
tout va bien.
numéro huit



Alice lorenzi

Un moment privé
dans la Nouvelle Collection Colosse



C’est finalement arrivé, la télé hertzienne n’est plus. Je 
m’étais même préparé à voir « live » sa disparition 
comme certains fondamentalistes se préparent au 

ravissement. Je voulais voir les images embrouillées de ma 
Panasonic soudainement s’interrompre pour donner suite à 
une infinité de neige, une tempête sans fin. Comprenez-moi, 
j’ai pratiquement été élevé par la télé. Des cartoons d’Hercule 
avant les classes de l’école primaire, aux « talk-shows » 
qui font pourrir le cerveau lors des journées de congé du 
secondaire, j’ai tout gobé. Malheureusement, j’ai manqué mon 
rendez-vous avec l’histoire, m’étant endormi sur mon divan 
à « streamer » Curb Your Enthusiasm. Le seul plaisir que 
je puisse tirer de cette triste situation est le fait de ne plus 
avoir à entendre des fendants me répéter « Ah, je sais pas, 
moi. J’ai pas ça la télé » lorsque je leur parle d’un événement 
ou d’une émission à laquelle une certaine situation me fait 
penser. C’est presque aussi pire que les gens qui me font 
la morale lorsque je leur dis que je réchauffe ma soupe au 
micro-ondes. Y a-t-il quelque chose de pire que quelqu’un qui 
se vante de ne pas avoir de micro-ondes? C’est un retour à la 
terre? Tu cuisines au four à bois des trucs que tu fais pousser 
sur ton toit? Tu sauves la planète en utilisant plus d’électricité 
à chauffer ton élément de four pendant 20 minutes pour que 
ça goûte meilleur? Ou tu cherches juste de quoi à dire parce 
qu’on peut pas se passer de tes commentaires plus de deux 
minutes sans que notre société s’écroule et sombre dans 
une ère de sécheresse intellectuelle digne des hommes des 
cavernes? Sérieux, merci pour ça. T’es l’best.

Bon... euh...

Hey! On vient de changer le format du TVB! Pis c’est 
sûrement la seule fois qu’on va l’imprimer de même parce que 
ça coûte cher en clisssssse, faque profites-en! T’as un objet de 
collection dans les mains que tu pourras sûrement vendre sur 
eBay dans 20 ans avec plein d’autres cossins que personne 
veut vraiment.

Pis, à part ça,
Tout va bien!
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Activations synaptiques. Volume 8.
Par Alexandre Fontaine Rousseau.

Consternante réalisation. Les dernières éditions de cette 
chronique, qui se voulait initialement une libre exploration 
de tout ce qui se fait de beau et de bon en ce bas monde, 
se sont concentrées de manière rigoureusement exclusive 
sur la musique. Or, parfois, c’est agréable de faire autre 
chose qu’écouter des montagnes et des montagnes de 
disques… ou, à tout le moins, il est parfois inspirant 
de faire autre chose en écoutant des montagnes et des 
montagnes de disques. Comme lire de la bande dessinée, 
par exemple.

Quête existentielle sous forme 
de délire géométrique, Fables 
nautiques (Shampooing/Delcourt, 
2011) de Marine Blandin est une 
oeuvre dans laquelle on erre 
librement. Avec ce fascinant 
petit univers hermétique, érigé 
par le biais d’une esthétique 
figurative si foisonnante qu’elle 
frôle l’abstraction, l’auteure offre 
une mise en scène originale de 
l’aliénation – évitant les excès 
verbeux pour se concentrer sur la 

narration graphique pure. Il s’agit d’un livre franchement 
fascinant.

Les avis sont partagés sur X’ed Out (Pantheon, 2010), 
premier tome d’une nouvelle série signée Charles Burns. 
Mais si vous avez apprécié les explorations surréalistes 
du malaise adolescent auxquelles se livrait l’auteur 
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avec son classique Black Hole, cet hommage halluciné à 
Tintin et William S. Burroughs sur fond de mélancolie 
amoureuse saura sans doute vous plaire. Pour ma part, 
j’attends la suite avec une impatience que je n’avais pas 
ressentie depuis des lustres.

Si vous voulez simplement déconner un brin, mettez au 
plus vite la main sur Coucous Bouzon (Bayou/Gallimard, 
2011) où Anouk Ricard nous refait le coup du décalage 
délirant entre ce dessin naïf, débile sur les bords, dont 
elle possède le secret et la bêtise expéditive du texte – 
une combinaison qui avait fonctionné à merveille 
dans Commissaire Toumi : Le crime était presque pas 
fait (Sarbacane, 2008) et qui, de nouveau, fait ici des 
miracles.

Effectivement, toutes ces choses coûtent de l’argent – 
ce qui veut dire que, possiblement, vous n’aurez plus 
un rond pour de la nouvelle musique si vous décidez de 
vous procurer quelques-unes d’entre elles. Qu’à cela ne 
tienne : l’un des bienfaits de cette fameuse « révolution 
numérique » dont tout le monde parle, c’est que de gentils 
musiciens veulent bien nourrir vos oreilles gratuitement.

Monsieur Vinyl Williams, de Los Angeles, fait partie 
de ces artistes croyant que la musique, c’est fait pour 
être entendu bien plus que pour être vendu. Voilà 
pourquoi son long-jeu Lemniscate (indépendant, 2011) 
est disponible tout à fait librement sur les internets. 
Évidemment, vous pouvez acheter l’album en vinyle si 
vous trouvez ce mélange de kraut, de pop psychédélique 
et d’atmosphères éthérées particulièrement divertissant : 
un cocktail franchement infectieux de tout ce qui se fait 
actuellement dans le monde du lo-fi lysergique.
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Le EP Le voyage du quadrupède (Panospria, 2011) du 
duo montréalais Pecora Pecora est lui aussi disponible 
sans frais pour peu que vous possédiez une connexion 
à l’autoroute de l’information. Plus « dramatique » que 
le premier album du groupe, paru l’an passé, ce nouvel 
album de drones synthétiques évoque un quelconque 
documentaire oublié, aux images jaunies, sur la conquête 
de l’espace.

Chaque nouvelle parution du trio Héliodrome, qui donne 
dans un métissage des genres que l’on pourrait qualifier 
de « hip-hop expérimental », me semble meilleure que 
la précédente. Le 7" intitulé Looking for Dr. Benway 
(Luana, 2011) est donc, selon moi, « la meilleure 
chose qu’a fait Héliodrome à ce jour » : deux pièces 
instrumentales sombres, au groove juste assez hésitant, 
juste assez langoureux, mystérieux comme on les aime. 
En cherchant, peut-être réussirez-vous à trouver l’un des 
cent exemplaires du vinyle… sinon, le tout est disponible 
sur le bandcamp de l’étiquette suisse.
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Éric Gingras, ex-Fly Pan Am et ex-Pas Chic Chic jouant 
actuellement de la basse dans Héliodrome, trouve parfois 
le temps de travailler sous le pseudonyme d’Enfant 
Magique. Le plus récent disque de ce projet, L’art 
d’enfiler les pearls (No Weapon, 2011), vient d’être édité 
sur une glorieuse galette de vinyle. Œuvre éclectique, 
évoquant notamment l’esprit des premiers albums de 
Robert Wyatt et de Kevin Ayers, mais aussi Philip Glass, 
Syd Barrett et Bill Fay. C’est fragile, inventif, étrange… 
et, évidemment, le site de l’étiquette No Weapon le met 
gratuitement à la disposition de ceux qui voudraient, 
pour une raison ou pour une autre, se passer de la très 
jolie version physique.

Voilà qui devrait vous tenir occupés pour quelque temps. 
(TVB)
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DJ Sniff : « The Play-Back » (Annihaya, 2010)
DJ Sniff : « ep »  (PSI, 2011)
par Frédérick Galbrun (Khyro)

La rencontre entre le rap et le free-jazz est difficile. Même 
si plusieurs groupes ont tenté l’expérience, les résultats 
ne sont pas tous concluants. Il faut peut-être prendre le 
rap dans son acception musicale plus large, y intégrer 
les autres éléments associés à la musique hip-hop et y 
inclure plus particulièrement l’art des tables tournantes 
(« turntablism »). En se décentrant de la parole et du 
beat, on permet la redécouverte d’une technique libérée. 
Trop souvent, cette technique s’est vue étouffée par la 
contingence de la rythmique en quatre temps, propre à 
la musique hip-hop. Le beat est aliénant et nous enchaîne 
à la rythmique d’un travail esclavagiste, a dit le poète 
Amiri Baraka, un des seuls à avoir su marier la poésie 
et le free-jazz. Le dernier exemple concluant de cette 
rencontre entre le free-jazz et la table tournante (je sais, 
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dans mon salon, le free-jazz rencontre souvent ma table 
tournante, mais bon…) est sans contredit l’œuvre du 
Japonais Takuro Mizuta Lippit, aka DJ Sniff.

Celui-ci a fait paraître un premier disque sur le label 
libanais Annihaya en 2010 intitulé The Play-Back, 
un premier effort vraiment particulier où il nous a 
introduits à une technique impressionnante. Le résultat 
ressemble à peu de choses entendues auparavant même 
s’il intègre des éléments familiers (sa matière première 
étant principalement des vinyles de free-jazz). Ce qui le 
différencie des autres manipulateurs de tables tournantes, 
comme Christian Marclay ou Martin Tétrault, c’est le fait 
que DJ Sniff connaît très bien les techniques propres à 
l’art du « turntablism », telles qu’institutionnalisées 
par la culture hip-hop. Quiconque a déjà assisté à 
une compétition de DMC saura reconnaître que les DJ 
participant à ces compétitions ne font pas vraiment dans 
l’abstraction; ils peaufinent des techniques élaborées par 
d’autres avant eux et les meilleurs parviennent à innover 
et à en inventer d’autres. Il y a donc des règles qui codifient 
et dictent la forme artistique. Le terme « beat juggling », 
les différents types de scratchs : « flare », « crab » et 
autres, ne sont pas que des abstractions linguistiques, ils 
constituent le solfège du DJ. 

C’est probablement le « beat juggling » qui est le plus 
déstabilisant dans le travail de DJ Sniff. La répétition 
d’échantillons en boucle sur deux tables tournantes n’a 
rien de bien déstabilisant quand on travaille avec des beats 
définis. Mais quand on travaille avec des échantillons 
de free-jazz, sans structure rythmique inhérente, le 
« juggling » devient une manière d’en imposer une : celle 
du manipulateur qui ne se soucie plus de structure 
musicale. C’est la structure intime de l’inconscient de 

IX



l’improvisateur qui se dévoile ici et semble suivre le fil 
intuitif d’une technique de recomposition totalement 
personnelle. Sniff recrée une musique abstraite, 
reconnaissable dans son fond mais où la forme devient 
poreuse, permettant de perdre de vue les limites autant 
du free-jazz que de la technique du DJ. Un mélange de 
répétition minimale à la Steve Reich tout en invoquant 
l’esprit de Kool Herc. D’ailleurs, deux pièces sur The Play-
Back s’intitulent Drumming 1 et Drumming 2. 

Son set live semble par ailleurs 
impressionnant : c’est lors d’un 
test de son avant un concert que le 
saxophoniste anglais Evan Parker l’a 
entendu pratiquer avec des disques 
d’Alexander Von Schlippenbach. 
Parker lui aurait alors demandé s’il 
pouvait faire la même chose avec 
ses disques à lui. Naturellement, la 

réponse fut positive et Sniff aurait reçu un lot de vinyles 
par la poste, gracieuseté de M. Parker. Cet évènement 
a donné lieu à la sortie du deuxième album de Lippit, 
simplement intitulé « ep », initiales du généreux donateur. 
Ce disque est d’ailleurs sorti sur le label PSI, le label 
d’Evan Parker. L’album « ep » se compare au précédent 
mais apparaît un peu plus cohérent en raison de sa 
source sonore. Sur ce disque, Sniff reconstruit des solos 
autant que des musiques de groupes, et le caractère 
rythmique y est parfois plus évident. Le résultat est tout 
aussi déstabilisant, avec des amalgames de saxophones 
dédoublés en concertos aux sonorités extra-terrestres.

L’écriture de ce texte a inspiré la série « Rap et Free-jazz : 
Chronique d’une (non) rencontre », à lire sur lekhyroscope.
blogspot.com (TVB)
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L’histoire d’un objet perdu.
À l’homme sans histoire

Par Pascal Langlais (ypl)

Ce n’est pas que je marche souvent. Les gens qui me 
connaissent bien savent que généralement je roule, été 
comme hiver. Mais ce jour-là, j’avais le goût de palper de 
mes pieds un peu d’asphalte. Prendre le temps d’arriver 
en retard à ma destination, regarder des détails qui 
m’échappent. Quand je pédale, c’est plutôt les portières 
et les chauffards qui occupent mon attention. C’est moins 
sacré comme rapport à la ville, mais ça évite de se blesser. 
J’en sais quelque chose.   

Je marchais dans une rue de Rosemont en m’attardant à 
l’insignifiant. C’est pas ce qui manque dans ce quartier 
de l’autre côté de la voie ferrée. L’héritage ouvrier est 
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encore assez présent, c’est peut-être ça qui fait que c’est 
assez terne et uniforme. Et à force de chercher, j’ai fini 
par croiser un tas d’ordures qui a piqué ma curiosité. 
C’était comme si toute une maison avait été vidée et 
que le meilleur avait déjà été piqué. Tous les sacs étaient 
ouverts, ne restaient que les chaises brisées et les divans 
qu’on n’ose plus ramener chez soi. Mes yeux cherchaient 
un peu de valeur, mais à part une pile de photos déchirées 
en casse-tête de quatre-mille morceaux, il n’y avait rien. 
Je me suis dit que je fouillerais quand même, il y aurait 
peut-être un polaroid où deux. Et c’est en tassant les 
miettes de souvenirs que j’ai aperçu deux photos en noir 
et blanc. Elles étaient encore entières comme une trace 
qu’on avait oublié d’effacer. Je venais donc de trouver 
deux photomatons en assez bonne condition. Le trophée 
de la journée.   

Elles se présentaient comme un diptyque où le sujet de 
la photo, un même homme à deux âges différents, avait 
déposé son visage face à l’œil d’une caméra automatique. 
Sur la première photographie, il portait une chemise 
blanche et un sourire moqueur face à la vie, tandis que 
sur la seconde, il était vêtu d’un parka noir et ses pupilles 
étaient habitées de tout un passé. J’avais entre mes mains 
l’été et l’hiver d’une vie, une trame linéaire d’une existence 
disparue puisque toutes ses possessions traînaient sur le 
bord de la rue en attendant que la ville passe les ramasser 
et les enfouisse on ne sait où. Deux temps miroirs d’un 
corps traversé par le siècle de tous les bouleversements, 
sur un papier brûlé par la lumière et la chimie. Les deux 
portraits avaient peut-être servi pour un passeport et 
le voyage dont il était question était celui d’un homme 
qui avait marché, au travers de sa propre existence, vers 
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l’inévitable. Je portais ce témoignage au creux de ma 
paume avec autant d’intensité que lorsque, petit gamin, 
on me donnait une hostie et que ce monument rayonnait 
en moi dans le murmure d’une rue résidentielle.   

Mais le sujet de ma trouvaille portait peut-être plus sur 
le passage d’une époque à l’autre, que sur un homme sans 
histoire apparente. Le temps, manifestement passé sur 
ce corps inconnu, s’était permis l’extravagance d’être 
pris en photo. Le récit encapsulé dans ce diptyque de 
photomatons transcendait la banalité du geste de 
s’asseoir seul dans une cabine, de fermer le rideau et de 
se retrouver face à soi dans l’attente de quatre éclats de 
lumière. Ce dont il était question ici, c’était l’espace qui 
séparait ces deux instants, l’ellipse ponctuée par deux 
photographies rescapées des ordures.   

Ces cadres étaient la mise en scène de deux fragments 
d’une histoire qui parlait de ce dont on ne parle pas, de 
l’espace qu’occupe le temps et qui constitue un récit, celui 
de passer au travers de sa vie sans réellement s’en rendre 
compte. Le temps se constitue sans être présent et ne se 
comprend que lorsque l’on regarde derrière soi, au passé. 
Le temps passe toujours à l’histoire et une histoire du 
présent n’est donc pas possible. Mais ces cadres étaient 
l’exception, ils se présentaient à moi au présent en parlant 
d’un passé représenté. J’avais devant moi une histoire du 
temps, sans pour autant en avoir la manifestation visible, 
mais je pouvais presque la palper, pour la première fois. 
Et c’est à se moment que je me suis rappelé que j’avais 
un rendez-vous. Le temps avait coulé en silence entre mes 
mains, et j’allais être en retard faute d’être encore dans 
Rosemont. J’aurais peut-être dû prendre mon vélo, ça 
m’aurait pris moins de temps. (TVB)
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Craindre pour l’avenir de la mémoire
Une entrevue avec Steve Hauschildt

Texte de Alexandre Fontaine Rousseau
Illustration de Vincent Giard



Mieux connu pour son travail au sein du trio de Cleveland 
Emeralds, Steve Hauschildt lancera le 14 novembre un 
premier album solo, intitulé Tragedy & Geometry, sur la 
célèbre étiquette Kranky. En prévision de son passage à 
Montréal le 12 novembre, nous lui avons posé quelques 
questions sur les différences entre ce projet et son travail 
au sein d’Emeralds – ainsi que sur les concepts ayant 
inspiré l’album.

TVB : Étant membre d’une entité musicale aussi cohérente 
qu’Emeralds, où les voix individuelles semblent s’effacer 
au profit d’une synergie collective, est-il libérateur de 
pouvoir travailler seul sur un album comme vous l’avez 
fait dans le cas de Tragedy & Geometry?

SH : Les gens qui nous ont vus en concert savent que 
chacun de nous trois a une présence distincte sur scène 
et celle-ci s’avère très représentative de nos différentes 
personnalités, de ce que chacun de nous apporte à la 
musique du groupe. Mais, effectivement, le fait de se 
détacher du groupe et de chercher à faire entendre sa propre 
« voix » vient avec un certain nombre de libertés. Ce que 
l’on perd quand on travaille seul, c’est cette séparation 
des pouvoirs qui découle de l’acte de collaborer. En gros, 
cela prend la forme de réactions verbales et non verbales 
qu’ont les autres et qui nous forcent à réévaluer chacune 
de nos contributions ou de nos décisions. Il s’agit à la fois 
d’une bonne et d’une mauvaise chose. Mais, considérant 
le style de musique que nous faisons, un trio fonctionnera 
toujours de manière démocratique. Ça ne pourrait pas 
marcher autrement. Pour ce qui est de jouer seul, je ne 
crois pas que ce soit aussi libérateur que vous pouvez le 
croire, puisque bon nombre des idées que l’on développe 
chacun de notre bord finissent par se retrouver dans la 
musique d’Emeralds d’une manière ou d’une autre. Ceci 
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étant dit, j’aime beaucoup travailler seul : j’enregistre et 
je joue presque tous les jours, à la maison, quand je ne 
suis pas en tournée avec le groupe.

TVB : Quelles idées cherchiez-vous à évoquer et à 
explorer par l’entremise de ce disque?

SH : Tragedy & Geometry est un album extrêmement 
conceptuel. J’y fais référence à énormément d’idées et je 
ne crois pas que je puisse toutes les énumérer ici. Mais 
en gros, l’album traite de l’âge de l’information, des 
technologies du web 2.0 qui sont en train de se concrétiser, 
des phénomènes optiques, des muses grecques… Je crois 
que la pièce la plus importante de l’album est Already 
Replaced. Cette chanson traite de l’actuelle prévalence de 
ce qui est jetable au niveau des idées, des relations, de 
l’électronique… Les gens n’ont plus besoin de retenir quoi 
que ce soit, particulièrement des pensées, parce que tout 
est maintenant si aisément accessible. Cela a de profondes 
conséquences, qui viennent à peine de commencer à se 
manifester dans les cinq dernières années. De nombreuses 
recherches ont démontré que, même si l’information est 
plus accessible que jamais, nous devenons de plus en plus 
« stupides » parce que nous n’avons plus besoin de notre 
mémoire à court  terme, du souvenir. Tragedy & Geometry 
traite vaguement de ce concept, mais il a été enregistré 
par étapes sur une période de deux ans. Certaines des 
pièces qu’on y retrouve me paraissent donc plus datées 
que d’autres…

TVB : Votre musique semble se situer à la croisée des 
chemins entre le passé et l’avenir. On y ressent l’influence 
de la musique komische allemande des années 70 et des 
trames sonores de films des années 80, mais le tout 
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évoque pourtant quelque chose qui s’apparente à de la 
science-fiction. Peut-être, aussi, associons-nous ces sons 
à la science-fiction par le biais de notre culture ou de nos 
souvenirs. La musique est-elle pour vous une manière de 
réfléchir votre relation au temps, à la mémoire ou même 
à l’Histoire?

SH : Cet album n’est pas nostalgique. Je pense toujours 
à l’avenir. J’ai écouté énormément de musique et je peux 
même trouver des choses que j’aime dans la musique 
d’aujourd’hui. Mais la science-fiction est très importante 
et elle a même eu une profonde influence sur l’état 
actuel des choses. J’ai relu Childhood’s End pendant 
que je travaillais sur cet album; j’ai toujours beaucoup 
apprécié Arthur C. Clarke. J’ai aussi retrouvé un des 
livres qui a marqué mon enfance, The Lotus Caves de John 
Christopher. J’ai nommé l’une des pièces du disque en 
hommage à un chapitre de ce livre, The Impossible Flower. 
Retourner à un livre de mon passé et y piger une idée ne 
tient pas de la nostalgie. Ça a plus à voir avec la mémoire. 
J’ai l’impression que ma mémoire se dégrade parce que je 
suis toujours devant un ordinateur. Je ne veux pas oublier 
mes idées alors j’en fais des chansons. Mais cet album 
ne traite pas de science-fiction. Les idées que j’y aborde 
sont plutôt d’ordre philosophique. Mon prochain album 
traite plus ouvertement du temps, de l’amalgamation. De 
l’immortalité. Tragedy & Geometry aborde plutôt le thème 
de l’involution. C’est très pessimiste. Je crois que cette 
histoire de « Singularity » est une blague… mais elle me 
fait vraiment peur.

TVB : Beaucoup d’artistes aux idées similaires semblent 
s’être imposés dans les dernières années. Je pense à 
Oneohtrix Point Never, Bee Mask, Dylan Ettinger ou Le 
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Révélateur, pour n’en nommer que quelques-uns. Sentez-
vous que vous faites partie d’un mouvement? Sentez-
vous qu’il existe une connexion entre votre propre travail 
et celui de ces artistes?

SH : Je connais Daniel Lopatin (Oneohtrix Point Never) 
et Chris Madak (Bee Mask) depuis de nombreuses années 
et Roger Tellier-Craig (Le Révélateur) depuis moins 
longtemps. Je respecte leur intellect mais il n’existe 
pas de mouvement à proprement parler. Il n’y a jamais 
de mouvements ou de genres en musique. Ce sont des 
constructions. Nous échangions plus librement des idées 
quand nous étions plus jeunes, il y a disons quatre ans 
de cela. Chris a fait paraître une cassette pour moi, 
j’ai fait paraître un CD-R de Dan. Mais je ne peux que 
parler de mon propre travail. Je sens une parenté d’esprit 
avec Steve Roach. Il existe peut-être des parallèles au 
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niveau de la musique elle-même, mais ce qui m’intéresse 
vraiment c’est son approche de la musique. L’intuition 
est très importante. Mes chansons sont très émotives et 
évoquent l’espace. Le terme « émotion » est très chargé 
et il a été altéré dans les cercles musicaux au cours des 
dix ou quinze dernières années, mais je n’ai pas peur de 
l’utiliser dans un tel contexte. Je m’intéresse beaucoup à 
la mimesis. J’essaie de l’expliquer à beaucoup de gens, 
mais j’ai l’impression que c’est dur à saisir si vous n’êtes 
pas un peintre, un sculpteur ou quelque chose du genre…

TVB : Contrairement à plusieurs des artistes mentionnés 
précédemment, Emeralds est un groupe et votre musique 
paraît vraiment être le produit d’un ensemble. C’est 
particulièrement évident en concert, où le public assiste 
en direct à l’interaction entre les musiciens au fur et à 
mesure que la musique évolue. Est-ce un défi différent 
de monter sur scène seul?

SH : Oui, le défi est beaucoup plus grand puisque 
personne n’est là pour couvrir vos erreurs. Vous êtes à 
l’avant-plan, et c’est quelque chose que j’apprécie. J’aime 
que ma musique soit une extension de ma personne alors 
je joue tout « en direct ». Il y a des désavantages à cela 
et c’est beaucoup plus difficile de jouer de cette manière. 
Beaucoup de musiciens seuls jouent avec des pistes 
d’accompagnement et c’est tout à fait correct. Mais j’aime 
vraiment jouer pour des gens et j’espère devenir de plus 
en plus à l’aise seul sur scène. Je trouve intéressant le 
fait que les choses puissent mal aller, que l’on puisse faire 
une erreur et que la performance ne soit pas télégraphiée 
chaque soir.

TVB : Pouvez-vous nous décrire un peu l’équipement que 
vous allez utiliser pour votre concert à Montréal? Est-
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ce vraiment différent de ce que vous employez lors des 
concerts d’Emeralds?

SH : Avec Emeralds, nous faisons surtout des tournées 
en Europe alors je dois limiter l’équipement que je traîne 
avec moi pour des raisons logistiques et financières. On 
se déplace beaucoup en avion… Mais seul, je peux amener 
un synthétiseur de plus, des trucs pour les effets… Mon 
son a plus de profondeur, pourrait-on dire. Pour cette 
tournée, j’aurai mon Prophet 08 et mon Korg Lambda, 
mais pas de drum machine. Je cherche encore le moyen de 
l’intégrer à ma performance.

TVB : Avez-vous un instrument préféré?

SH : Un instrument préféré… je suis un peu maniaque à ce 
niveau. Ce que je désire le plus, c’est un S900 Steelphon qui 
est un synthétiseur italien très rare. Mais parmi les choses 
que je possède, je crois que mon préféré est une étrange 
flûte synthétiseur qui s’appelle « The Affair » produite 
par une compagnie californienne, Concert Company, dans 
les années 60 ou 70. Cela avait été conçu pour être placé 
sur un orgue alors c’est un peu limité, mais c’est tout 
de même très particulier. Il est actuellement sur mon 
Farsifa – les effets ont des noms comme « Reiteration », 
« Alteration » et « Synthesis », question de vous donner 
une idée d’à quel point c’est un drôle de truc.
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Plans (I-III)
André Habib

I. 
Filmé en plongée un homme déchaîné (I.) mais réduit à 
l’immobilité fixe les poèmes qu’il n’a pas encore écrits en 
se demandant tout le temps que dure le plan s’il joue faux 
ou s’il joue juste. 

Pourquoi ne pas en finir une fois pour toutes avec cette 
épuisante question du sommeil ? 

II.
Un couple (M et W) observe en silence le dialogue qui les 
sépare.
M : En es-tu à te poser la question ?
 (silence)
M : Moi, il me semble que j’y arrive tranquillement, mais 
à bon train, bon an mal an, cheminant dans l’irréfragable 
(un temps, il se demande si le mot existe) dans l’irréfragable 
cercle au centre (un temps, il cherche le bon pronom relatif) 
duquel tournoient moi et toi (il grimace, certain de n’avoir 
pas employé le bon pronom relatif).
 (nouveau silence, décidément)
M : T’es-tu posé la question donc ?
En voix off, on entend la voix de W : Musique ! 
W. pose un geste mystérieux. 
 (Musique de bal ou autre chose entraînante en sourdine puis 
assourdissante)
M : T’es-tu posé la question ? Qu’est-ce qu’on manigance 
ensemble, après tout ? (il doit crier pour qu’on entende les 
derniers mots) 
On voit les lèvres de W clairement prononcer : « Ce n’est 
pas la bonne question. »
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III.
 (sur fond blanc et voix off)
Vivre ces instants comme autant d’approximatives 
perpétrations
 (sur fond noir et voix off)

Cela pourrait être dans un film

Le prochain qui me demande qu’as-tu fait dans ta vie
je le tue
pour pouvoir lui répondre
« J’ai tué un homme » 
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DISCORTICAGE

Ça c’est la musique que tu écoutes quand tu quittes un 
party de bureau dans lequel tu as trop bu. Pas « Ah, j’ai 
trop bu, je ne pourrai peut-être pas aller faire du hiking 
au Vermont demain à 7 heures du mat. » Nonononon. 
Je parle de « Ah, j’ai trop bu! J’ai dansé tout seul sur le 
nouveau single de Maroon 5 et conté des jokes vraiment 
déplacées à mes supérieurs avant de faire un tour de 
calèche pour dégriser, et en revenant, j’ai tout fait pour 
attirer les collègues dans la salle de conférence pour 
leur faire un show de karaoké, puis, j’ai été malade dans 
la salle de bains du sous-sol (comme un agent secret) 
pour ensuite faire un black-out dans le bureau du vice-
président. » Après ces tristes événements, on t’attache 
tes souliers, puis on te pousse dans la bonne direction, 
ipod aux oreilles avec St-Dirt qui joue à 10. Tant bien 
que mal, tu te rends chez toi, plein de bleus et de regrets, 
avec le peu de conscience qu’il te reste, pour dormir sur 
le côté afin de ne pas t’étouffer sur ta bile en dormant. 
Mais c’pas grave, ti-gars, le lendemain tu te réveilles sous 
les lumières allumées, encore habillé, avec un seul verre 
de contact dans les yeux, pour trouver dans tes poches 
un certificat de 50 $ à la SAQ, gagné la veille quand ton 
nom a été pigé d’un chapeau. T’es un winner et la journée 
est encore jeune. (PJL)

SAINT DIRT ELEMENTARY SCHOOL
Abandoned Ballroom 
(Barnyard, 2011)

Lounge pour alcooliques extravertis
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J’aurais vraiment voulu avoir une critique du plus 
récent John Scofield pour vous. J’étais prêt à l’écouter 
au complet et je m’étais même fait une tisane pour me 
mettre dans le mood… Le moment de vérité approche. 
J’insère ma copie promotionnelle dudit disque dans le 
lecteur CD de mon laptop et l’appareil en question a le 
culot de me rejeter la galette, trois fois plutôt qu’une. 
Enfin. Pour une fois, on pourra dire que mon ordinateur 
a contribué de manière positive à mon « équilibre 
mental ». (AFR)

JOHN SCOFIELD
A Moment’s Peace
(Emarcy, 2011)

Déception

En 1981, le biologiste marin d’origine allemande Jürgen 
Müller décide de se procurer des instruments de musique 
et d’enregistrer un album se voulant un hommage aux 
mystères de l’océan. L’album Science of the Sea naîtra 
de ces sessions, puis sera tiré à quelque 100 exemplaires 
avant de disparaître totalement de la circulation. 
Heureusement, grâce aux efforts de l’étiquette Digitalis, 
l’auditeur contemporain friand de ce genre de musique 
ambiante synthétique pourra enfin découvrir ce 
classique injustement méconnu. Le hic, c’est que cette 
histoire du sympathique biologiste marin aux fortes 

JÜRGEN MÜLLER
Science of the Sea
(Digitalis, 2011)

Légende allemande artificielle



sensibilités mélomanes n’est probablement qu’un beau 
gros canular dans les règles de l’art. Mais, au bout du 
compte, ça ne dérangera personne puisque l’album en 
question, « authentique » ou non, est l’une des plus belles 
parutions de cette année dans le genre « les synthétiseurs 
rêveurs s’amusent à faire des arpèges ». Maintenant, on 
va pouvoir s’amuser à notre tour, en essayant de deviner 
qui se cache derrière Jürgen Müller… ou tout simplement 
faire comme si ce disque était vraiment l’œuvre d’un 
obscur prodige allemand et l’apprécier à la lumière de 
cette séduisante fiction qui nous est offerte en guise de 
mise en contexte. (AFR)

Si t’es pour appeler ton album « Fluteus Maximus », c’est 
mieux d’être le summum de la virilité. C’est mieux de 
sentir la poche d’hockey quand tu l’ouvres, pis de te faire 
pousser du poil sur la poitrine quand tu l’écoutes. Mais 
tu vois, c’est pas le cas ici. J’étais tout prêt (avec mon 
habit de Spartiate) à entreprendre un combat musical 
quand, dès les premières notes, j’ai eu l’envie soudaine de 
raccommoder mes cottes de mailles en écoutant Grey’s 
Anatomy (ça existe encore, ça?). Ils devraient changer 
les noms de tounes. « 16 Tons » par « 16 Water Lilies », 
« Watermelon Man » par « Watermelon », mais garder 
« High Heel Sneakers ». Mis à part cette réaction subite, 
l’album sonne comme Herbie Mann qui fronterait Richard 
« Groove » Holmes.  Herbie Mann est TOUJOURS 
torse nu et Holmes est bâti comme un ours! C’est pas 

MINDY CANTER
Fluteus Maximus 
(Mindela, 2011)

Fruiteus Maximus
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mal virile, ça. Je l’sais pas c’est quoi le rapport entre 
la virilité et la musique…mais y’a des jours de même. 
SSSPPPPAAAARRRTTTTTAAAA!!! (PJL)

Trop souvent l’image de ces quatre (ou est-ce cinq?) 
combattants de la série pour enfants balourds, Migthy 
Morphin Power Rangers, me revient en tête : nos héros 
joignent leurs forces afin de créer un supersoldat géant 
capable d’affronter le mal. Ayant toujours admiré cette 
idée de la force commune, j’ai rarement eu la chance 
de la voir en action. Rares sont les moments où les 
grandes centrales syndicales ont appuyé JUSQU’AU 
BOUT les étudiants dans leurs revendications contre 
un gouvernement prêt à détruire cette idée d’une 
éducation libre, rares sont les moments où les différentes 
mouvances politiques d’un certain spectre ont uni leurs 
forces afin de combattre cette minorité qui dirige au nom 
d’un faux consensus. Non, la seule chose qui me vient en 
tête est cette étrange union entre le beurre d’arachide et 
la confiture aux fraises dans un sandwich aux ambitions 
modestes.  Ça et la dernière parution des disques Red 
Toucan.

Sur Polylemma, le trio de Hertenstein, Niggenkemper 
et Herberer reprennent les bases du magnifique projet 
HNH qu’ils avaient amorcé chez Clean Feed en 2010 et 
l’amènent un cran plus loin en y ajoutant la clarinette 
basse de Joachim Badenhorst. On y retrouve toujours ce 

JOE HERTENSTEIN, THOMAS 
HEBERER, PASCAL NIGGENKEMPER
Polylemma
(Red Toucan, 2011)

Deux tranches pour un sandwich
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sens de l’humour très présent dans cette improvisation 
contrôlée européenne, soutenu ici par une rage et une force 
qui poussent chaque canevas vers un horizon jamais trop 
déconstruit, mais en revanche, jamais cartographiable. 
Laissons donc les arachides perdre leur temps avec cette 
confiture commerciale trop sucrée. Pendant ce temps, 
nous goûterons aux véritables plaisirs de la vie avec 
l’accord commun que le temps des sandwichs à base de 
condiments pour déjeuner est révolu. (FSD)

Une rêve récurrent hante mes nuits depuis quelques 
mois. Je suis dans une vente de grange, l’équivalent rural 
de la vente de garage, et, entre une trayeuse rouillée et 
deux bottes de foin, je déniche à ma grande surprise 
une pile de vieux synthétiseurs analogues : Minimoog, 
Juno 60, ARP 2600, Prophet-5… Un vrai trésor! Or, 
lorsque je demande au gentil fermier combien il voudrait 
pour ces « vieilles choses », il me répond qu’il sera bien 
content si je l’en débarrasse pour vingt dollars. Ce serait 
formidable si la vie était ainsi faite, car je pourrais enfin 
devenir un brin ermite et me consacrer à la création 
d’odyssées de l’espace sous forme de symphonies 
modulaires. Je sortirais des dizaines de cassettes par 
année, je commencerais à parler avec un air légèrement 
dérangé de l’avènement d’un mysticisme sinusoïdal et, un 
jour, j’aurais peut-être le droit de faire la première partie 
du Révélateur. Mais, en attendant que je tombe sur une 
vraie « vente de grange », Roger Tellier-Craig restera le 
roi. (AFR)

LE RÉVÉLATEUR
Fictions
(Gneiss Things, 2011)

Rêve no 47
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L’esthétique des cheveux longs

Ç’a l’air que selon certains vieillards culturellement 
aux aguets, « l’esthétique des cheveux longs », c’est 
out. Pauvres Barn Owl! Ils ont beau livrer la crème de 
la crème du rock instrumental lourd et méditatif, leur 
choix regrettable de ne pas se conformer aux attentes 
du genre de chroniqueur culturel qui se pense bin bold 
parce qu’il possède un disque de Godspeed You! Black 
Emperor en quelque part dans sa collection les condamne 
aux marges de la pertinence. Remarque que ledit vieux 
crisse croit probablement que le fétiche du noir et blanc 
post-apocalyptique c’est out itou (coupe-toi les cheveux, 
Efrim!) et que je suis dû pour passer par-dessus mon 
amour de la pellicule et me trouver une vraie job, mais 
considère que l’esthétique étrangement épurée d’une 
bouteille d’eau de javel, ça c’est quelque chose auquel 
il peut adhérer. Alors c’est beau, laissez-moi dans mon 
sous-sol miteux qui sent le weed avec mes vinyles de 

Barn Owl
Lost in the Glare
(Thrill Jockey, 2011)
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Si j’avais un album à choisir pour y développer le scorbut, 
ce serait celui-ci. The Boxcar Boys me rappellent les 
temps difficiles du début du XXe siècle où la malnutrition 
et le manque d’accès aux médicaments facilitaient la 
contraction de cette hilarante maladie. Chaque matin, 
j’enfilerais mes bretelles sur ma chemise sale, mon petit 
chapeau et je saluerais d’un sourire putride (dont la 
senteur même me donnerait la nausée) ma bien-aimée 
avant d’aller travailler mes 14 heures à l’usine du village. 
Je saurais qu’au moins, chaque mois, je pourrais dépenser 
ma paye entière en une soirée à boire du whiskey de 
baignoire en écoutant les Boxcar Boys. (PJL)

THE BOXCAR BOYS
Don’t be Blue 
(Fedora upside Down, 2011)

Pleure pas, ça coûte trop cher

Black Sabbath pis mes amis de Barn Owl. On sait pas 
comment vous avez réussi à avoir une invitation à notre 
party, mais si vous insistez, le gars avec le gros tatou de 
Crass sur l’avant-bras va vous montrer la sortie… (AFR)

Il y a de ces jours où il faut s’assumer, prendre le taureau 
par les gencives et laisser faire ses bretelles : la pantalon 
tiendra par lui-même! Si quelqu’un a bien compris le 
principe, c’est le saxophoniste baryton Daunik Lazro. 

DAUNIK LAZRO
Some other Zongs
(Ayler, 2011)

Laisser tomber les bretelles
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Sur Some Other Zongs, il s’aventure seul avec son 
instrument dans une longue suite séparée en quatre 
parties bien nourries — preuve qu’on peut manger le 
même plat tous les jours s’il est préparé par un chef 
décoré des plus grandes distinctions. Évidemment, le 
pantalon, incontestablement le roi de la garde-robe de 
tout monsieur, ne pourrait jouir de son prestige sans 
être agencé avec quelques chemises bien choisies. Avec 
le Vieux carré de Joe McPhee en ouverture, Lazro 
s’occupe de cette contrainte, au nom de l’élégance d’une 
stature forte et bien vêtue. Le jour suivant invitera très 
possiblement nos bretelles à la grande danse, mais en ce 
qui concerne notre doux aujourd’hui, place au triomphe 
solitaire du grand pantalon, maître absolu des temps 
présents. (FSD)

Quiconque a eu la chance d’assister à l’une de ses 
prestations pourra en attester : Colin Steton est un gars 
intense, à mi-chemin entre le musicien d’avant-garde et 
l’athlète olympique. Cet excellent EP de deux titres en 
offre de nouveau la preuve, le saxophoniste montréalais 
faisant suite à son blockbuster interplanétaire New 
History Warfare Vol. 2 : Judges en se livrant à deux 
marathons de boucles organiques dissonantes où le galop 
de ses doigts sur les clés de son instrument ainsi que son 
profond chant guttural ajoutent à l’émouvante humanité 
de son jeu techniquement impeccable. Tasse-toi de là, 
Philip Glass. Colin Stetson, c’est le nouveau champion 
des poids lourds du minimalisme répétitif. (AFR)

COLIN STETSON
Those Who Didn’t Run EP 
(Constellation, 2011)

Rhinocéros baryton
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L’héritage

Les grands bonzes du nouveau modèle culturo-corporatif 
savent-ils ce que les jeunes veulent? Si on se fie à cette 
troisième vague du cinéma 3D, au décuplement des 
projets télévisuels favorisant l’humiliation publique 
de l’individu et à la présence d’Eminem comme tête 
d’affiche d’un festival montrélais en 2011, la réponse est 
non.

Ainsi, dans cette époque où l’humour n’est drôle que 
lorsqu’il réussit à se moquer de la post-post-modernité 
d’un enjeu idéologique, il ne serait pas surprenant de 

XL

INDIGO TRIO avec MICHEL EDELIN
The Ethiopian Princess Meets The Tantric Priest
(RogueArt, 2011)



conclure que le bonheur du jeune d’aujourd’hui pourrait 
passer par une bonne partie de flûte. Et pourquoi pas?

Nous le savons bien, la jeunesse contemporaine ne se 
laissera pas duper par n’importe quel flûtiste. Exit 
donc, cette idée de lui refiler un ex-porte-étendard du 
« nouveau prog » québécois des années soixante-dix 
comme François Richard. L’homme a fait beaucoup de 
chemin depuis l’Orchestre sympathique, et demeure un 
morceau de l’histoire musicale de ce pays, mais essayons 
autre chose.

Essayons cette nouvelle parution du Indigo Trio de la 
flûtiste Nicole Mitchell, The Ethiopian Princess Meets 
The Tantric Priest. Considérée comme la quintessence du 
trio jazz à flûte, la formation réunit une fois de plus 
Mitchell avec le contrebassiste Harrison Bankhead et 
le percussionniste Hamid Drake. À eux seuls, ils ont 
conquis le public international avec des œuvres telles 
que leur sublime Anaya (RogueArt, 2009) et, dans 
un registre moins étoffé, l’inattendu, mais tout aussi 
authentique, Live in Montréal (Greenleaf, 2006).

Sur The Ethiopian Princess…, le trio a adopté la mentalité 
LEVEL UP de la jeune génération en doublant la mise : 
deux flûtes. Certains se rappelleront cette vague de 
mauvais goût responsable de la prolifération inutile des 
formations rock à double batterie ayant sévi pendant une 
bonne partie des années 80. Soyez sans crainte, ici il n’est 
pas question d’ajouter de la virilité dans un groupe en 
perte de Spandex, mais bien de goûter au pur plaisir de 
la flûte.

Cet album, nous le devons bien à nos jeunes. C’est l’un 
des seuls héritages encore dignes d’un semblant de 
culture que nous pouvons leur offrir. (FSD)
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Notre infrastructure nous tombe sur la tête, notre 
système politique est corrompu à l’os, l’économie est 
dans les poubelles et personne ne trouve les bons mots 
pour exprimer le sentiment d’une société qui, du même 
coup, baisse les bras. C’est dans des cas comme ceux-ci 
que la musique fait le plus grand bien. Quand la parole 
atteint ses limites et qu’on ne peut communiquer que 
par les sons, les vibrations ressenties à travers le corps. 
Ici, c’est l’urgence du propos qui est mise en scène. Sans 
fla-fla et sans artifices, l’on est face à trois hommes qui 
se mettent à nu pour nous rappeler que nous ne sommes 
seuls que lorsqu’on tourne le dos à l’émoi des sons à l’état 
pur. Des sons qui peuvent sonner hostiles à première 
écoute mais qui se veulent un cri de rassemblement, un 
langage inné mais oublié à l’intérieur de chacun. Si ça 
c’est pas assez deep pour toi, va faire de l’apnée. (PJL)

DARIUS JONES TRIO
Big Gurl 
(AUM Fidelity, 2011)

Quand ça va mal, fais crier ton sax.

XLII

J’aimerais pouvoir vous recommander un disque 
vraiment bad-ass. Le genre de truc qui fait que les 
grands-mères de Westmount te traitent de « glue-sniffing 
devil worshipper » quand tu passes devant chez elles en 
l’écoutant à plein volume… Le genre d’affaire qui fait 
que tu te sens comme Marlon Brando dans The Wild One 

MATTHEW COOPER
Some Days Are Better Than Others
(Temporary Residence, 2011)

Requiem pour un gars de tisane



ou Willem Dafoe dans The Loveless. J’aimerais écrire à 
propos d’un album quelque chose comme « ce disque là, 
c’est ce que j’écouterais si j’avais à me débarrasser d’un 
corps avec un grinder à café pis une paille ». Mais je dois 
me rendre à l’évidence que je ne suis pas cet homme-là. 
Tout ce que je peux vous proposer, c’est le premier album 
de Matthew Cooper (alias Eluvium) sous son vrai nom, 
un long-jeu que j’écoute tisane à la main en pensant à la 
texture particulière qu’avait la lumière dans toutes les 
scènes de The Tree of Life qui m’ont donné le goût de 
pleurer. (AFR)

OOUUIII!! OOOUUUUUUIIII!!!!!!!! OOOUIIIIIIIIII!!!!! 
C’est ce que je veux qui sorte de Toronto. Pas de l’indie 
rock de bas de pyjama ou du rap chantant les éloges 
des sables bitumineux et des lois spéciales de temps de 
guerre. Je veux entendre le répertoire d’un band qui doit 
avoir une collection d’albums dans laquelle j’aimerais me 
perdre. Je suis certain qu’à leurs pratiques, le Dream 
Band passe la majorité du temps sur des beanbags à 
boire du gros gin et à se raconter leurs prouesses dans 
les détails les plus vulgaires. Puis, quelqu’un se lève, 
commence un petit quelque chose au piano, les autres 
suivent et voilà, c’est fait. Magie. La prochaine fois que 
je suis à Toronto, je vais au Waterfall Bar and Grill me 
commander un steak, j’me mets chaud, pis j’montre 
aux voisins comment on lui donne de notre côté de la 
« solitude ». 4,23 T-bones sur 5 (pour citer un autre 
média). (PJL)

JIM HEINEMAN’S DREAM BAND 
Rh Positive 
(Tima Town, 2011)

Un à-côté de party avec ton steak?
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Ayant toujours secrètement voulu me perdre dans une 
discothèque norvégienne, j’ai dû me rendre à l’évidence 
que ce banal fantasme constituait également la souche de 
la plupart de mes ô trop nombreux cauchemars. Résider 
sur ce continent lointain m’avait toujours empêché de 
confronter l’objet émancipateur de ces névroses nocturnes 
d’une récurrence à rendre jaloux le plus quotidien des 
pains. Vivant dans un faux nid briqué par les promesses 
d’un impossible géographique, je commençais finalement 
à pouvoir compter mes heures de sommeil sur plus 
d’un doigt. Hélas, mon univers allait s’effondrer dès les 
premières notes de l’attaque digitale se cachant derrière 
ce Ha! de Humcrush. Accompagnée cette fois-ci de la 
chanteuse ECM-ienne Sidsel Endresen, la formation du 
claviériste Ståle Storløkken et du batteur/électrophile 
Thomas Strønen ne se gênaient pas à me dénuder de 
tous mes sens, et étrangement, de tous mes vêtements, 
me laissant seul et à froid sur la piste de danse. À la 
fois douce et par moments violente, sous un méthodisme 
glacial, leur idée d’un « dévêtir public » ne m’apparaissait 
plus si horrifiante malgré ces innombrables cris émanant 
de mon corps désormais beaucoup trop nu. Sous les 
regards enclavants d’une foule antérieurement ignorée, 
je me laissai tranquillement être obnubilé par la voix 
d’Endresen. On me retrouva quelques jours plus tard 
dans un état comatique postcoïtal qui persiste encore à 
ce jour. (FSD)

HUMCRUSH avec SIDSEL ENDRESEN
Ha!
(Rune Grammofon, 2011)

Mise à nu en temps de guerre
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Musique à mauvais coups

Je sais qu’un disque des Black Lips est bon s’il me donne 
le goût de faire du trouble. Pas du gros vandalisme 
sale, juste des bons vieux coups fourrés comme on en 
voit dans les teen flicks des années 80 : mettre de la 
crème à raser dans la main de quelqu’un qui dort puis 
lui chatouiller les narines avec une plume, par exemple. 
Arabia Mountain m’inspire ce genre de comportement 
délinquant et contient une chanson intitulée Dumpster 
Dive – ce qui lui donne automatiquement deux points de 
mérite sur l’échelle du bon mauvais goût. Ajoutez à cela 
Bone Marrow, du beau gros vol qualifié comme on l’aime, 
où le quatuor trouve le moyen de copier Ça plane pour 
moi de Plastic Bertrand et Dancing With Myself de Billy 
Idol en même temps, et on a un vrai gagnant entre les 
mains. En fait, une chanson sur deux pige allègrement 
dans le répertoire de quelqu’un d’autre et l’autre moitié 

Black Lips
Arabia Mountain

(Vice, 2011)
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des pièces offre une variation à peine voilée sur un autre 
morceau des Black Lips – morceau qui, lui, avait sans 
doute été piqué sans vergogne à quelqu’un d’autre. Il n’y 
a pas à dire, c’est de la belle racaille ce groupe d’Atlanta! 
(AFR)

Je ne sais pas pourquoi, mais je ne suis jamais allé 
me faire masser. OK, j’ai menti, je l’sais, mais je veux 
pas en parler, je suis gêné… OK, j’ai encore menti, je 
l’sais pis j’m’en fous pas mal qui le sait. Je suis pas un 
grand fan de me faire toucher par des inconnus et je 
n’arriverais pas à l’apprécier. Déjà que, quand je me fais 
couper les cheveux, je suis incapable d’arrêter de parler 
afin de remplir n’importe quel silence qui pourrait se 
présenter avec des sujets aussi déplacés que les prisons 
des Khmers rouges et les problèmes d’alcool familiaux 
de ma coiffeuse. Imaginez-moi alors, à moitié nu, étendu 
sur une table, bien huilé, seul, avec un(e) masseur(euse)… 
l’inconfort serait insupportable et les envolées de 
monologues… désastreuses. Surtout avec les ambiances 
à petites chandelles flottantes, les huiles essentielles, la 
musique… Aaahhh, la musique. Sacre-moi les sons de 
gong sur fond de pluie aux vidanges, pis fais moi jouer du 
« Clarinets ». Ça va peut-être pas m’aider à relaxer, mais 
ça va me permettre de me fermer la gueule! Je viens de 
passer 40 minutes la bouche ouverte comme un chevreuil 
dans les phares d’un 18 roues à me demander WTF qui 

THE CLARINETS
Keep On Going Like This 
(Skirl 2011)

Je te tiens par la clarinette…
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Chaque fois que je pars cet album, j’oublie à quel point 
ça commence dans ta face. C’est genre, tu pousses 
play pis tout de suite, « POW! »  pis t’as pu de face. 
Tu te retrouves par terre, à quatre pattes comme 
un fermier de radis, à la recherche de ta face, quand 
tout à coup, « wwoooosshhhhh », la deuxième pièce 
commence et t’as juste le goût de grinder la personne la 
plus proche (qui ne sera pas dégoûtée par ton manque 
de face). Faque tu grindes pis tu grindes, pis tout d’un 
coup, « sssllloopppsshhhh », tu glisses sur ta face qui 
était bien étendue sur le plancher comme une pelure de 
banane. Finalement, tu te la recolles avec du beurre de 
pinottes et tu écoutes le reste de l’album, assis sur le 
prélart de ta cuisine en prenant des notes. Longo nous 
présente l’ensemble de sa carrière dans un melting pot de 
styles, ce qui donne le goût de retourner en arrière pour 
dépoussiérer ses vieux classiques! (PJL)

NDLR : c’est bon... mais pas tant que ça.

MIKE LONGO TRIO + 2 
To My Surprise 
(CAP, 2011)

Je devrais pas faire de critique après 
autant de café

se passe. Faudrait juste que la masseuse se mette du 
persil dans les oreilles, sinon ça aurait l’air beau : deux 
personnes, la bouche ouverte, regardant le mur, l’une 
bavant sur le corps presque nu de l’autre… disons que ça 
serait une crise d’épilepsie qui coûterait cher. (PJL)
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Qu’est-ce que le chillwave? Si vous avez répondu « un 
autre maudit sous-genre nébuleux auquel plus personne 
ne voudra être associé d’ici un an », vous avez 

WASHED OUT
Within and Without
(Sub Pop, 2011)

Pour en finir avec la vague calme

Certains de mes contemporains ont délaissé des 
technologies qui ont fait leurs preuves, mais John 
Scofield n’a pas oublié le ghetto. Je ne parle pas ici d’un 
quartier défavorisé d’où John aurait pu, ou non, venir, 
mais bien du « ghettoblaster » avec lecteur CD, l’ultime 
façon de contourner des programmes antipiratage.

Tsé comment les vrais junkies mélangent des drogues 
pour accentuer leurs effets. L’extasy avec des 
amphétamines, l’héroïne avec la cocaine (speedballs), le 
weed avec les shrooms… Dans ce cas-ci, si tu veux vivre 
l’expérience de A Moment’s Peace au maximum, chase-le 
avec un thé a la camomille! J’te l’dis tout de suite, c’est 
comme si t’arrivais juste après le meilleur orgasme de 
ta vie, fois 1000. Tu tombes dans un sommeil si profond 
que seul le baiser d’une princesse ukrainienne peut te 
réveiller. Gardez un seau proche, par contre : le réveil 
est brutal! (PJL)

JOHN SCOFIELD 
A Moment’s Peace 
(Decca, 2011)

Rave pour gériatriques
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probablement raison… mais ce n’est pas une excuse 
pour cracher sur tous les albums regroupés sous un 
même chapeau par cette dénomination aussi vague que 
tendancieuse. Prenez Within and Without : le premier 
long-jeu de Washed Out possède certes quelques 
éléments en commun avec, par exemple, la musique 
de Toro Y Moi (l’atmosphère éthérée, la mélancolie 
détachée, les rythmes mid-tempo). Mais l’esthétique 
que cultive Ernest Greene est distinctement plus lo-fi, 
ses références musicales pointent définitivement vers 
le shoegaze et les guitares de Eyes Be Closed rappellent 
vraiment, vraiment beaucoup The Cure. C’est léché dans 
son évocation de la nostalgie, triste comme un souvenir 
trop beau dont on voudrait savoir se départir et c’est 
de la bonne musique pop dans la mesure où ça rend la 
douleur digeste; et puis la pièce Far Away est un petit 
bijou d’émotions estompées, et ça, chillwave ou pas, on 
aimera toujours entendre ça. (AFR)

Les tavernes se sont un peu tirées dans le pied en 
investissant dans les juke-box numériques. Vous savez 
de quoi je parle? Les machines qui se connectent sur le 
net et qui ont un répertoire digne d’une HMV de banlieue 
tout en offrant un jeu de lumières pour hyperactifs. 
OK, ils doublent leurs profits en chargeant 3 $ la toune, 
mais quand y’a un gars comme moi qui rentre pis qui 
se met un peu « cocktail », vous pouvez être certains 
que je cherche les tounes les plus longues et wild du 

STRETCH ORCHESTRA
Stretch Orchestra 
(Indépendant, 2011)

Coltrane dans le back-pocket 
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catalogue. Oui! au « extended live cut » de  Dazed and 
Confused de Led Zep, à l’intégrale de A Love Supreme 
(avec Resolution 2 fois de suite) et à quelques compos de 
John Zorn parsemées ici et là (Spy vs Spy, quelqu’un?). 
Je sais, je sais, ça sonne comme la meilleure soirée pour 
se faire une tendinite au coude droit, mais disons que 
les habitués se gênent rarement pour verbaliser leur 
mécontentement, et ce, malgré la bouche pleine d’œufs 
dans le vinaigre. Stretch Orchestra est la balle argentée 
pour ces situations délicates, même dans les coins 
éloignés comme Trois-Rivières. Juste assez rock pour 
le poil qui veut du Hawkwind, juste assez folk pour les 
cowboys qui cherchent à pleurer les problèmes des autres 
et juste assez jazz pis weird pour ma table. Alors prends-
le, mon petit change, mononcle vous paye la traite ce 
soir. (PJL)

Fille compliquée

Je suis en amour avec Eleanor Friedberger depuis 
Gallowbird’s Bark. En plus d’être dans un groupe rock, 
indéniablement un plus aux yeux d’un jeune mélomane, 
la chanteuse des Fiery Furnaces paraissait tout 
bonnement plus aventureuse et mystérieuse que les filles 

Eleanor Friedberger
Last Summer
(Merge, 2011)
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de mon entourage direct. Elle voulait aller passer du 
temps dans un pays de glace tropical et me parlait de 
ses pique-niques avec des ventriloques, quand elle n’était 
pas occupée à se battre avec une centaine de requins… 
Huit ans plus tard, voilà qu’elle lance son premier album 
solo, et force est d’admettre qu’elle demeure la plus 
sophistiquée, la plus indéniablement littéraire et la plus 
étrangement séduisante des chanteuses du joyeux monde 
de l’indie-rock. Lorsqu’elle me dit qu’elle veut écouter 
Footloose avec la plus grosse bouteille de vodka au 
monde, désir charmant s’il en est un qu’elle évoque avec 
un clin d’œil mélancolique, je me souviens de cette fois 
en 2007 où elle avait réussi à m’émouvoir en me disant 
qu’à la page 333 de sa grammaire égyptienne se trouvait 
le hiéroglyphe pour « casque de moto ». C’est compliqué 
avec Eleanor. Mes amis me disent que je me donne du 
trouble pour rien. Mais quand elle me promet avec son 
air incertain qu’elle ne va pas s’effondrer sur moi ce soir, 
ça me rappelle pourquoi les filles trop simples, j’trouve 
ça plate. (AFR)

Depuis la sortie du 7" Dance, California sur Sick Thirst 
en 2006, la recette demeure à peu près la même d’une 
parution à l’autre avec Wooden Shjips. Ajoutez à cela 
les deux très shjipsiens disques qu’a fait paraître Ripley 
Johnson avec son autre groupe, Moon Duo, et ça fait 
beaucoup de rock psychédélique archi-répétitif à mi-
chemin entre Suicide, The Doors et Neu à se mettre 

WOODEN SHJIPS
West
(Thrill Jockey, 2011)

La même affaire, c’est correct
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sous la dent. L’amateur modéré, il ne faut pas se le 
cacher, risque d’être rassasié. Mais le vrai woodhead, 
celui qui a usé à la corde sa copie de Vol. 2 même si 
c’était essentiellement le même disque que Vol. 1, Wooden 
Shjips et Dos, y trouvera sans contredit de quoi bourrer 
sa pipe pour une autre envolée. West, le premier album 
du quatuor pour l’étiquette Thrill Jockey, livre la même 
marchandise que d’habitude avec la même assurance que 
d’habitude. Les « mélodies » sont un peu plus nettement 
définies qu’autrefois et la voix, sans être mise à l’avant-
plan, se fait de plus en plus distincte – compréhensible, 
diront certains. Mais il faudrait vraiment être un puriste 
de chez pur et dur pour trouver que ça sent le sell out à 
plein nez. (AFR)

Eh bien, mon petit ingrat, c’est le temps de sortir « papi » 
de l’hospice de vieux, pour qu’il te montre une couple de 
steppettes. Il faut se rendre à l’évidence, on est en pleine 
résurgence du swing... moi qui pensait que 1997 l’avait 
tué à jamais. Maintenant j’ai juste une petite chose à 
demander : est-ce qu’on peut avoir un différent style 
vestimentaire? C’est pas que j’aime pas les bretelles et 
les chapeaux pork pie, mais il faut montrer à la nouvelle 
génération comment se former une identité propre sans 
toujours nous copier. La meilleure façon de faire ça 
est de leur dire exactement comment s’habiller via les 
médias qui tombent de plus en plus entre nos mains de 
vieux croutons. Dans ce cas-ci, je propose des cols roulés 
moulants et des shorts en corduroy pour les garçons. Pour 

R. GARNEY’S SERIOUS JASS PROJECT 
Seriously 
(Smog Veil, 2011)

Si ça swing pas, ring pas!
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les filles, n’importe quel tissu, enroulé autour du corps et 
attaché avec des épingles à couche pour ressembler à des 
gigantesques cylindres avec des jambes. J’pense que c’est 
assez cave que ça devrait marcher. (PJL)

Qu’a de neuf à me dire ce bon vieux Stephen Malkmus 
sur Mirror Traffic? Pas grand-chose, et c’est tant mieux 
ainsi. Avec la même nonchalance que d’habitude, l’ancien 
chanteur de Pavement nous refait le coup des mélodies 
labyrinthiques et du raffinement indifférent, se foutant 
manifestement (mais pas trop ouvertement) de tout ce 
qui peut se passer dans le paysage musical actuel sans 
sonner complètement déphasé. On a un peu l’impression, 
au final, d’entendre un Brighten the Corners version 
« classic rock » – enregistré par un gars qui n’a plus 
rien à prouver et le sait parfaitement bien, mais demeure 
humble malgré tout. Voilà l’album parfait pour se la 
couler douce en buvant une bière au soleil, ou pour griller 
un morceau de viande sur le barbecue – deux activités 
auxquelles s’adonne de plus en plus fréquemment le 
fan de Pavement moyen qui, d’année en année, devient 
inévitablement de plus en plus vieux, de plus en plus 
pépère et de moins en moins game de faire tourner ses 
records de Fugazi dans un party. Certains diront que 
c’est un peu paresseux mais, en réalité, c’est détendu… 
et il y a une sacrée différence entre les deux. (AFR)

STEPHEN MALKMUS AND THE JICKS
Mirror Traffic
(Matador, 2011)

Malkmus Ribs BBQ
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Étonnant Toronto

J’entretiens plusieurs préjugés à l’égard de Toronto. Je 
ne crois pas être le seul à avoir entendu cette rumeur 
insistante comme quoi il s’agit d’une ville… plate. Mais 
tous les gens qui en reviennent me disent des trucs 
surprenants comme « sais-tu quoi, Toronto c’est pas mal 
cool finalement! » Ce second disque du Element Choir 
de Christine Duncan, enregistré en compagnie du maître 
William Parker, est un autre indice que je devrais peut-être 
réviser ma position officielle sur la métropole ontarienne. 
Cette rencontre entre le contrebassiste américain et une 
chorale de soixante-dix voix est honnêtement épique : 
la trompette de Jim Lewis fend l’air avec une réelle 
urgence, l’orgue d’Eric Robertson possède un authentique 
flair dramatique et Parker, pour sa part, trouve encore le 
moyen de tirer son épingle du jeu dans cet imposant cadre 
orchestral. En plus, c’est produit par « CBC Records / 
Les disques SRC » – une autre institution culturelle 

The Element Choir & William Parker
At Christ Church Deer Park

(Barnyard, 2011)
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qui, habituellement, ne m’inspire guère. Finalement, les 
préjugés, c’est d’la marde. Merci, musique d’avant-garde 
contemporaine, pour cette belle leçon. (AFR)

LV

De toutes les scènes du 2012 de Roland Emmerich, 
mémorable farce apocalyptique où la démesure pléthorique 
ne laissait place qu’aux dilemmes inénarrables d’une 
société désarçonnée, c’est plutôt une petite scène sur un 
bateau de croisière qui revient toujours me hanter. Au beau 
milieu de la mer, dans sa cave à jazz flottante, un vieux 
tenancier terminera ses jours aux sons d’une musique 
intemporelle tandis qu’un peu plus loin, l’écran d’une 
panique médiatique s’efforcera d’apeurer les dernières 
heures des autres. Sur Two for Two, la pianiste japonaise 
Aki Takase et le percussionniste/batteur néerlandais Han 
Bennink se proposent comme accompagnateurs maritimes 
de cette fin des temps à venir. S’échangeant des regards 
détournés sur quelques classiques de Monk et de Dolphy 
(on ne pourrait clore l’histoire de l’humanité sans ces deux 
hommes), c’est lors des morceaux de Takase que la rage 
des instants finaux se fait vraiment sentir. Guidé par le 
doigté bipolaire d’une pianiste qui n’a plus rien à prouver, 
Han Bennink s’amuse allègrement, et sans surprise, 
avec sa marque de commerce, une caisse claire presque 
complètement dénudée du reste de la batterie. Ainsi, 
lorsque le duo entame le thème de Knut, morceau dédié 
à la romancière Yoko Tawada, nous pouvons entendre les 
débuts de ce tsunami qui s’apprête à engloutir à jamais 
l’idée d’une mélodie. Une jolie noirceur pour le clown 
moderne. (FSD)

AKI TAKASE ET HAN BENNINK 
Two for Two
(Intakt, 2011)

Plus jamais la musique.
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Ça s’est passé près de chez vous

Je ne pensais pas que j’aurais, un jour, à « défendre » 
The Sea and Cake face aux attaques répétées de mes 
confrères mélomanes. Dans mon esprit, le quatuor de 
Chicago est un peu la quintessence de la pop détendue, 
sophistiquée, un brin cérébrale. C’est pourquoi ces 
accusations proférées à maintes reprises dans mon 
entourage comme quoi le groupe est « fade » et « plate » 
me heurtent personnellement. D’accord, The Sea and 
Cake n’est pas le groupe le plus excitant au monde. Mais 
il y a des dimanches matin où tout ce à quoi j’aspire c’est 
écouter Jacking the Ball café en main. Ça ne fait pas de 
moi un vieillard décrépit. Ça fait juste de moi un gars 
bin smooth.

Or, ce soir, le groupe mordait avec une certaine férocité 
dans les pièces de son répertoire. Oui, c’est vrai : 

The Sea and Cake + Brokeback
La Sala Rossa

6 novembre 2011
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Archer Prewitt a l’air d’un professeur d’université et les 
mélodies de Sam Prekop se déploient avec une légèreté 
calculée, comme une science de la suspension constante. 
Mais les complexes structures instrumentales, que le 
groupe exécute avec une précision remarquable, n’ont 
strictement rien de fade ou d’ennuyeux : l’inimitable John 
McEntire, mieux connu à titre de batteur dans Tortoise, 
jouait (très) vite et (très très) fort, Prewitt donnait des 
coups de pied dans les airs et les lignes de basse d’Eric 
Claridge sidéraient par leur nonchalante virtuosité. 
Après une version particulièrement spectaculaire du 
classique Station in the Valley, tiré de l’album The Biz de 
1995, le groupe a offert trois morceaux en guise de rappel 
à une foule dont l’enthousiasme était franc – terminant 
le tout avec Parasol, de leur sous-estimé second long-jeu 
Nassau. C’était parfait.

Injustement méconnu, le projet Brokeback d’un autre 
membre de Tortoise, le guitariste Douglas McCombs, 
a lancé le bal en projetant dans l’esprit du public un 
western spaghetti grâce à son… (soupir)… « post-rock » 
instrumental inspiré par Morricone. Je sais, je sais. Cela 
relève de l’évidence. Mais n’empêche que c’était très 
agréable à entendre. (AFR)
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Deux jours plus tard, j’ai encore mal partout du show de 
Japandroids. J’ai une belle enflure violacée qui donne 
du caractère à mon arcade sourcilière et quand je fais ce 
mouvement-là, ça me fait encore mal là. Si on se voyait, 
on se comprendrait mieux. Mais là, puisque notre relation 
se fait par papier interposé, vous allez devoir vous 
imaginer des choses. Ce sera peut-être plus drôle dans 
votre tête que ce ne l’est réellement. Ce le sera sûrement, 
en fait, parce que dans les faits, « ce mouvement-là », 
c’est une position vraiment étrange où mon bras s’étire 
dans un angle que j’utilise surtout pour aller chercher 
des cannes de conserve sur la troisième tablette du haut, 
de dos. Au pire, j’ai juste à me retourner.

De toute évidence, les Japandroids sont dans le rock 
pour les bonnes raisons. C’est palpable, ça se voit dans 
ce sourire fendu jusqu’aux oreilles qu’ils arborent et 

Japandroids
Divan Orange

21 septembre 2011

LXII



LXIII

ça se sent dans la candeur avec laquelle ils livrent des 
chansons qui, deux ans après la sortie de Post-Nothing, 
sonnent déjà comme des classiques : The Boys Are 
Leaving Town, Wet Hair et Young Hearts Spark Fire… 
« We used to dream, now we worry about dying », voilà 
une constatation tragique qu’il sera toujours cathartique 
de hurler en chœur. Je pardonnerai donc au duo le fait 
qu’ils n’a pas cru bon de jouer I Quit Girls et Darkness 
on the Edge of Gastown, sans doute la manière qu’ont 
trouvée Brian King et David Prowse de me dire de ne 
pas prendre mes problèmes trop au sérieux. (AFR)

Joëlle Léandre solo
Lion d’Or, 8 octobre 2011
OFF JAZZ de Montréal.

Comment réagir devant une femme de la trempe 
de Joëlle Léandre? Une femme qui se définit par le 
« Donner pour ne rien prendre ».  Je suis là devant elle 
et sa contrebasse. Et je prends. Je prends tout ce qu’elle 
me donne. Je suis un monstre. Je me gave de toutes ces 
notes, tous ces crépitements provenant autant des cordes 
que d’un archet frappant sur cette grosse caisse. J’ai peur 
que nos regards se croisent. Je ne pourrais la confronter. 
Je ne saurais comment la confronter! Toujours révoltée 
à 60 ans, on entend encore la rage de la jeune fille de 
mai distribuant des tracts en marge d’une session au 
conservatoire. De mon côté, à 30 ans, j’arrive à peine à 
excuser cette manifestation contre les gaz de schiste que 
j’ai loupée, préférant encore une fois errer dans un salon 
aux rideaux un peu trop fermés.

40 minutes d’inconfort et d’introspection personnelle 
en échange de la meilleure prestation du festival? De la 
bagatelle. (FSD)
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Encore

ne dites rien parce que ça blesserait
restez cois tant que ça ne fait pas trop mal
l’inquiétude se dissipe dans un nuage 
d’ambigüité
qui fait naître l’inquiétude
et tout se noie dans le vague

j’en ai marre de tes lamentations
qu’est-ce que tu veux entendre?
je le dirai si tu veux bien te taire
mais il n’y aura pas de vérité là
cesse donc ton pleurnichage
à quoi bon ressasser le passé
tu ne fais qu’alimenter 
un idéalisme qui t’atrophie
vaut mieux le silence 
que ce cercle vicieux

toujours recommencer
infliger aux autres
ce qu’on t’a infligé
leur permettre de te faire
le mal que t’as fait à d’autres
le spectre des erreurs de ton passé
anéantit petit à petit
la vraisemblance de ces bonheurs 
que t’as pu projeter
mais il faut bien jouer
mets tes espoirs où tu voudras
peu importe
once more unto the breach
 
 - Gabriel Bernier-Colborne
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