés ajoutés pendant les 
moments de détente. Le son 
de cet album paraît donc 
légèrement dégradé par 
rapport aux précédents 
albums, mais le génie musical 
l'emporte largement, et 
transporte… Un vrai régal, un 
grand disque. 

David 



CHRONIQUES DISQUES 
 
CAROLINE NOW! – The Songs of Brian Wilson and The Beach Boys – (Marina 
Recordings/Tripsichord) 
 

 
C’est l’histoire d’un 

tribute à l’initiative des 
Allemands de Marina qui nous 
aura fait mariner ces trois 
dernières années. Il y a trois 
ans déjà, Sa Majesté Alex 
Chilton himself enregistrait I 
Wanna Pick You Up et 
donnait ainsi le coup d’envoi 
de cette entreprenante 
aventure, qui s’avérait 
pourtant risquée… Qui oserait 
en effet reprendre les Beach 
Boys, groupe pop superstar et 
révolutionnaire? Ensuite, 
comment éviter l’écueil de ces 
tributes hétérogènes et 
démonstratifs que l’on croise 
trop souvent? 

Marina fait alors 
preuve de génie. Dans un 
premier temps, plutôt que de 
faire appel à des groupes trop 
éloignés les uns des autres, le 
label a contacté des artistes 
issus du même pan de la pop. 
On évite ainsi des groupes 
trop reconnaissables qui 
auraient mis à mal l’équilibre 

d’un disque de presque 80 
minutes. Et si les plus connus 
de ces artistes sont Saint 
Etienne, The High Llamas, 
Jad Fair, Eric Matthews ou 
Kim Fowley, le label a ouvert 
grand ses portes à des 
membres de groupes 
prestigieux. Ainsi, on 
découvre ou retrouve -c’est 
selon- Eugène Kelly 
(Vaselines), Katrina Mitchell 
(Pastels), Stevie Jackson 
(Belle & Sebastian), D.T. 
Stewart (BMX Bandits), 
Norman Blake (Teenage 
Fanclub) ou encore Malcolm 
Ross (Orange Juice, Joseph 
K)… Bref, le casting est 
absolument parfait. 

Dans un second temps, 
ce sont les artistes qui font 
preuve de génie en ne 
reprenant que des morceaux 
peu connus des Beach Boys, si 
l’on excepte Caroline, No par 
The Aluminium Group. Le 
disque, qui débute en fanfare 
avec une version 
incroyablement romantique de 
Lady par Eugène Kelly, se 
prolonge sur une version tout 
en retenue du superbe Wind 
Chimes par le duo Katrina 
Mitchell / Bill Wells. Les 
revenants The Free Design 
nous ensorcellent le temps 
d’un mémorable Endless 
Harmony, Eric Matthews fait 
son Cardinal sur Lonely Sea… 

Alors que d’autres groupes 
mettent en avant le caractère 
plus expérimental de certaines 
compositions de Brian 
Wilson, comme les High 
Llamas sur Anna Lee, the 
Healer, ou Camping dans une 
version française de Girl 
Don’t Tell Me. Aucun groupe 
ne fait son numéro; à chaque 
moment on ressent leur 
profond respect et leur amour 
pour cette musique 
intemporelle. 

Enfin, Caroline Now 
se présente dans un packaging 
somptueux avec un livret 
reprenant l’histoire des Beach 
Boys tout en présentant les 
artistes ici réunis; de plus elle 
est accompagnée d’une 
interview de Brian Wilson 
faite spécialement à cette 
occasion. 

 

 
 
C’est l’histoire d’un 

petit label de passionnés qui 
vient de sortir l’un des plus 
beaux recueils de reprises de 
l’histoire de la pop. Tout 
simplement. 
 

Stéphane 
 
THE 6THS-Hyacinths and Thistles-(Merge/Import) 

Ce nouvel album de 
The 6THS aura lui-aussi mis 
un certain temps à sortir. En 
effet, les premiers morceaux 
auraient été enregistrés en 
1996. Aux commandes de ce 
projet, on retrouve Stephin 

Merrit (auteur/compositeur), 
Monsieur Magnetic Fields 
entre autres, ainsi que des 
invités venus poser leurs voix 
sur ses compositions. Ainsi, 
sur le premier opus, intitulé 
Wasp’s Nests (1994), 

l’orientation était très pop 
avec des invités de marque 
tels Lou Barlow (Sebadoh), 
Georgia Hubley (Yo La 
Tengo), Chris Knox ou encore 
le grand Dean Wareham (ex-
Galaxie 500, Luna). 



CHRONIQUES DISQUES 

 
Pour ce nouvel opus, 

Stephin Merrit souhaitait 
réaliser un album de chansons: 
"Gainsbourg et Brel, assis 
derrière un piano, fumant des 
Gauloises et buvant du 
cognac". Hyacinths And 
Thistles met en avant le talent 
de ce songwriter qui, avec des 
bases instrumentales assez 
sobres (piano jouet, piano, 
guitare, violons, orgues, boîtes 
à rythmes, mais jamais plus de 
trois à la fois), a construit de 
courtes chansons ultra-
mélodiques alliées à de 
somptueux textes (grande 
spécialité maison). L’album 
s’ouvre ainsi sur un précieux 
As You Turn To Go, chanté 
par Momus, introduction 
parfaite à un univers d’une 
infinie douceur. 

Dans ce monde 
onirique, on retrouve Bob 
Mould (Hüsker Du, Sugar) à 
contre-emploi sur He Didn’t, 
montrant -à ceux qui en 
doutaient encore- quel 
chanteur exceptionnel il est. 
On fête aussi les retrouvailles 
avec la décidément 
incontournable Sarah 
Cracknell (Saint Etienne), 
sensuelle comme jamais sur 
Kissing Things, et Neil 
Hannon qui, loin de son 
orchestre Divine Comedy, 
rencontre un piano isolé sur 
The Dead Only Quickly 
Became. Plus rares, Gary 
Numan (ex-Tubeway Army) 
s’affronte aux éléments lors de 
l’épique The Sailor In Love 
With The Sea, et rien moins 
que sa Majesté Marc Almond 
découvrant les Tropiques le 
temps d’un Volcana!. Les 
autres invités, moins connus 
(Sally Timms, Melanie, Miho 
Hatori…), ne gâchent rien au 
tableau, revêtant leurs plus 
beaux atours d’interprètes afin 
de mettre en valeur ces 
compositions divines. Enfin, 
le point d’orgue du disque, 
celui qui fait frissonner nos 

sens et pleurer nos yeux, n’est 
autre que le morceau Just Like 
A Movie Star, poussé par 
l’immense Dominique A. Quit 
your job, dear, then you can 
stay here at home beside me, 
you be James Dean, I’ll be Sal 
Mineo, you can hide me, 
déclame-t-il de sa voix flûtée 
au paroxysme du romantisme. 
How beautiful you are tonight, 
just like a movie star. 

 
Disque de chansons 

par excellence, excellent 
disque de chansons, Hyacinths 
And Thistles se pose 
directement sur la platine pour 
ne plus s’en déloger, 
compagnon parfait de toutes 
nos peines de cœur et de nos 
amours contrariées. 

Stéphane 
 
SIGUR RÓS – Ágætis Byrjun – (Fat Cat/PIAS) 
 

«Nous ne sommes pas 
un groupe, nous sommes la 
musique. Nous ne prétendons 
pas devenir superstars ni 
millionnaires, nous allons 
simplement changer la 
musique pour toujours, et la 
manière dont les gens 
l'appréhendent. Et si vous 
pensez qu'on ne peut pas le 
faire, attendez un peu…». 
C'est en ces termes que Sigur 
Rós s'exprime et s'explique 
sur sa musique. Bien sûr, il y a 
quelque chose d'assez inédit 
dans la musique de Sigur Rós: 

des guitares venues d'ailleurs, 
des cordes, des batteries qui 
semblent venir du fond d'une 
piscine, des voix d'anges 
(rendues d'autant plus 
exotiques que l'islandais 
distille des sonorités peu 
rencontrées par chez nous), 
une basse hypnotique… La 
recette reste simple, et pour le 
coup pas vraiment unique: des 
bases moelleuses (basses 
envoûtantes, un son qui 
traîne), sur lesquelles 
s'affalent les voix aériennes, 
des paroles plus musicales que 

remplies de messages, des 
montées en puissance 
abruptes, des relâchements… 
D'autres groupes ont déjà 
parcouru ce chemin de la 
construction musicale, Sigur 
Rós les suit simplement en 
travaillant leur son très 
particulier, avec talent et 
ambition. Réjouissons-nous 
tout de même pour les bons 
moments que leur 
mégalomanie ne nous 
empêche pas de passer… 

   David 



CHRONIQUES DISQUES 
CALC – Great Fun – (Spirit / Wagram) 

Ce deuxième album de 
Calc est l’une des bonnes 
surprises de cette rentrée. La 
plupart des morceaux présents 
sur cet album ont été 
enregistrés par Julien Pras 
entre 1996 et 2000, 
décidément très productif en 
ce moment car son autre 
groupe, Pull, vient également 
de sortir un deuxième album. 
On retrouve sur ce Great Fun 
ce qui faisait le charme de 
Something Sweet: une voix un 
peu bancale, beaucoup de 

naïveté, l’originalité relative 
des arrangements, cet esprit 
très pop lo-fi us… Il y a 
évidemment des tubes: Great 
Fun évidemment, mais aussi 
Across The Shore, portées par 
ce riff de guitare si particulier, 
ou encore cette nouvelle 
version de Distance, titre 
qu’on trouvait déjà sur le 
premier album mais ici plus 
rentre-dedans, comme une 
cerise sur le Choux A La 
Crème. Il y a aussi beaucoup 
de tristesse: le folk 

désanchanté de In A Car, le 
mélancolique et très Mercury 
Rev Pores In The Ceiling 
(sommet de leurs concerts), ou 
encore ce Yours Letters, 
poussé du bout des lèvres, 
avec à la fois rancœur et 
remords, rage et désespoir. Le 
disque a beau être un peu 
long, et certains titres plus 
anecdotiques, l’auditeur ne 
peut cependant rechigner 
devant une musique si humble 
et si humaine. Aux bons 
entendeurs, Calc salue. 

Stéphane 
CINERAMA – This Is Cinerama – (spinART records/import) 
 Disco Volante – (Scopitones/import) 

Après plus de dix ans 
de travail acharné et trop peu 
récompensé au sein de ses 
mythiques Wedding Present, 
David Gedge semblait avoir 
disparu du circuit. 
Heureusement pour nous, 
cette absence fut courte. 
Cinerama est, au début tout du 
moins, un duo qu’il forme 
avec la délicieuse Sally 
Murrel. La jeune formation 
enregistre ses deux premiers 
eps, Kerry Kerry puis Dance, 
Girl, Dance, pour Cooking 
Vinyl, avant qu’en 1998 ne 
paraisse Va Va Voom, premier 
album et premier chef 
d’œuvre sur le même label. La 
direction musicale de 
Cinerama est dès lors définie, 
elle renoue avec la musique 
populaire de qualité, en jouant 
de tous ses atouts : du refrain 
fédérateur au riff de guitare 
entraînant, en passant par des 
arrangements aux petits 
oignons ainsi que de 
dynamisantes alternances 
vocales garçon/fille. 

This Is Cinerama 
retrace les deux premières 
années d’existence du duo. 
Cette compilation regroupe 
ses quatre premiers singles 

(les deux précités ainsi que 
Pacific pour Elefant Records 
et Manhattan pour 
Scopitones) plus un morceau 
pour une compilation intitulée 
Harpsichord 2000. This Is 
Cinerama constitue l’entrée en 
matière idéale pour les non-
initiés, avec ces tubes évidents 
et efficaces (Love, Mr. Kiss 
Kiss Bang Bang, et tant 
d’autres). Pour les initiés 
comme moi, c’est l’occasion 
de (re- ?) découvrir les singles 
dans leurs intégralités (faces 
B…) ainsi que celui -
fantastique- qu’ils avaient 
réalisé pour Elefant. On 
retrouve aussi la très réussie 
reprise des Smiths, London, 
ainsi que la démo inédite de 
Ears. Au final, cette compile 
se révèle indispensable, que 
l’on soit fan ou pas. 

Cinerama (dans une 
formation groupe, avec des 
nouveaux guitariste, bassiste, 
batteur) a enregistré son 
nouvel album, Disco Volante, 
cet été, avec Steve Albini. La 
présence de ce dernier aurait 
pue être perçue comme un 
danger pour l’équilibre 
précieux de leur perfects pop 
songs. Il n’en est rien, bien au 

contraire. Le son des guitares 
est plus dur, plus fort et plus 
direct, c’est évident. Mais la 
musique de Cinerama n’en 
devient que plus percutante. 
Disco Volante commence en 
feu d’artifice par un 146 
Degrees, toutes guitares 
dehors, Lollobrigida 
enflamme les cœurs avec son 
chœur enflammé et réintroduit 
par la même occasion 
l’accordéon dans la chanson 
pop, Superman ne 
dépareillerait pas quant à lui 
sur le dernier Flaming Lips. 
Avec ce nouvel album, 
Cinerama semble avoir 
sublimé ses qualités. Avec 
Your Charms, Après Ski, 
Because I’m Beautilful, Let’s 
Pretend, Wow… Disco 
Volante se révèle être la 
machine à tubes par 
excellence. 

David Lewis Gedge a 
récemment été décrit par le 
NME comme "l’un des plus 
brillants songwriters anglais". 
Que le calibre universel de la 
pop de Cinerama lui offre un 
véritable succès public ou pas, 
peu importe. Car certaines 
personnes auront été touchées 
par sa musique.        Stéphane



CHRONIQUES DISQUES 
MATT WARD – Duet for Guitars #2 – (Co-Dependant/Mange-Tout) 
SHARKO – Meeuws – (Bang!/Mange-Tout) 
MELON GALIA – Les Embarras du Quotidien – (Mange-Tout) 

Trois sorties 
simultanées pour les Disques 
Mange-Tout: un petit cow-boy 
de l'Oregon, un homme belge 
plutôt atypique, et un groupe 
belge de pop (pure, la pop). 

 Difficile, d'aborder ce 
magnifique Duet for Guitars 
#2 (ne cherchez pas le #1) 
quand la country à paille vous 
fait peur; pourtant, après 
quelques écoutes les oreilles 
de moins en moins bouchées, 
cet album se révèle être une 
vraie mine de petits bijoux: 
une vrai finesse dans la voix, 
des arrangements bien placés, 
savamment dosés, des guitares 
folk ou blues utilisées avec 
talent, et des titres d'une durée 
parfaite. Cet album est 
malheureusement trop court, 
mais représente une vraie 
réussite, et son auteur sera 

probablement attendu au 
tournant. Découvert par Howe 
Gelb (cf interview de Giant 
Sand), ce jeune homme fera la 
première partie de Grandaddy 
pour leur tournée française. 

David Bartholomé a 
commencé sa carrière 
musicale vers 92, après avoir 
erré quelques temps aux Etats-
Unis. David rencontre Rudy 
(Coclet), et forme Sharko en 
97. L'année dernière, Feuded 
faisait son entrée dans la liste 
des albums timbrés et 
dérangeants, mais celui-là 
était attendrissant, attachant, 
pour ses mélodies, son 
décalage. Voilà aujourd'hui 
Meeuws (le cri de la vache 
folle?), album plus mélodique 
et peut-être plus complexe, 
mais qui s'engage 
définitivement dans une voie 

unique, celle de Sharko. 
Essayez donc de trouver des 
références chez ce groupe. 
Non, pas AC/CD (Bootleg of 
AC/DC raconte visiblement 
l'histoire d'un homme qui irait 
sur la Lune pour trouver un 
bootleg d'AC/DC), mais 
comme il le dit lui-même, 
«une ligne de basse reggae, 
des guitares atmosphériques, 
une partie de batterie 
intense… ça vous rappelle 
quelque chose, non?». 
 Melon Galia, deux 
filles, trois garçons, aidés par 
John Cunningham. Une pop 
pas forcément guillerette, mais 
légère, plutôt attirante au 
départ, mais dont il est 
malheureusement relativement 
facile de se lasser. Dommage. 

 
David

 
P.J. HARVEY – Stories From the City, Stories From the Sea – (Island)  
 

 
«Le nouvel album de 

PJ Harvey, qui sort dans 
quelques semaines, est paraît-
il un chef d'œuvre». Voilà ce 
qu'on entend quelques temps 
avant la sortie de ses albums 
depuis longtemps. C'est donc 
ce qu'on a entendu il a 
quelques semaines. Toujours 
ces "il paraît…", qui font 
douter, puisque PJ Harvey 
avait déçu avec son précédent 
album, peut-être trop 

complexe, trop torturé, et mal 
contrôlé. 

Malgré cet a-priori 
dérangeant, ce nouvel album 
se révèle effectivement être un 
réel chef d'œuvre. La seule 
limite du disque réside dans le 
nombre limité des thèmes 
abordés: PJ Harvey vient de la 
campagne, et découvre New-
York. S'en suivent 
descriptions des rues, des 
immeubles, de l'amusement, 
de l'inquiétude, de 
l'émerveillement suspicieux, 
peut-être de l'angoisse. Le son 
PJ Harvey se durcit, 
(re)devient plus brut, plus 
ample, ce qui laisse deviner 
une PJ Harvey peut-être 
apaisée, ou en tous cas très 
maîtresse d'elle-même. 
Toutefois, on peut se 

demander si l'anglaise des 
champs et des campagnes n'a 
pas été rendue fragile par cette 
expédition new-yorkaise: le 
défoulant Kamikaze rappelle 
fort Dry, premier album 
impressionnant de violence et 
de brutalité; Good Fortune, 
absolument sublime, cache 
difficilement Patti Smith, et 
les deux duos avec Thom 
Yorke (Beautiful Feelings et 
This Mess We're In), sont tout 
simplement beaux. 
Bizarrement, ces morceaux 
sont d'autant réussis qu'elle est 
accompagnée (physiquement 
ou dans l'imaginaire). Dans 
tous les cas, cet album a 
vraiment tenu les promesses 
des journalistes, puisqu'il est 
réussi, abouti, complet, 
violent. 

David 



QUELQUE CHOSE BAVE DANS LE JUKE-BOX… 
 
PULL – I’m The USA – (Aliénor/PIAS) 

 
Avec ce I’m The USA, Pull ne change pas son fusil d’épaule. Les jeunes bordelais creusent le même 

sillon pop lo-fi US à la Sebadoh/Butterglory qu’avec Sacred Monkey. Mais il n’y a aucune nostalgie dans 
leur démarche, bien au contraire, elle est à la limite de l’extatique (16 titres en 32 minutes!)… On retrouve 
une tripotée de tubes (Spring, Blushing…), une reprise de Guided By Voices (There’s No Witches) en 
forme d’hommage aux mentors. Cependant, certains morceaux (Squash, Up The Wave) sont étonnamment 
calmes et orchestrés et semblent exprimer les futures orientations du groupe. En deux disques, Pull a 
réalisé l’un des portraits les plus réussis de nos jeunes années.         sc 
 
SUPERFLU – Tchin-Tchin – (Village Vert/V2) 
 

Formé en 1994 à Lille, ce groupe issu des Fleurs (le même groupe, un autre nom, une pop légère) 
sortait il y a deux ans un premier album, Et Puis Après On verra Bien, souvent taxé de minimaliste, aussi 
souvent qu'on pouvait lire ou entendre «Superflu, c'est vraiment superflu.» ou bien «Superflu, c'est chiant 
et niais.». Il serait trop compliqué et certainement vain de démontrer que même si Superflu utilise des 
textes simples, ils n'en sont pas moins évocateurs, que l'expression "musique minimaliste" n'a plus de sens 
lorsque les mélodies amènent mélancolie et tristesse paisible de manière si efficace. On se contentera donc 
de dire que Superflu, avec cet album, a pris de la hauteur, a poli mais grandi sa musique, sa rythmique. 
Bref, un album assez différent du précédent, plus massif, plus riche, et avec autant de talent.    dc 
 
THE WISDOM OF HARRY – House Of Binary – (Matador) 
 

Le véritable retour de Pete Astor, ex The Loft et Weather Prophets. 
Découvert sur le Low Birth Weight de Piano Magic, son nouveau projet est aux 
antipodes des précédents. Ouvertement électronique, Pete a déclaré à de 
nombreuses reprises avoir dû réapprendre à composer. Annoncé par le tube 
Caesar Boots, nous attendions cet album avec impatience. Comme prévu, il 
regorge de morceaux intéressants (le très Tarwater Theme From Eggboy), voire 
de hits (Coney Island Of Your Mind, Boxed), d’atmosphères intéressantes et de 
structures innovantes… Mais tout cela est trop rigide, trop lisse. Quand Pete 
arrêtera de vouloir faire ses preuves pour enfin exprimer sa sensibilité, The 
Wisdom of Harry trouvera sa place. Tout en haut.           sc 
 
SHELLAC – 1000 Hurts – (Touch and Go/PIAS) 
 
 Steve Albini est de retour! Après le stupéfiant At Action Park et le décevant Terraform, Shellac 
revient en grande forme et en grande pompes. Leur post-hardcore a retrouvé sa puissance originelle; à leur 
échelle, Prayer To God est un tube. Leurs morceaux sont à la fois dissonants, détraqués, surprenants. La 
violence qu’ils développent se retrouve moins au niveau de la puissance sonore que dans la répétitivité 
agressive de sons "morphologiquement" irritants. Aussi léger qu’un bunker en béton, c’est comme ça 
qu’on aimera toujours Shellac.             sc 
 
CHILLY GONZALES – The Entertainist – (Kitty-yo/Tripsichord) 

 
Son impressionnant premier album, Uber Alles, avait été l’une des révélation de l’année, avec cette 

musique électronique à la fois polymorphe et spontanée. Ce deuxième opus permet à l’artiste d’explorer le 
côté hip-hop fou-furieux qu’il livre lors de ses concerts, secondé par sa formidable copine Peaches. Sample 
de Cohen, groove sale, sexe et rock n' roll, Gonzales soumet l’auditeur à l’usure. On a parlé de Rap US? 
Est-ce que je sonne comme Eminem? Bien!, répond-il. On en saura plus très bientôt, promis.     sc 
 



QUELQUE CHOSE BAVE DANS LE JUKE-BOX… 
 
WILLARD GRANT CONSPIRACY – Everything's Fine – (Rykodisc/Slowriver) 
 

Voilà un groupe qui ose creuser dans la veine de la folk pas très moderne. Sans la grosse voix de 
l'imposant Robert Fisher, et l'impressionnante force qui se dégage de leurs concerts, ces bostoniens 
auraient maintenant malheureusement à justifier d'un certain conformisme assez pesant. Malheureusement, 
Everything's Fine est un album abouti, mais dans un sens qui ne lui est pas favorable: on ne retrouve pas le 
charisme des musiciens ni l'ambiance des concerts de Willard Grant Conspiracy, pendant lesquels Robert 
Fisher veut à tout prix (et il y réussit, d'ailleurs) que vous vous croyiez entre amis, à passer un bon 
moment. Toutefois, signalons que des trois album déjà parus (Flying Low, Mojave, puis ce Everything's 
Fine), le premier est le plus intéressant. Si vous le pouvez, procurez-vous un des albums live disponibles, 
qui rendent très bien compte de ce que le groupe est capable de faire dans son élément.   dc 
 
THE BLACK HEART PROCESSION – Three – (Touch and Go/PIAS) 
 

On a toujours connu la musique de The Black Heart Procession, cette complainte désespérée, ces 
mélodies simples, répétitives, acoustiques voire folk, pourtant arrangées de main de maître. Et surtout ces 
univers noirs, particulièrement bien décrits par ces pochettes aux chauves-souris rouges. Profondément 
triste. Three ne fait exception à la règle, même si il est moins sauvage que One et Two. We Always Knew, 
Waterfront, Till We Have To Say Goodbye, I Know Your Ways... sont autant de chansons magnifiques et, si 
Three est généralement un ton en-dessous de Two, notre histoire avec ce groupe n’est pas prête de 
s’arrêter. Aujourd’hui plus que jamais, il n’est pas gai d’aimer The Black Heart Procession.     sc 
 
VER EECK – Etre là – (Autoproduction/mini-album 6 titres) 
 
 Ce duo nordiste formé par Stéphane Ver Eeck et Olivier Verstraete a déjà la grande classe. Si tu 
savais chérie, ô combien, tes Amériques me sont étrangères… La musique de Ver Eeck serait-elle 
typiquement française? Il y a pourtant cette guitare durement frottée à la PJ Harvey, il y a également une 
adaptation (Dans Mes Bras) d’un texte de Nick Cave (Into My Arms). On pense conjointement au Murat de 
Mustango, au Miossec de Boire. Pas vraiment tristes, mais vraiment pas gaies, leurs compositions sont les 
peintures de sentiments ou situations (du superbe La Nouveauté au délicat Etre là) dont la grande force est 
cette façon unique de se servir des mots comme certains joueraient avec des couteaux. Pas de doute, Ver 
Eeck est bel et bien là. Tapis, à l’affût.            sc 
[Contact: s’adresser à Stéphane, RATAPOP] 
  
V-TWIN – Free The Twin – (Domino/Labels) 

 
Avec Free The Twin, V-Twin mélange rock’n roll (Delinquency), pop (Derailed), expérimentations 

(In The Land Of The Pharoahs), ou encore lo-fi (Sound As Ever), et confirme tout le bien qu’on pensait de 
leur précédents singles, notamment celui paru dans les Domino 500 Series. Des titres remarquables: ce 
ThankYou Baby qui nous fera patienter jusqu’au prochain Belle And Sebastian (à la tête de ce groupe, on 
retrouve d’ailleurs Chris Geddes, leur organiste), la pop électronique et enchanteresse de Lunan, et le 
fantastique remixe de In The Land Of The Pharoahs par les décidément géniaux Cinema (dont le nouveau 
mini-album vient de sortir). Scandaleusement talentueux.          sc 
 
JEANS TEAM – Ding Dong – (Kitty-yo/Tripsichord) 
 
 Ding Dong! En effet, les jeunes allemands de Jeans Team ont l’air d’être un peu foufous. Leur 
performances sont, aux dires des privilégiés qui les ont découverts cet été à Benicassim, carrément 
hallucinantes. Sur cet album, plus calme, on retrouve Kraftwerk et Suicide, rien de plus, rien de mois. Des 
sortes de mini-tubes à la Console (Kleine Melodien, Hi Fans). Pour les fans d’électro allemande. Et pour 
tous les autres!               sc 
 
 

 



FOURRE-TOUT 
Oliver, Stéphane et Sylvain sont les animateurs de "Novices", émission de radio sur RCV, le 

mardi de 19h30 à 21h30, une semaine sur deux. Stéphane anime aussi "Pardonne my French" tous les 
mercredis de 17h à 18h30 avec Patrick… 

Ma carrière de séducteur humoriste / Episode #1 
 
Ca a commencé dans une cour d’école maternelle. Je me souviens de cette grande fille aux cheveux 

bouclés, Anne Vanwhourmout (ça ne s’invente pas), qui aimait par dessus tout embrasser les garçons sur la 
bouche. 

Moi aussi j’en voulais de ses baisers et je m’en foutais de savoir et de voir qu’Eric Mormentyn et 
Stéphane Lafrance eux-aussi y avaient droit. On m’aurait d’ailleurs posé la question de la jalousie à 
l’époque et celle de la fidélité dans la foulée, je crois que je n’aurai pu y répondre que par un vague 
sourire. Le sourire de celui qui se retrouve en pays étranger au beau milieu d’un groupe d’autochtones au 
dialecte différent et qui comprend bien que l’on vient de s’adresser à lui en voulant exercer une forme 
d’humour verbal et qui se contente de grimacer en montrant les dents poliment, histoire de ne pas décevoir 
l’interlocuteur qu’il a en face de lui. 

Remarquez qu’à cette époque-là de ma vie je ne savais pas ce que sourire signifiait. J’ai d’ailleurs 
été traumatisé par une séance photo dans le hall de cette même école où on me demandait sans relâche de 
sourire et je ne voyais pas ce qu’on attendait de moi. Résultat: sur le cliché que j’ai encore en ma 
possession , que je vous montrerai à l’occasion, à côté de mon frère aîné, je grimace. 

En fait, je n’avais encore rien compris à la séduction, pensez à Julio Iglesias, Francky Vincent, à 
Jean-Paul Sartre (remarquez lui, ça passait par le regard plutôt). Oui, pensez à tous ces séducteurs et vous 
conclurez avec moi que sourire c’est séduire. 

Bon, j’en reste là pour aujourd’hui, mais souvenez vous que ma première petite copine s’appelait 
Vanwhourmout et des vannes dans ce feuilleton y en aura encore. 

Stéphane 

Les brèves d’Olivier 
International 
La hache de guerre semble malheureusement déterrée entre Israël et la Palestine. Et tout cela suite à une 
provocation d’Ariel Sharon se pavanant le 29 septembre sur l’esplanade des mosquées… Coup de folie, 
perte de raison pour l’ex-militaire du Likoud. Oh que non, le geste était bien prémédité et il serait absurde 
de considérer que Sharon est Stone. 
Sciences 
Afin de soigner leur fille Molly d’une maladie incurable, un couple de Chicago a choisi avec des 
spécialistes en génétique de donner naissance à un médicament sous la forme d’un petit garçon nommé 
Adam qui a déjà servi pour greffer sa sœur. On ne sait toujours pas si celui-ci sera remboursé à 100% ou au 
tiers-payant par la sécurité sociale. 
Finances 
A chacun son tour et c’est au tour du PC et de son secrétaire Robert Hue d’être accusé de trafic d’influence 
pour le financement de son parti par la régionale des eaux à hauteur de 19 millions de francs. 
Robert Hue se défend de ces allégations en rappelant que le PC est financé par les cotisations des 
adhérents, la participation des élus et la vente du muguet du premier mai. Eh bien voilà, on l’a 
l’explication. La générale des eaux a acheté pour 19 millions de francs de muguet. 
Social 
Tournées de grèves des salariés d’EDF GDF pour valorisation des salaires. Les syndicalistes ont fait le 
constat d’une baisse constante de leur pouvoir d’achat depuis sept ans. Apparemment, EDF doit plus que la 
lumière à ses salariés. 
Politique 
D’après les derniers sondages, l’affaire de la cassette vidéo a fait plus de tort sur la côte de Jacques Chirac 
que sur celle de Lionel Jospin. Mais toute cette affaire ne devrait pas être une surprise, le président de la 
république ayant été prévenu qu’il subirait les conséquences de l’affaire MERY de Paris.         Oliver 



C'EST PAS NOUS, C'EST EUX… 
 

L’inconscience politique 
 

Fallait-il une sacrée dose de curiosité pour 
s’attarder sur la campagne référendaire et sur sa 
publicité obligatoire, clips télévisés et annonces 
radiophoniques! 

S'attarder, c’est-à-dire écouter les 
différents arguments développés mollement afin 
d’inciter, sans bien y croire, le quidam à se 
déplacer pour aller voter ce dimanche. 

L’enjeu paraissait bien mince. La cause 
gagnée d’avance. Etais-je donc moi-même 
particulièrement distrait ou dissipé? Je n’eus 
même pas droit à un spot préconisant le « non ». 
Tout juste le portrait de Charles Pasqua me heurta 
à plusieurs reprises le regard. Non, disait-il. Mais 
quelle pouvait bien être la question? 

Néanmoins, une évidence apparut. Et 
cette évidence fut même relayée par les quelques 
apartés que les politiques voulurent bien accorder 
à cette question alors qu’ils dissertaient de toute 
autre chose, entendez les réels problèmes de fond 
de ce pays... 

Il fallait aller voter parce que bon, quand 
même, la démocratie, c’est cela. Sans compter 
que depuis le temps que les citoyens font savoir 
leur agacement de n’être pas plus souvent 
consultés, s’ils loupaient cette occasion – et peu 
importait le propos – ce ne serait pas demain la 
veille qu’on leur resservirait le couvert, entendez 
un nouveau référendum, qui plus est, coûteux. 

Le quinquennat, tout le monde est pour et 
l’appelle de ses vœux depuis une bonne vingtaine 
d’années, eh bien, montrez-le! Même si au bout 
du compte, on vous incite à vous déplacer pour 
dire autre chose. Et grâce au Parti Communiste 
prônant l’abstention, on sait que le fait de ne pas 
se déplacer signifiait également quelque chose: à 
savoir, posez-moi des questions vraiment 
importantes, qui me concernent moi, citoyen, « 
dans le creux de mon vécu de mon quotidien ». 

Les Verts qui ne pouvaient pas ne pas 
occuper les panneaux électoraux collèrent donc 
des affiches sans mot d’ordre. Mais néanmoins 
avec une liste de propositions dont on aura 
compris que le Parti écologiste souhaitait 
s’entretenir à un moment ou à un autre. 

Jamais scrutin électoral n’aura donc servi 
à dire plus de choses que celui-ci, dans l’action 
même, mais aussi dans l’acte de ne pas voter, 
donc, tout était signifiant, sur-signifié, pléthore 
d’analyses ne semblaient pouvoir que découler 
d’un tel enjeu. Et pourtant, quelle sourde oreille 
au final! 

Les questions demeurent. Celles, 
pragmatiques, directement liées à l’enjeu direct 
du scrutin: quid du quinquennat sec? Quand les 
prochaines présidentielles auront-elles lieu? 
Avant ou après les législatives? Que penser d’un 
président élu pour 5 ans alors que les sénateurs le 
sont toujours pour 9? Mais aussi toutes les autres 
questions liées directement à ces enjeux 
protéiformes qui ont tu leur nom: a-t-on compris 
que je disais non, non contre le quinquennat, mais 
contre l’idée du quinquennat qui était ici 
développée? A-t-on compris que j'avais compris 
qu’on se moquait éperdument de mon avis ? 
etc… 

À force de jouer avec les non-dits, voilà 
que l’on se heurte au non-exprimé. Cette 
inconscience politique qui aurait visé à faire 
s’exprimer l’inconscient collectif devient une 
manœuvre totalement inconsciente de son propre 
succès. Peut-être manquait-il simplement dans les 
propositions de vote le « Oui, mais... » ou le « 
Non, mais... » que beaucoup auraient souhaité 
pouvoir exprimer. 
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Dictionnaire du Rock Radiophonique 
 
 

Vous aussi, vous rêvez depuis des lustres 
de pouvoir briller en société et d’être capable 
d’écouter une myriade de disques aux titres les 
plus abscons les uns que les autres, tout en étant 
parfaitement à même de citer le nom de la belle-
soeur du gars qui a signé la photo de la pochette. 
Sensibilisée à cet appel de nombreux auditeurs, 
l’équipe de Novices a donc décidé de franchir le 
cap d’un dictionnaire du Rock radiophonique. 
Inspirés très librement des travaux de Grichka La 
Paillasse, nous entamerons donc aujourd’hui un 
large feuilleton dans la vie de nos héros 
songwriters d’hier qui ont su baliser les 
expérimentations de demain, en nous attardant 
volontairement sur les plus oubliés d’entre eux, 
mais vous saurez bientôt vous souvenir, tout 
comme nous, ce dont nous ne sommes pas peu 
fiers. 
 
 
A. Les Amulettes 
 

Signant tour à tour Les Amulettes 
suédoises, ou Les Amulettes rieuses, c’est après 
la publication sous le manteau de quatre mini-
albums que Les Amulettes optent définitivement 
pour ce simple nom qui aurait aussi bien pu être 
Les Amulettes silencieuses, vu qu’ils ne publient 
dès lors plus rien d’autre. Nous sommes en 1967. 
Dehors, il pleut. Le chanteur du groupe naîtra 
deux ans plus tard à la Clinique des Bois, en 
pleine grève des internes. Il pousse alors un 
premier cri qui faillit bien être le dernier lorsque 
celui-ci décide de s’emparer de son cordon 
ombilical qu’il s’entoure autour du corps en 
hommage direct aux expérimentations gutturales 
du compositeur John Cage. Ce cri, c’est un appel, 
mais surtout une apogée, à moitié noyé dans le 
liquide amniotique, Charles-Edouard lance 
l’ancêtre d’un tube au néon qui pourrait 
s’intituler « I’ve got the light, we are the 
amulettes ». Marie-Louise Dentresol, sage-
femme mais piètre mélowomane, coupe le cordon 
et met un terme définitif à la carrière de Charles-
Edouard. Celui-ci finira garagiste vingt ans plus 
tard et refusera même d’installer le moindre 
autoradio dans les voitures neuves qu’il revend 
en pièces détachées. 

Discographie sélective: Nous retiendrons 
le single potentiel et presque éponyme: 
«Amulettes comme un pou» ou encore le plagiat 
«Amulettes It Be». 
 
 
B. Les Abats jour 
 

Qui aurait pu croire que la bourgade 
perdue de Bousbecques verrait un jour naître des 
célébrités comme les sœurs Frida et Cunégonde 
Vandelassen? Personne, pas même les frères 
Kevin et Gérard Kleine qui les délaissent 
rapidement au profit de Rita Bagga qui elle, au 
moins, a une mobylette. Groupe on ne peut plus 
conceptuel à ses origines, il manque de s’appeler 
tout d’abord Les Appy Days, en hommage à une 
série télévisée américaine qui fait l’apologie d’un 
espèce de PPDA en devenir, rouquin de surcroît, 
ce qui allait avoir les conséquences néfastes que 
l’on sait sur la tenue cappilicole de Frida. Mais 
pour être rangés dans les premières pages d’un 
dictionnaire du Rock, ils décident d’ôter le «h» à 
Appy, ce qui incite d’ailleurs le grand-père 
Vandelassen à leur dire qu’effectivement, ce 
n’est plus de leur « ache ». Leur premier single 
s’appelle « Waterzooie ». Ils rêvent déjà à 
l’Eurovision. Ils écoutent « La valise » à la radio, 
somme rondelette grâce à laquelle ils pourraient 
enfin s’acheter des instruments de musique. Mais 
le jour où l’animateur Fabrice appelle 
Bousbecques, c’est pour interroger René du bar 
tabac qui porte son nom en face de l’église. 
Aujourd’hui, les frères Kleine sont grands. Les 
soeurs Frida et Cunégonde vendent leur Seat 
Ibiza Très Bon Etat Général, 2000 francs pour 
pièces. 

Discographie sélective: Nous retiendrons 
le Live de 1977 où l’on entend Frida éternuer 
dans les bigoudis de Gérard, ou encore la reprise 
des Amulettes, « I’ve got the light, we are the 
abats jours ». 
 
 
C. Les Alibis 
 

C’est le mensuel néerlandophone Het 
Musik es op de Gaz qui titra le premier sur le 
fameux jeu de mots « Alibis, good! ». C’était  
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dans les années septante dans le premier numéro 
de ce fanzine en couleurs qui ne connut qu’une 
parution épisodique sous forme trimestrielle du 
14 mars 1971 au 17 mars de la même année. Il est 
à noter que rarement un magazine de Rock colla 
autant à l’actualité d’un groupe, puisqu’il suivit 
exactement la même courbe de vie que ces 
«Alibis» qui, originaires d’Anvers, crevèrent la 
roue avant gauche de leur combi Volkswagen une 
fois atteint l’embranchement pour l’E17. Le 
chanteur leader du groupe, Jan De Broek décida 
de continuer à pied et fut cueilli par une voiture 
jaune du Touring Secours quelques mètres plus 
loin, tandis qu’il essayait de démonter un 
téléphone de secours avec son canif. Faut-il voir 
dans cet incident une scène primitive qui 
expliquerait la reprise du fameux « Ring my bell 
», d’Anita Ward, devenu « Le Ring m'appelle », 
puisque vous le savez, c’est ainsi que les belges 
appellent leurs boulevards périphériques autour 
de Bruxelles? 

Il fallut attendre plus de deux ans avant de 
réentendre la voix de Jan De Broek dans un 
haut-parleur et en public. Ce fut lors d’une brève 
apparition sous chapiteau, devant le GB de 
Hasselt où Jan, tiré au sort, venait de remporter 
un lot de six cuillères en argent avec un sachet de 
chocolats et six points Historia. Il remercia la 
direction du magasin et disparut à nouveau 
pendant quelque temps. La dernière fois que son 
nom fut cité dans le journal, c’était dans un 
article aussi énigmatique qu’il était synthétique: 
«Vends Opel Kadett, bon état général, pour 
pièces, 20000 bef appelez Jan De Broek au 070 
321 321, aux heures de bureau». 

Discographie sélective: Nous retiendrons 
le Best 0f, recueil de raretés, « Alibis, Goodies », 
ou encore le Live de 1971 enregistré sur 
l’autoroute, sobrement intitulé «Alibis, route ». 
 
 
D. Les Abécédaires 
 

Qui aurait pu croire que le philosophe 
Gilles Deleuze pourrait un jour être l’initiateur 
malgré lui d’un groupe de Rock? «Ça ne fait pas  
 

 
un pli», devait déclarer un jour le chanteur leader 
Cosimus Van Spielendonck, qui décidément 
connaissait ses classiques en matière 
d’antipsychiatrie. Le premier single du groupe fut 
d’ailleurs une reprise musclée du fameux 
«Toulouse» de Nougaro, devenu pour l’heure, « 
Deleuze ». Allait suivre l’hymne nihiliste «Born 
Deleuze», ou encore une adaptation en comédie 
musicale du film pour ados «Footloose» 
renommé pour l’occasion «Fou Deleuze». Le 
dispositif scénique visait l’épure: Cosimus 
toussait à intervalles réguliers en se balançant 
devant une fenêtre côté jardin en chantonnant des 
reprises du fils de Georges Guétari, Félix. On 
notera d’ailleurs pour l’anecdote une apparition 
fugitive à l’époque sur la scène du théâtre 
municipal de Millau du jeune José Bové qui fit à 
lui seul tous les choeurs du tube « On m’appelle 
Robin des Bois ». Mais Cosimus finit par se 
lasser, d’autant qu’à force de tousser, il ne voyait 
plus quel autre rôle de composition, il aurait pu 
endosser, à part peut-être celui de la Dame aux 
Camélias. 

Les Abécédaires font une tournée d’adieu 
en plein été et décident d’investir tous les campus 
universitaires. À chaque date, une lettre est mise 
en avant et développée grâce à une scénographie 
que plagieront honteusement quelques années 
plus tard le célèbre groupe avant-gardiste qui 
faillit s’appeler d’ailleurs un moment les 
Manpower, mais devint bientôt les Village 
People. Cosimus, épouvanté, décide de se laisser 
pousser la moustache et décide de s’attaquer à un 
nouveau concept. Il décide de se lancer dans les 
jeux de hasard et lance la formule: « Qui veut 
gagner des millions ? ». Il s’achète un PMU face 
au garage Citroën de St Pol sur Ternois et meurt 
de rire deux ans plus tard en écoutant Michel 
Houellebecq reprenant Maurice G.Dantec. 

Discographie sélective: Nous retiendrons 
« Les Abécédaires chantent Armand Jammot », 
un concept album mettant en musique trois 
émissions complètes du « Chiffres et des lettres 
», ainsi que « Les Abécédaires chantent les pages 
roses du Larousse », un recueil de chants 
grégoriens. 
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Que retenir de ces jeux olympiques aux 

antipodes, hormis les déchaînements hystériques 
et donc vocaux des commentateurs sportifs qui 
font non seulement douter du journalisme de 
manière générale, mais de l’avenir de l’humanité 
de façon tout à fait particulière? 
 

Non, décidément, je ne parviendrai jamais 
à encourager tel ou tel athlète français sous le 
seul prétexte qu’il est français, et que moi aussi, 
alors que j’ignorais tout de l’existence de cet 
individu quelques instants avant son apparition 
télévisuelle. Bon, d’accord, David Douillet est 
français et se retrouve le judoka le plus 
récompensé de son histoire, en plus il a l’air 
sympathique, mais il ne faudrait quand même pas 
oublier qu’il est de droite. Bon d’accord, Marie-
José Pérec est française. Et les racistes se 
réveillant à chaque défaite, trouveront toujours 
qu’elle est noire, mais surtout elle est conne. 
 

Ce dont je me souvenais à son endroit, ce 
fut surtout de l’envers, j’entends le postérieur de 
l’athlète qui fit la Une de Libération après l’une 
de ses victoires à Atlanta. Parce que, somme 
toute, il était assez sympathique de voir le 
drapeau français s’enorgueillir d’apporter 
nationalité à aussi joli postérieur musclé. Mais la 
belle se fit bête et décréta qu’il était hors de 
question que les journaux et magazines 
continuent ainsi de publier d’aussi jolies photos. 
Et cette année le fait est que revenant sur les Jeux 
Olympiques d’Atlanta, aucune image ne sembla  

 
plus vouloir s’attarder sur le séant de la 
boudeuse. Alors bon, si regarder des athlètes, ce 
n’était pas aussi s’extasier face à la beauté de 
corps modelés, je n’ai vraiment rien compris au 
sport! Ne raconte-t-on pas que les jeux antiques 
voyaient d’ailleurs les athlètes jouer nus? Sans 
doute faut-il apprécier Pérec pour la qualité du 
coup de poing de son boy-friend? 
 

Eh bien, moi, l’image qu’il me reste des 
J.O. pour l’instant, ce sera le visage de la plus 
jeune athlète ayant joué, je veux parler de Fatima 
Abdelmajid, qui représentait le Barein, en 
natation. 12 ans. Elle se plia aux bonnes grâces 
de l’entretien avec les journalistes qui, bien sûr, 
avaient tout de suite repéré le symbole qu’elle 
pouvait représenter. Ce dont elle était d’ailleurs 
pleinement consciente. Elle déclara ainsi qu’elle 
était bien là pour donner le signe fort d’une 
participation mixte de la délégation de son pays, 
mais que très bientôt, on ne l’autoriserait plus à 
s’exhiber en maillot de bain. C’est une petite fille 
qui s’exprimait en femme pour exprimer son 
futur d’adolescente. 
 

Bien plus que la disparition boudeuse de 
Marie-José Pérec, c’est le visage de Fatima 
Abdelmajid qui me manquera aux prochains J.O., 
car cette absence prouvera à quel point elle avait 
eu raison aujourd’hui. Et c’est cela qui fait froid 
dans le dos. Et émeut enfin; réellement. Le sport 
rendu inaccessible une fois sa besogne 
propagandiste accomplie. 

 
Sylvain 

 
 



FOURRE-TOUT 
 
SITES INTERNET: 
 
L'Altra:  www.aesthetics-usa.com pour le label 
Caroline Now!: www.marina.com 
Cinerama: www.cinerama.co.uk 

  www.spinartrecords.com pour le label 
Les Disques Mange-Tout: www.mange-tout.fr (pas encore en service à ce jour) 
Godspeed You Black Emporor!: 
 Officiel: www.southern.com/southern/band/GDSPD/ 

   http://kranky.net pour le label (attention, www.kranky.com vend des donuts… duh!) 
 www.cstrecords.com/html/godspeed.html 

 Non officiel: www.billions.com/godspeed/ 
www.brainwashed.com/godspeed/ 

Gonzales: www.kitty-yo.de pour le label 
PJ Harvey: www.pjharvey.net (graphiquement réussi) 
Pinback: www.pinback.com (très complet et très officiel) 
 www.cuttyshark.com pour le label 
Sharko:  www.speculoos.com/sharko (étrange… du Sharko, quoi…) 
Sigur Rós: www.sigur-ros.com pour l'officiel 
  www.sigur-ros.co.uk pour le non-officiel (des videos de concerts, des clips, etc…) 
The 6ths: www.houseoftomorrow.com 
Spearmint: www.spearmint.net 
Superflu:  www.superflu.com 
Willard Grant Conspiracy: http://world.std.com/~dahlia/wgc.html et www.popnews.com/wgc/ 
Matt Ward: www.geocities.com/mwardmusic (très complet et personnel) 
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FOURRE-TOUT 
 
LES MERCIS 
 

Merci à notre collaborateur et néanmoins ami Patoche, "la voix de RCV", merci à Stéphane 
(Madrid, ta pêche mais surtout pour ton futur investissement dans notre projet!), merci à Olivier, Sylvain, 
Pepette, Gilles, Greg, Nicolas et bien sûr à Claude, notre gourou, notre coqueluche, notre mascotte. Bref, 
merci au tout RCV, la seule radio indépendante –au sens noble du terme- de Lille et de ses environs (sur 
le 99 FM). 

Merci à Sophie, toujours là pour donner un sacré coup de main, à Fred, lui-aussi toujours présent, 
mais aussi à Gilles, François et Dima (la fine équipe de nos correspondants locaux à Bordeaux). A quand 
Mitia dans Ratapop?. Merci également à Emilie Furby pour les conseils éclairés (et pas encore assez 
nombreux!), et à tous ceux qui savent trouver les mots qu’il faut quand il faut. 

Merci à Delphine et Danièle de l’Aéronef, merci à Patrice du Théâtre d’Arras (Fugu, toujours sur 
la platine!). Merci à Petra@Clearspot et Geneviève@Tripsichord sans qui nous n’aurions jamais pu 
rencontrer les Go-Betweens (eh oui, on l’a fait!). Merci aux copains Manu (Radio C) et Marc (Radio 
Loisirs) pour les infos, coups de pouces, interviews communes… « Priorité au XXX de France »! Merci à 
Dominique Marie pour l’honnêteté de sa réponse, merci aux collègues qu’on adore: vivonszeureux ! (en 
attendant la mort) (http://dirigeables.fr.eu.org/vivonzeureux/index.html), Planet Of Sound 
(http://perso.club-internet.fr/pos/index800.htm), Magnetophone (http://www.magnetophone.com/), au 
Zapathique Illustré (http://zata.free.fr/) sans compter les autres (Plus Jamais Malade En Auto, Label Vie, 
18,Jardins, Crème Brûlée, Metropolit@n Audio, évidemment Parabole et on en oublie). Coucou à 
Mandarine. Un merci un peu spécial à Meridians, meilleur mail-order de France et de Navarre 
(http://perso.infonie.fr/flouis/). Merci à la médiathèque de  Louvain (Belgique). Merci à Stéphane de 
Bandido pour ne serait-ce qu’essayer d’organiser une tournée commune entre Nestor Is Bianca et Piano 
Magic. 

Merci à Sylvain Chauveau pour sa disponibilité et son humanité, à Joey Burns pour sa gentillesse, 
à Ronald Lippok pour raconter des choses si passionnantes et faire des disques incroyables, à Nima Majd 
pour sa chaleur, aux Go-Betweens pour l’extraordinaire petit-déjeuner et avoir chanté Lee Remick, merci à 
tous les artistes qui nous auront accordé un peu de leur temps (la grosse tête, Sigur Ros?). 

Merci enfin à tous nos lecteurs (vous n’êtes pas des milliers) mais vous êtes là. Merci à tous ceux 
qui, de près ou de loin, nous permettront toujours d’avancer. 

A vingt ans, l’avenir nous appartient! 
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FOURRE-TOUT 
 
COMMANDER DES NUMEROS 
 
Le sommaire des numéros parus de Ratapop: 
 
 Ratapop #0 (janvier 00): John Cunningham, Super Furry Animals, Eggstone… 

Epuisé 
 
 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… 
 Epuisé 
 

Ratapop #4 (été 00): Kim, Joseph Arthur, Herman Düne, Natacha Tertone, pApAs fritAs, Sophie 
Moleta, Quickspace, Autour de Lucie… 

 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 
4 numéros 14F50 12F00 

 
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. 



 
 
COUPS DE CŒUR (de Stéphane… David a refusé de s'exprimer sur le sujet…) 
 
Disques: 
 
A SILVER MOUNT ZION – He Has Left Us Alone But... 
THE APPLES IN STEREO – Her Wallpaper Reverie 
AVROCAR – Cinematography 
DARLA 100 – Compilation 4 cds 
DOWNPOUR – Windstorms 
HYDROPLANE – When I Was Howard Hughes e.p. 
ICEBREAKER – Distant Early Warning 
ISAN – Digitalis 
LOW & SPRING HEEL JACK – Bombscare e.p. 
MA CHERIE FOR PAINTING – Autres Directions 
MAGNETOPHONE – I Guess Sometimes I Need To Be Reminded... 
MOOSE – High Ball Me! 
PEARLS BEFORE SWINE – Balaklava 
PUTTING THE MORR BACK IN MORRISSEY (double compilation) 
ROBERT MITCHUM – Calypso Is Like So 
STATE RIVER WIDENING – Your Chance Ended Here e.p. 
THROBBING GRISTLES – Greatests Hits 
 
Autres: 
 
GO-BETWEENS en concert 
IN THE MOOD FOR LOVE de Wong Kar-wai 
Fanzine 18, Jardins #4 (an 2000) avec Godspeed You Black Emporor!, Micro:Mega, Hood, Mouse On 
Mars, Einstürzende Neubauten... 
 
 
 
 
 
 
 
 
 
 
 
 
 
 
 

Ce fanzine est réalisé par l'association 
Popotins, c/o David Chamla, 1, rue 
Flamen, 3°Etage, Appt 10, 59000 Lille. Ne 
peut être vendu. 


