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'WAIT FOR ME'
MORCEAU PAR MORCEAU

“Division“: “Division“ est une composition simple et classique. On y trouve des choses compliquées mais je ne voulais pas que cela s’entende. Si vous êtes un théoricien de la musique, l’orchestration et les arrangements peuvent vous intéresser, mais je souhaitais que rien ne s’interpose entre l’auditeur et le contenu émotionnel de la musique. Je ne voulais pas que les gens se disent : « Est-ce que c’est compliqué ? Est-ce que je suis censé apprécier cela sur le plan intellectuel ? »

“Pale Horses“ : Je me doute que personne en dehors des nerds ne souhaite entendre parler des astuces de studio mais l’un de mes buts a été d’obtenir un rendu plus vintage. Je ne voulais pas d’un son rétro ou nostalgique. Je trouve que beaucoup de productions d’aujourd’hui sont très vives et je voulais que les voix de ce morceau soient plus intimes. 
C’est mon amie Amelia qui chante sur “Pale Horses“. La plupart du temps, lorsque je travaille avec un chanteur, je lui joue le morceau une première fois, je lui colle un micro entre les mains et je le fait chanter. Il revient ensuite faire une version plus aboutie. À 90% du temps, je n’ai aucune intention d’utiliser cette version aboutie.
Voilà donc Amelia, un micro à $70 dans les mains, sans casque, qui chante alors que je lui tiens les paroles en pointant mon doigt sur les mots. Elle ne connaissait pas la chanson, sa prestation avait quelque chose de vulnérable et de naïf. Quand elle est revenue en ayant appris la chanson, avec un meilleur micro, cela sonnait trop lisse, trop policée pour moi. J’ai donc pris sa voix et je l’ai passée dans une vieille machine à bande 1/8“ puis je l’ai enregistrée sur le morceau. La voix est vieillotte parce que je voulais que cela sonne comme un enregistrement des années soixante.

“Shot in the Back of the Head“ : Je voulais que les morceaux de cet album commencent avec un élément musical et qu’ils soient complètement différents au milieu. Ce morceau commence par un son un peu déconcertant, celui d’une guitare passée à l’envers. Puis la batterie entre, elle est enregistrée sur une seule piste, le son est très petit et étrange. Il se passe près de 40 secondes avant que tout se mette en place, mais quand cela arrive, c’est comme une avalanche qui déboule sur vous. En termes de production, c’est le morceau dont je suis le plus fier. Il sonne vraiment bien au casque. 

“Study War“ : J’ai beaucoup de mal à évaluer mon propre travail. Quand j’ai terminé “Study War“, je l’ai fait écouter à quelqu’un qui m’a dit que cela aurait pu être un morceau de mon album Play. C’était la première fois que ça me venait à l’esprit. C’est surement dû au style down-tempo, aux vieux samples afro-américains et aux cordes utilisés dans ce morceau. Pour être honnête, j’ai pensé à ne pas le mettre sur l’album pour cette raison. Cela ne me dérange pas que l’on n’aime pas les disques que je fais, mais je n’aime pas donner aux gens des raisons objectives de ne pas les aimer, ou de les laisser de côté. Je ne veux pas que l’on dise : « C’est Play n°2 » ; si vous voulez un meilleur album allez acheter « Play. » J’adore les morceaux forts, qui dégagent de l’émotion. Certains morceaux du disque sont très conventionnels et contenus, et d’autres sont plus expansifs. “Study Wars“ est plein de cordes et de trucs mélodiques.

“Walk With Me“ : Un de mes amis l’a entendu et il a pris la voix pour un vieux sample. Je lui ai dit : « Non non, elle a 26 ans et elle vit à Los Angeles ». J’ai traité sa voix, elle était assez rugueuse et je voulais qu’elle sonne encore plus vieille. Mon ami pensait que c’était une femme de 78 ans qui vivait dans les années cinquante. Eh bien non ! Elle porte des salopettes violettes, elle vit à L.A, elle fait la fête et boit trop d’alcool ! C’est l’un des morceaux du disque qui n’a qu’un accord. J’adore cette discipline : avoir un seul accord, garder les choses simples, créer des mélodies et arranger des trucs autour. Les paroles viennent d’un très vieux gospel. Je voulais juxtaposer ce vieil élément spirituel et plaintif avec des claviers analogiques pourris et des vieilles boîtes à rythmes cassées. Tout ici est cassé : les voix comme les claviers.

“Stock Radio“ : J’ai acheté une radio en bakélite sur eBay pour un ami mais elle ne fonctionnait pas ; elle faisait juste un bruit bizarre. Je l’ai enregistrée à travers un pitch-shifter très rudimentaire. « Stock radio » est le résultat d’un bidouillage que j’ai fait avec une vieille radio en bakélite et un vieux pitch-shifter pourri.

“Mistake“ : C’est le seul morceau du disque sur lequel je chante. C’est la chanson la plus conventionnelle en termes de structure. A l’écoute de ce titre, on devine que j’ai écouté New Order, Echo & The Bunnymen ou encore David Bowie. On perçoit clairement les racines musicales de mon adolescence. J’adore le post-punk émotionnel et mélodique. J’ai vraiment aimé cette période où des groupes comme New Order et Joy Division jouaient avec des claviers. Ils créaient des disques émotionnels remplis de chaleur, à l’exemple du morceau “Atmosphere“ de Joy Division.

“Scream Pilots“ : C’est un morceau instrumental que je ne comptais pas mettre sur l’album, mais j’aime beaucoup ce qu’il dégage. Je le trouve très évocateur. J’aime l’idée de ne pas faire un album entièrement pop, qu’un morceau sur deux soit instrumental, voir même en avoir deux à la suite. Mes albums préférés sont Heroes et Low, de David Bowie, dans lesquels la moitié du disque est instrumentale, ou encore My Life In The Bush Of Ghosts de Brian Eno et David Byrne.
“Jltf1/Jltf“ : Je vis à New York depuis longtemps. Il y a beaucoup de vice et de décadence – on joue avec jusqu’au moment où ce n’est plus un jeu, ça en devient un mode de vie, on arrête de sortir et on reste chez soi. Cette chanson parle d’un couple de junkies qui disparaissent dans le trou béant de l’addiction. Presque tous les gens que je connais sont ou ont été accros à la drogue. J’ai grandi avec ma mère qui prenait beaucoup de drogues avec ses amis. Les drogues dures m’ont toujours fait peur. Au bout d’un moment, je me suis aperçu qu’à force d’y être confronté, je m’étais renforcé. Tout le monde autour de moi fumait du crack, de la methamphétamine, se shootait aux speedballs et mourait d’overdoses, et tout ça était devenu normal. Ce morceau parle de tout ça. Mes amis sont tous des junkies, c’est devenu normal, ce n’est même plus bizarre, ce qui en soit est très bizarre. Je trouve que l’on diabolise trop l’usage de la drogue, cela en devient presque Victorien. Même si je pense que les gens ne devraient pas prendre de drogues puisqu’ils deviennent accros et malheureux, la plupart du temps, les gens en prennent pour être heureux. On imagine les drogués comme des sous-hommes qui vivent dans les caniveaux, et les gens qui vendent la drogue comme des gros méchants avec des pistolets. Finalement, les gens qui prennent des drogues veulent seulement être heureux, comme un enfant qui mange des biscuits. Il n’y a rien de diabolique dans leurs intentions – c’est juste des gens qui essayent de se sentir mieux, avec en bonus une idée de nihilisme. C’était l’inspiration de ce morceau.

“A Seated Night“ : Ce  morceau a une inspiration très précise. Il y a six ou sept ans, j’étais dans un taxi et le chauffeur était Haïtien. Il écoutait l'enregistrement qu’avait fait son cousin de la chorale d’une église Haïtienne. L’enregistrement était mauvais mais c’était l’une des plus belles choses que j’avais jamais entendues. C’était minimal, atmosphérique et génial. Pour ce morceau, j’ai cherché un sample vocal qui me rappelait cela.

“Wait for Me“ : J’écoutais l’album Damaged de Black Flags dans lequel certaines paroles sont complètement désespérées et dures. J’avais quelques accords de piano et j’ai écrit les paroles autour. C’est juste une chanson mélancolique, de désespoir muet, inspirée de Black Flag. Théoriquement, je me dis qu’Henry Rollins aurait pu écrire ces paroles, même si la chanson est douce et jolie. Il n’y a aucun espoir dans ces paroles, aucune équivoque.

“Hope is Gone“ : J’aime les chansons sentimentales. J’aime leur esthétique. C’est une bonne chose que le rock’n’roll existe, mais quand il est apparu, la douce musique sentimentale est morte et elle me manque. J’essaye de la faire revivre. C’est une chanson assez simple, sur la résignation. La femme de la chanson a abandonné tout espoir, elle se satisfait de rester assise sur un tabouret de bar pour le restant de ses jours. La chanteuse se nomme Hillary Gardner, elle est née au mauvais moment. Etant donné son approche vocale et sa voix, elle aurait dû naître en 1935. Vous la mettez devant un vieux micro pourri et elle a la voix d’une jeune Patti Page. Petit aparté historique : elle vient de Wassilla en Alaska, la ville natale de Sarah Palin.

“Ghost Return“ : Si quelqu’un disait de ce morceau qu’il est « Lynchien » je ne pourrais pas le contredire. C’est juste un bout de musique low-fi bizarre que j’ai enregistré. La batterie est enregistrée de la manière la plus fine et pourrie qui soit. Il y a un kick dedans mais je mets quiconque au défit de le trouver. Les guitares ont été enregistrées avec des vieux effets pourris et cassés. Le mix a été un vrai challenge parce qu’il y avait tellement de bruits que cela submergeait la musique. Jaime le « feeling » de ce morceau c’est pour ça que je l’ai mis sur l’album.

“Isolate“ : C’est un peu comme du Nick Drake avec une boîte à rythmes et sans voix. La production ne paraît peut-être pas si différente, pourtant cela a été produit et enregistré de manière très old-school. La guitare est très propre, je l’ai enregistrée et ré-enregistrée, encore et encore jusqu’à me retrouver avec ce son bruyant, pourri et bordélique qui me va bien. Je voulais un final qui soit beau, mélancolique et réservé. 

