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Donnez-moi une bière, quelqu’un! J’m’en viens 
aussi grognon qu’un grand-papa qui a croqué 
dans un oignon en pensant que c’était une 

Golden Delicious. Je comprends pas parce que depuis 
un boutte maintenant, j’essaye de vivre une vie 
normale. J’ai une job, je ne bois plus, j’ai un cycle de 
sommeil respectable et je fais du sport (genre). On 
dirait que la seule chose que ça m’a apporté à date 
c’est que les petites choses dans lesquelles je trouvais 
un humour cynique ne sont plus drôle… ça me met 
en clisse. Par exemple, la ville tombe en pièces. 
Autrefois, rouler sur l’échangeur Turcot me faisait 
rire nerveusement, mais au moins ça me faisait rire. 
Aujourd’hui, je suis juste fru. Pis y’a pas de démission 
ou de congédiement qui va me faire sentir mieux. 
Fourrer le monde c’est viscéral, c’est un pilier de 
la nature humaine.  Peu de monde sait qu’au XVIIe 

siècle, Montréal était une expérience sociale. On l’a 
fondé dans le but d’en créer une utopie loin des griffes 
de la religion et des entrepreneurs avares. Mais bon, 
ça a pas super bien marché, hein? Pis tout ce qu’on 
trouve à faire c’est donner des coups de couteaux dans 
le fleuve.

Tu vois ce que je veux dire, j’m’en viens le genre de 
gars qui écrit à Oasis pour leur dire qu’il y a trop de 
jus de pomme dans leur mélange tropical (me semble 
que ça a pas rapport, non?). Faque la prochaine fois 
qu’on se voit, paye moi une bière. Si je refuse, j’accepte 
aussi les caresses.

PJL
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Activations synaptiques. Volume 10.
Par Alexandre Fontaine Rousseau.

L’année 2012 aura été particulièrement généreuse pour 
quiconque s’intéresse à la musique électronique plus 
expérimentale des années 60, 70 et 80 – les rééditions ayant 
été particulièrement nombreuses, variées, pertinentes… Du 
bon stock, bref. Dans le but de rendre justice à cette cuvée 
fantastique, les deux prochains volumes de cette chronique 
se consacreront donc à la pléthore de disques du genre parus 
cette année.

Commençons par la formidable série Recollections 
GRM lancée par Editions Mego, l’excellente étiquette de 
Peter Rehberg – musicien anglais mieux connu pour ses 
nombreuses collaborations avec, notamment, Jim O’Rourke, 
Christian Fennesz, Sunn O))), Matmos et Carlos Giffoni. La 
série a pour objectif de remettre en circulation, dans des 
éditions d’une qualité franchement impeccable, le catalogue 
du GRM, c’est-à-dire le Groupe de recherches musicales.

Fondé par Pierre Schaeffer en 1958, le Groupe de recherches 
musicales est en quelque sorte le pendant français du BBC 
Radiophonic Workshop : un espace de création sonore 
qui, au tournant des années 50 et 60, aura contribué à 
« l’invention » de la musique électronique contemporaine. 
La liste de compositeurs ayant été à un moment ou à un 
autre membre du GRM est pour le moins imposante : Michel 
Chion, Iannis Xenakis, Luc Ferrari, François Bayle, Bernard 
Parmegiani et… Jean Michel Jarre.

Oui. Bon. Passons.
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Il est étonnant de voir à quel point cette musique d’avant-
garde d’une autre époque a bien vieilli, à quel point la 
complexité de ces compositions électro-acoustiques et la 
pureté des sons qui y sont explorés laisse encore l’auditeur 
contemporain dans un état de fascination mêlé de confusion. 
Cette musique est réellement d’une autre époque, mais on 
ne saurait trop dire laquelle. Elle évoque une conception 
moderniste de l’art, témoigne d’une idéalisme créatif 
qui paraît aujourd’hui tenir de l’utopie. Clairement, les 
compositeurs du GRM rêvaient d’orchestrer une authentique 
révolution musicale.

Néanmoins, la dernière composition de 
Pierre Schaeffer Le trièdre fertile (1975), 
qui est incidemment la première réédition 
de la collection, est une sorte d’hommage à 
cette tradition à laquelle il avait cherché à 
échapper. Le titre fait ainsi référence aux 
trois paramètres de base qui permettent 
de définir le son : la durée, la fréquence et 

l’intensité. Il y a, dans ce retour aux sources, quelque chose 
comme l’admission d’un impossible, une leçon d’humilité. 
Schaeffer, qui avait voulu composer une musique au-delà de 
ces notions, propose pour clore son oeuvre un hommage aux 
possibilités texturales, mélodiques et sensorielles infinies 
qu’offre celles-ci.

Le second disque de la série regroupe deux compositions de 
Guy Reibel, Franges du signe (1974) et Granulations-Sillages 
(1976), aux textures nettement plus denses, « vivantes »… 
Les sons semblent subir diverses pressions externes, exister 
dans un état de tension constante même lorsque le calme 
s’installe. Encore une fois, la précision clinique des sonorités 
impressionne, l’oreille percevant très clairement chaque 
modulation des tonalités explorées.
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L’oeil écoute (1970) de Bernard Parmegiani est probablement 
la plus connue des pièces rééditées dans la collection, de 
même que la plus accessible. Peut-être, justement, parce que 
le concept est en soi assez simple, moins « académique » que 
les recherches plus théoriques de Schaeffer et Reibel : « peut-
être qu’à trop regarder, l’homme finit par ne plus écouter. » 
La pièce, qui suit le rythme hypnotisant d’un train, insinue 
une sorte de brouillage entre les sens : le son évoque l’image, 
d’une manière qui redonne à l’oreille le pouvoir d’évocation 
généralement réservé au regard.

La quatrième parution du lot, intitulée Traces One est une 
compilation d’oeuvres « de jeunesse » réalisées par divers 

Pierre Schaeffer
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membres du GRM : L’Orvietan (1970) de Beatriz Ferreyra, 
Turmac (1961) de Philippe Carson, I palpiti (1966) d’Edgardo 
Canton, Chemins d’avant la mort (1968) de Francis Régnier 
et Étude 1 (1960) de Mireille Chamass-Kyrou. Une bonne 
introduction, par l’entremise de pièces plus courtes, plus 
concises donc dans un sens plus faciles à « cerner », à une 
musique de prime abord un brin cérébrale mais qui, au fil 
des écoutes, se révèle des plus absorbantes.

On attend donc avec impatience la suite des choses, prévue 
pour décembre : une anthologie des nombreux Presque rien 
de Luc Ferrari ainsi que Triola ou Symphonie pour moi-
même du compositeur d’origine croate Ivo Malec. (TVB)

Bernard Parmegiani
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Depuis quelques années, les étiquettes de cassettes se 
multiplient à Montréal et un peu partout dans le monde. 
Lancée en 2011, Los Discos Enfantasmes s’est rapidement 
imposée dans le créneau de la musique expérimentale et 
électronique. Forte d’un catalogue de 36 titres, reconnue 
pour la présentation élaborée de ses parutions, la petite 
maison d’édition semble avoir trouvé l’équilibre entre une 
approche locale, communautaire, et une ouverture aux 
musiciens établis d’ailleurs. Jean-Sébastien Truchy, co-
fondateur un peu malgré lui de l’étiquette, nous en résume 
l’histoire et nous parle de ses projets passés et futurs.

Quelque part entre l’avenir et le passé
Une entrevue avec Jean-Sébastien Truchy

par Alexandre Fontaine Rousseau
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TVB : Il existe tant d’étiquettes de disques, de nos jours, qu’on 
peut se demander ce qui motive quelqu’un à en créer une de 
plus. Quelle est l’histoire derrière Los Discos Enfantasmes? 
Qu’est-ce qui a mené à la création de l’étiquette?

JST : En toute honnêteté, je n’en voulais pas. Riccardo 
Lucchesi a eu cette idée – ou plutôt cette envie. Cependant, 
nous nous sommes rendu compte qu’il serait plus pratique 
d’avoir notre propre étiquette afin de faire paraître notre 
« travail ». Rapidement, nous avons préféré rendre l’étiquette 
accessible à d’autres et surtout la rendre utile à notre ville, 
notre communauté. L’idée prenant de l’ampleur, nous avons 
demandé à Bernardino Femminielli de se joindre à nous. 
Andrea-Jane Cornel et Christian Richer font également 
partie de l’équipe.

L’idée, maintenant, est d’essayer d’arriver à construire une 
étiquette solide qui permettrait non seulement de promouvoir 
la musique électronique et expérimentale montréalaise, 
mais qui pourrait également servir de tremplin à plusieurs 
autres disciplines qui existent au sein de notre communauté. 
Nous en sommes toujours bien loin, mais c’est l’objectif que 
nous nous donnons pour l’instant.

TVB : Jusqu’à maintenant, Los Discos Enfantasmes s’en 
est tenu à sortir des cassettes – une pratique de plus en 
plus commune dans l’underground qui tient en quelque 
sorte de « l’engagement » à une époque où l’objet, le support 
physique, semble condamné à disparaître. Ce parti pris de 
produire exclusivement dans ce format est- il pour toi de 
nature éthique, esthétique, romantique?

JST : Probablement un mélange des trois. Mais je dirais en 
premier lieu pour une raison économique puis esthétique. 
J’avais moi-même abandonné la cassette il y a de cela 
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quelques années et je ne voulais aucunement y retourner. 
Cependant, force est d’avouer que le disque compact a 
perdu de son panache. Il est clair que la cassette, en ce qui 
concerne la scène électronique, est le support de choix. Bien 
sûr, tout le monde préfère le disque vinyle. Seulement côté 
prix, la cassette sort vainqueur. Et cette dernière peut avoir 
un côté très hi-fi, ce qui me plait énormément.

Depuis quelques mois je veux faire une série de cassettes 
de musique fragile, acoustique, contemporaine... mais avec 
un son de qualité et une présentation à sa hauteur. Je suis 
très excité par l’idée de prendre un support que plusieurs 
méprisent en raison de sa supposée mauvaise réponse sonore 
et offrir en retour un produit de haute qualité. Ceci dit, je 
crois que nous nous tournerons le plus vite possible vers 
le vinyle. Il y a en ce moment, à mon avis, avis qui semble 
partagé, trop d’étiquette de cassettes. Je suis content qu’il 
y ait autant de musique qui se fasse, mais le côté abordable 
et facile d’accès de la cassette ne facilite pas la distribution 
du produit s’il y a une suroffre! N’importe qui de nos jours 
peuxtfaire de la musique et avoir son étiquette, ce qui encore 
une fois est bien, mais...

TVB : En un peu plus d’un an, l’étiquette a déjà fait paraître 
plus d’une trentaine de titres. Ce qui est intéressant, c’est 
qu’on retrouve parmi cette liste énormément d’artistes 
montréalais (Les Momies de Palerme, Esprits Frappeurs, 
Drainolith) mais aussi bon nombre de musiciens étrangers 
(Greg Davis, Ben Vida, Robert Lowe). Était-ce l’intention 
de faire la promotion d’artistes locaux, évidemment, mais 
aussi de faire la promotion d’artistes étrangers au sein de 
la scène locale? Dans quelle mesure conçois-tu la direction 
d’une étiquette de disque comme une sorte de projet 
communautaire? Espères-tu créer des ponts, provoquer des 
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échanges, entre des musiciens issus de différentes scènes, 
différentes villes?

JST : Oui, il y avait et il y a encore cette volonté 
promotionnelle à double sens : avoir d’un côté de gros noms 
internationaux, de manière à ce que les artistes locaux 
puissent bénéficier d’une publicité gratuite et, de l’autre, 
pouvoir faire connaître au public montréalais des artistes 
étrangers qu’il ne connait peut-être pas en raison de la 
situation particulière qu’était celle du marché de la musique 
électronique et expérimentale indépendante jusqu’à tout 
récemment. Pendant quelques années, il était difficile de 
trouver les parutions de Root Strata, Digitalis ou même 
Type dans les magasin de la métropole. On pouvait à la 
limite trouver les vinyles, mais pour les cassettes il fallait en 
général connaître les sites de magasins ou distributeurs en 
ligne, se rendre sur le site d’une étiquette ou d’un artiste et 
si on le pouvait, s’inscrire à une lettre d’information afin de 
se tenir au courant des parutions à venir qui souvent étaient 
limitées, ce qui compliquait et complique toujours un peu 
plus les choses.

Donc, en ce sens, les gens comme Ben Vida, Greg Davis 
ou Rob Lowe n’étaient et ne sont toujours pas connus de 
toute la scène locale. Et bien entendu, pour ce qui est des 
artistes locaux, ils n’ont qu’à gagner de l’opportunité, si on 
veut, de faire partie d’une même “batch” de cassettes. Il 
est certains que l’attention se portera premièrement sur 
les noms connus. Mais nous avons remarqué que souvent, 
les gens se tournaient également vers les artistes locaux 
qu’ils ne connaissaient pas. Les gens ont soif de nouveautés, 
mais l’offre est tellement forte qu’il faut trouver une façon 
d’attirer l’attention, et par la suite, trouver une façon de la 
garder!
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Nous sommes de plus en plus intéressé par le côté 
communautaire que pourrait prendre l’étiquette. Nous 
aurons une nouvelle branche, L’appel du tonnerre, qui se 
concentrera sur une musique à tendance plus noise – avec 
une approche souvent plus artisanale pour ce qui est de 
l’emballage, de la présentation. Sinon, nous avons parlé 
d’une branche film, d’une branche art et peut-être même 
d’une autre littéraire. Tout ceci est encore à un stade 
embryonnaire, mais l’idée serait de partager l’attention que 
reçoit LDE. Il est si dur de recevoir une attention continue. 
Si on réussit, pourquoi ne pas la partager tant qu’on peut?

En ce qui concerne les échanges et les 
ponts, il y en a. Nous avons un petit 
chemin à relais pour les spectacles. 
Pas grand chose parce que nous ne 
somme pas promoteurs de spectacles, 
mais nous avons, depuis quelques mois 
produits des groupes qui passent en 
tournées par l’entremise de ce chemin 
mis sur pieds par John Kolodij, Greg 
Davis et nous. L’idée est de faciliter 

la venue à Montréal de groupes qui sont déjà en tournée ou 
dans les parages et qui désirent venir ici. De cette manière, 
il est maintenant plus facile pour eux, si le temps et 
l’argent le permettent, de se trouver un concert à Montréal, 
à Burlington puis à Boston. Ils n’ont qu’à contacter une 
personne qui s’occupera de faire suivre le message aux 
autres. Nous essayons de faire entrer Toronto dans la chaine, 
chose qui devrait être plus facile maintenant que Weird 
Canada y est situé.

Nous travaillons aussi en vue d’organiser quelque chose 
pour le prochain Suoni Per Il Popolo. Je ne veux pas 
trop en dire pour l’instant parce que nous sommes loin de 
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pouvoir affirmer quoi que ce soit, mais je peux dire ceci : 
une rencontre entre un maître de la batterie free jazz et 
un grand du système modulaire. Je crois qu’entendre ces 
deux-là lors d’une improvisation pourrait être quelque 
chose d’incroyable... les deux veulent, reste plus qu’à le faire 
arriver!

TVB : Avoir sa propre étiquette est aussi une bonne 
manière de se distribuer soi-même. Peux-tu nous parler de 
tes différents projets, de ce qui distingue par exemple ton 
travail en solo de ton travail avec Souffle?

JST : 2011 fut mon année en terme de projet… probablement 
une réaction à plusieurs années passées loin de mes 
instruments. Je me suis retrouvé, après un bref séjour chez 
Red Mass, à développer plusieurs projets avec Riccardo, 
projets qui nous permettaient de développer plusieurs 
“sons” sans se soucier de l’étiquette accolée à tel ou tel 
projet. Se faisant nous avons fondé Souffle et en parallèle, 
(Le deuxième) souffle ou (Second) souffle)), Das Amore, 
Répulsion et bien sûr nos projets solos. Avec d’autres j’ai 
également fondé E.S. / I.S., Labios, Moloss, Avec le soleil 
sortant de sa bouche.

La différence entre Souffle et mon travail personnel se 
situe pas mal au niveau esthétique et artistique quoique 
les deux peuvent se rejoindre par moment. Musicalement, 
je ne saurais dire s’il y a une énorme différence puisque 
Riccardo et moi sommes assez similaire dans nos choix et 
goûts. Cependant, il y a une dimension performative chez 
Souffle qui est très importante. D’ailleurs depuis quelques 
spectacles, Riccardo et moi nous sommes tout à fait, ou 
dans la mesure du possible, effacés  afin de concentrer 
l’attention vers Fanny Savoie et Maude Prud’homme – 
qui elles créent et exécutent les performances lors des 
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spectacles. Parfois, nous avons également des projections 
d’artistes invités comme Jean Bourbonnais ou Frédérick 
Maheux. Les performances et les projections nous sont, en 
général, dévoilées le soir même… en fait, lors du spectacle 
pour être plus précis. J’aime beaucoup cette approche, elle 
nous permet d’arriver à un point autre qui nous aurait été 
sinon impensable.

Je dirais qu’au niveau primordial, c’est ça Souffle. La 
rencontre et le fracassement de soi sur et dans l’Autre dans 
toute l’angoisse et l’inconnu qu’une telle situation peut 
apporter et surtout imposer. Dans mon travail solo, bien 
que je puisse partir d’une idée similaire, la démarche et la 
pensée seront différentes – bien que le résultat puisse être  
ressemblant. Solo, je compose à l’aide de l’idée de vacuité 
et de la nécessité du partage de soi pour l’Autre. De sa 
rencontre dans tout ce qu’elle peut avoir de plus beau et de 
nécessaire. Donc ici il y a une tentative de résolution, un 
désir de bien-être alors que dans Souffle, il n’y a, jusqu’à 
maintenant, que la reconnaissance et la mise en scène de la 
souffrance – que nous vivons tous à différents niveaux, sous 
différentes formes.

Dans mon travail solo, le départ de la composition ou de la 
pièce elle- même peut se trouver ancré dans la peur ou toute 
autre émotions perturbatrices – quoique pour moi, bien plus 
souvent qu’à son tour, l’émotion primordiale développée est 
la peur, son emprise sur moi, sur nous et tout ce que cela peut 
entrainer, en générale, le déferlement des autres émotions 
perturbatrices comme la colère et la jalousie... À partir de ce 
moment, j’applique, maladroitement et de façon personnelle 
certaines notions méditatives vajrayanistes, c’est-à-dire, de 
un, comme je l’ai mentionné, la vacuité, mais également la 
bodhicitta, le tong len, le tout en me basant sur certaines 
déités comme Mahakala, Avalokiteshvara ou encore Tara.
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Les notions vajrayanistes me permettent de penser que je 
fais quelque chose d’utile... qu’en les introduisant dans ma 
musique je peux, peut-être, me venir en aide ou venir en aide 
à d’autres, sait-on jamais. Mais ça, c’est une autre histoire... 
Pour résumer, on pourrait dire qu’au coeur de Souffle il y a 
le constat d’une souffrance alors qu’en solo je me permets 
d’injecter mes propres convictions et de chercher un remède 
à la souffrance, de tracer un chemin vers une certaine forme 
de libération.

TVB : En tant que musiciens, tu as fais tes premières armes 
dans la scène punk puis, par la suite, tu as joué au sein 
de formations post-rock telles que Fly Pan Am, Set Fire 
to Flames et Molasses. Dans les dernières années, tu as 
délaissé les instruments « traditionnels » pour t’intéresser 
à la musique électronique. Qu’est-ce qui explique cette 
transition?

Souffle
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JST : En fait, pour être bien honnête, je continue à utiliser 
la guitare et la basse dans d’autres projets, et de façon très 
rare même dans Souffle. Cependant, il est vrai que je suis 
passé, dans mon travail solo, à une musique de synthétiseurs 
à 90%, le 10% restant étant ma voix qui elle aussi est filtrée. 
Je crois que j’avais besoin du changement de son. C’est un 
son qui me plait énormément, ce côté « faux futuriste ». 
Ça me rappelle toujours le sentiment que j’avais lorsque je 
regardais les films de science-fiction dans les années ’80 et 
qu’on nous présentait le futur des années 2010, 2020. C’est 
ce que je veux dire par faux futur : celui qui n’est jamais 
venu, celui très très néon, avec des voitures volantes, des 
villes sombres avec beaucoup de synthétiseurs et de lunettes 
en métal qui pour une raison ou une autre nous permettent 
de mieux voir!

…Arises The Wind and Fire of Wisdom… la première cassette de 
Jean-Sébastien Truchy pour l’étiquette Digitalis
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Je crois même pouvoir dire être blasé du son des autres 
instruments – même si il y a plusieurs exceptions. Il faut 
croire que c’est cyclique... Je trouve que le synthétiseur 
offre une multitude de possibilités, possibilités qui viennent 
de s’accroitre depuis que je me suis construit un système 
modulaire... Peut-être que dans dix ans je ne jouerai que 
de la guitare classique sans amplification! Pour l’instant 
j’imagine que je me plais à faire de la musique d’un présent 
oublié pour un faux futur...

TVB : On redécouvre actuellement tout un pan de l’histoire 
de la musique électronique, qui semblait avoir été occulté 
ou oublié. On réédite de nombreux albums obscurs, 
expérimentaux, des années 70 et 80. En tant que musicien, 
dans quelle mesure sens-tu que cette recherche historique 
t’inspires? Qu’apporte le mélomane au musicien? Y a-t-il 
des albums qui t’ont particulièrement inspiré au cours des 
dernières années?

JST : Je trouve cela super important et dangereux à la fois. 
Important parce qu’il y a une richesse inouïe au sein de ses 
disques – et on pourrait dire la même chose pour les films 
qu’on ressort de nos jours, ou même certains livres... Je suis 
dépassé par certaines musique que j’entends. Je n’arrive pas 
à croire qu’elles sont si vielles sans pourtant sonner datées. 
Je pourrais citer Roberto Cacciapaglia, Doris Norton, ou 
encore les rééditions récentes de Guy Reibel et de Pierre 
Schaeffer aux éditions Mego. Ces disques nous montrent 
à quelles points certains musiciens étaient avancés et, 
également, ils nous offrent la possibilités de les dépasser. 
Mais il y a un danger. Ces disques sont si merveilleux que 
souvent, sans même le vouloir, nous faisons une musique 
si imprégnée des ces joyaux que nous tombons dans le 
ressassement comme cela s’est produit avec la musique 
synthé / nouvel âge des dernières années. Il faut plutôt voir, 
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entendre ces disques comme un point de départ et créer 
notre présent musical… surtout si on pense que ces disques 
faisaient partis de leur présent à eux.

TVB : À quoi peut-on s’attendre, de la part de Los Discos 
Enfantasmes, au cours de la prochaine année?

JST : Il y aura bien sûr des cassettes notamment celles de 
Jefre Cantu Ledesma, J. Hanson, Pengo et quelques vinyles 
dont celui du duo de Ben Vida et Greg Davis. Pour la suite, 
il faudra attendre puisqu’il n’y a rien de certain.

TVB : Et de toi, en tant que musicien?

JST : J’attends la parution de ma première cassette chez 
Digitalis sous peu. Ensuite il y aura une parution chez 
Tranquility Tapes. Il y aura également des parutions d’Avec 
le soleil sortant de sa bouche, de Moloss, Souffle, E.S / I.S., 
Labios et probablement de Das Amore. Ensuite, je ne sais 
pas. Je travaille lentement donc on verra! (TVB)



SUONI PER IL POPOLO
Programmation hors-saison (une sélection)

Mardi 20 novembre 2012  

Mark Fosson + Daniel Bachman + Feefawfum 
Casa del Popolo, 20h30, 12-14$ 

Le matériel de Fosson apparaît sur plusieurs trames sonores au long des 
années 1990. En 2001, il commence à collaborer avec l’auteure compositrice 
Lisa O’kane, qui a interprété plusieurs de ses chansons, avant de se mettre 
à enregistrer son projet solo «JESUS ON A GREYHOUND» (Big Otis-Record)

Dimanche 24 janvier 2013

The Whammies
Sala Rossa, 20h30, 15-17$

Présentant les phares de la scène de musique improvisée de Boston, de 
Chicago et des Pays-Bas, The Whammies est un nouveau quintette dévoué 
au répertoire et à l’esprit musical du saxophoniste Steve Lacy. Avec Han 
Bennink, Jorrit Dijkstra, Pandelis Karayorgis, Jeb Bishop, Nate McBride et 

Mary Oliver.

Dimanche 27 janvier 2013

The Growlers
Sala Rossa, 20h30, 10-12$

Bien que leur style initial prenne racine dans le rock’n’roll des années 60, la 
clique Growlers s’épanouit à travers diverts genres musicaux, allant du « ice 
flossing » hip hop au rock psychédélique. Leur conscience sociale grandissante 

montre une influence étendue aux révolutions sociales et culturelles. 
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Histoire de Corcoran
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DISCORTICAGE

Faut pas juger un livre par sa jaquette. Oui, le projet 
s’appelle «Clarino», mais c’est juste un nom. En fait, c’est 
une chorale de jeunes eunuques backée par quatre guitares 
électriques et un drum entièrement constitué de canettes de 
Pepsi. Ils avaient une famille d’ours bruns comme solistes, 
mais ces derniers ont dû être endormis après avoir mangé 
les restes de tables de Thomas Heberer après un concert 
particulièrement mal reçu.

Bin non, ti-gars, j’te niaise. C’est deux clarinettes pis une 
basse pis ça sonne comme attendre à l’urgence pour une 
prise de sang. (PJL)

THOMAS HERBERER’S CLARINO
Cookbook
(Red Toucan, 2012)

À soère on s’la bouffe

Sur ce qui pourrait être son meilleur album solo à ce jour, 
l’ex-Sun City Girls (qui, de plus en plus, n’a pas besoin d’être 
ainsi introduit) Sir Richard Bishop continue d’étaler avec 
sensibilité sa virtuosité sur l’instrument à six cordes mieux 
connu sous le nom de guitare. Pillant avec flair le patrimoine 

SIR RICHARD BISHOP
Intermezzo
(Ideologic Organ, 2012)

Brocanteur exotique de luxe
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musical mondial, changeant de style avec désinvolture d’une 
pièce à l’autre, Bishop prouve sa versatilité tant par le 
nombre de techniques qu’il maîtrise que par sa capacité à 
alterner d’un ton méditatif à un swing plus enjoué en faisant 
systématiquement preuve d’une assurance hors-du-commun; 
comme s’il désirait incarner à lui seul l’Histoire de son 
instrument, dévoiler l’étendue de ses possibilités et sonder 
les profondeurs de son âme. (AFR)

L’actualité des derniers temps nous a démontré qu’il y 
a plusieurs façons de quitter l’arène du jeu, qu’elle soit 
politique ou musicale. Dans tous les cas, l’excuse de prendre 
«un moment de répit / vacances pour y réfléchir» passe 
rarement bien. Nous excuserons toutefois La Part Maudite 
qui, après avoir laissé planer les rumeurs sur leur deuxième 
effort (après l’excellent Our Balls Are Like Dead Suns), nous 
revient finalement avec... un album de clôture. À première 
vue, cette nouvelle déçoit. Cependant, l’écoute de ce 
sacrifice final d’une brutalité inédite de 72 minutes (un long 
morceau) nous laissera l’image d’un groupe d’une intégrité 
sans compromis attaquant avec férocité tout ce qui bouge 
jusqu’au dernier battement.

Je propose donc que cet album devienne le guide officiel de 
la démission en règle. Terminé le temps des discours vides 
de maires déchus, d’entraîneurs limogés ou de chiens qui 
couinent. Tant qu’à manger de la salade, aussi bien la faire 
sur le BBQ. (FSD)

LA PART MAUDITE
L’ombre
(Samizdat, 2012)

Dernier tube
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Man, Christian Scott est heavy! Avec des tounes sur les 
atrocités perpétrées par l’armée Janjaweedaise, sur le 
meurtre, la prostitution et la guerre sainte — dont certaines 
ont des noms aussi catchy que « Jihad Joe » — il faut se 
demander si M. Scott veut te faire bouger le derrière ou te 
faire converger dans une masse de changement social à la 
Kony 2012, mais sans le sentiment de petit agneau myope 
qui vient avec. C’est le protest song  du 21ième siècle où t’as 
pas besoin de mots. C’est facile en plus. Tu lis le titre de la 
pièce, tu pèses play, pis tu te fâches. Merci Christian Scott, 
j’ai justement besoin de ça de la musique pour me mettre en 
crisse… (PJL)

CHRISTIAN SCOTT
Christian Atunde Adjuah 
(Concord, 2012)

T’as pas besoin d’être météorologue

Qu’est-ce que tu as quand tu mélanges le jazz éthiopien avec 
des influences de gros rock? Akale Wube, tu dis? Ouais... 
ok, c’est vrai, mais non. The Ex avec Getatchew Mekuria? 
Euh... ouain, ok. Oui aussi, mais non, pas pour ça. Le tigre 
des platanes?! Ok, là écoute, c’était une question rhétorique. 
Qu’est-ce que tu as quand tu mélanges le jazz éthiopien avec 
des influences de gros rock et un violon??? Ha! Tu sais pas, 
enh. Bin c’est le Debo Band! C’est juste assez world pour être 
booké à l’Astral, pis juste assez rock pour les Katacombes. 
(PJL)

DEBO BAND 
Debo Band 
(Sub Pop, 2012)

Rock moi l’world! 
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J’pense que j’ai l’oreille misanthrope. J’écoute un disque 
comme ça, où tu sens que le band a eu du fun à le faire, où 
les musiciens sont super compétents, où la vibe est comme 
dans le Faucon millénaire après le générique du Retour du 
Jedi quand toute la job est fini pis qu’il reste juste à faire le 
party à folle allure dans l’espace... J’écoute ça et malgré tout 
le nice qu’il peut y avoir, ça me fait chier. (PJL)

MIKE STERN
All Over the Place
(HeadsUp, 2012)

Je blâme la musique pour mes problèmes

Après des années de bons et loyaux services au sein de Sonic 
Youth, Lee Ranaldo a enfin décidé de faire son premier 
« vrai » album solo. Pas un disque de free-jazz, de spoken 
word ou de noise : un vrai de vrai disque de ce qu’on appelle 
communément du « rock » et que le guitariste avoue ici aimer 
au sens le plus classique du terme. Car bien que Between 
the Times and the Tides ne soit pas une répudiation totale 
de la signature esthétique youthienne, force est d’admettre 
que les clins d’oeil à une tradition avec laquelle le groupe 
new yorkais rompait de manière radicale abondent ici. Bref, 
ce n’est pas un album de Sonic Youth – mais ce n’en est 
somme toute pas si loin non plus. C’est un disque solo de 
Lee Ranaldo, assez pop et un peu pépère mais franchement 
plaisant. Pour ceux que ça intéresse. (AFR)

LEE RANALDO
Between the Times and the Tides
(Matador, 2012)

Le bon milieu de la route
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Si j’avais à mourir au bout de mes forces dans le beau milieu 
du désert, ce serait sans doute un des deux volumes du 
diptyque Angels of Darkness, Demons of Light de Earth qui 
jouerait en arrière-plan (dans le film inspiré de mes derniers 
jours dans le beau milieu du désert). Est-ce que j’ai dit « en 
arrière-plan »? Je voulais dire « le volume dans le tapis, avec 
pas de dialogues ou de voix-off introspective poche, juste 
de la musique. » Parce que si j’ai à mourir au bout de mes 
forces dans le beau milieu du désert et que quelqu’un décide 
de faire un film sur ça, j’espère qu’au moins le film qu’ils 
vont tirer du fait divers de ma vie sera un bon film. (AFR)

EARTH
Angels of Darkness, Demons of Light II
(Southern Lord, 2012)

Lourd et lent et triste et transcendant
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J’allais faire une comparaison entre ce disque et la mythologie 
de l’univers d’Harry Potter, mais j’me dis que vous êtes trop 
cool pour savoir de quoi je parle. Tsé, comme quoi une série 
aussi grosse peut juste être lame. Pis je comprends ça, je 
respecte votre approche. Mais moi j’aime mieux voir ces 
trucs là pour que par la suite, le sourire que j’ai dans la 
face ne soit pas un sourire de snob qui est trop smart pour 
les aventures d’Harry et ses amis, mais bien un sourire de 
snob qui comprend la référence mais se demande pourquoi 
l’avoir tirée au lieu de faire un parallèle avec le dernier 180 
grammes de Sub Pop. C’est tellement plus satisfaisant d’être 
snob ET trou de cul. Mais bon, ce disque n’est pas aussi 
« bad » que Voldemort, mais c’est pas un Debo Band. (PJL)

SHAWN LEE’S PING PONG ORCHESTRA
Reel to Reel 
(Ubiquity, 2012)

Comme un boomerang… euh… 
une balle de ping-pong

Aaron Lumley le sait très bien, sa contrebasse, ce n’est pas 
de la petite hache. Et n’allez pas me répondre qu’il doit 
s’éclater au son d’une tronçonneuse bien graissée! (Sans 
offense monsieur Brötzmann) Non, Lumley est plutôt le 
dernier des vrais bûcherons : sa coupe n’est pas due au 
propre de l’instrument mais au résultat de sa maîtrise. Et 
je ne parles pas d’ébénisterie! Je parle de gros bois. (FSD)

AARON LUMLEY
Wilderness
(Indépendant, 2012)

Gros bois.
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FOXES FOX
Live at the Vortex
(Psi, 2012)

Evan Parker, Sammy Hagar : même combat

Si il existe quelque part aux confins de l’Atlantique une 
société d’hommes-poissons vraiment cool, je suis pas mal 
certain que le nouveau Sun Araw tourne en boucle sur les 
ondes de leur équivalent sous-marin de la radio commerciale. 
Ici, on appelle ça de la musique « expérimentale » ou 
« psychédélique ». Mais quelque part sous la mer, les hommes-
poissons dansent le calamari twist, ondulant joyeusement 
leurs nageoires et faisant vrombir leurs branchies au rythme 
des six tubes que contient ce disque-là. (AFR)

SUN ARAW
The Inner Treaty
(Sun Ark, 2012)

Dub-funk sub-aquatique

Il n’y a pas si longtemps de cela, en 2009 pour être plus 
précis,  le chanteur Sammy Hagar décide de se lancer 
dans l’aventure du «supergroupe rock» avec son projet 
Chickenfoot. Ne prenant pas les choses à la  légère, l’ex-
cocu de Van Halen invite de grosses pointures à former la 
dite bête : monsieur Joe Satriani, Chad Smith des Red Hot 
Chili Peppers, et, question de ne pas trop se dépayser, son 
ex-collègue Michael Anthony. Résultat : les universitaires 
saouls ont une chose de plus à visionner sur Youtube après 
la septième bière du mercredi soir. Pendant ce temps, 
Evan Parker décide de faire sensiblement la même chose 
en invitant John Edwards, Louis Moholo-Moholo et Kenny 
Wheeler à se joindre à Foxes Fox. Résultat : le jazz se 
réapproprie enfin l’expression «Fuck yeah!» (FSD)



Noir les horreurs
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Extrait de Glorieux printemps.


