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Programme

Matin

9h00 - 9h15 : Accueil

Oh15 - 9h30 : Introduction - Pierre Michel et Jacopo Costa

Séance 1
Modératrice Anne-Sylvie Barthel-Calvet

9h30 - 10h00 : David S. Carter (professeur associé, Loyola Marymount University) et Ralf
Von Appen (professeur, University for Music and Performing Arts, Autriche)
« A Different Drummer: The Rise of Metronomic Regularity in Popular Music, 1965-2020 »

10h00 - 10h30 : Christophe Fellay (professeur associé, HES-SO Valais-Wallis, Suisse)
« Ce que la batterie veut. Ou comment les relations entre le batteur et son instrument peuvent-elles

étre redéfinies afin que les possibilités instrumentales et les capacités de l'interpréte se co-

determinent mutuellement ? »

10h30 - 10h45 : Pause café

Séance 2
Modérateur Sébastien Lebray

10h45 - 11h15: Manuel Neyssensas (doctorant, Université Cote d’Azur, France)
« La batterie « synthétique » du metal industriel : procédés techniques et compositionnels »
11h15 - 12h15: Conférencier invité — Chris Cutler (musicien)

« Taking the guitar route to electrification »

12h15 - 14h00 : Déjeuner



Apres-midi

Séance 3
Modérateur Jacopo Costa

14h00 - 15h00 : Conférencier invité — Bill Bruford (musicien)
« What'’s Culture Got to Do with It? »

15h00 - 15h30 : Sébastien Lebray (PRAG et docteur en musicologie, Université de

Strasbourg)
« Une interaction de la batterie acoustique et du synthétiseur modulaire. Analyse technique et

potentialités artistiques »

15h30 - 16h00 : Mathieu Guillien (enseignant et docteur en musicologie, Université d’Evry

Paris-Saclay)
« Looking for the Perfect Beat, ou l'avenement des boites a rythmes »

16h00 - 16h15 : Pause café

Séance 4
Modérateur Pierre Michel

16h15 - 16h45 : Baptiste Bacot (docteur en musicologie)
« Batterie et technologies : le devenir audionumérique des breaks dans la drum’n’bass »

16h45 - 17h15 : Eric Sauda (docteur en musicologie)
« Le pourquoi et le comment de la batterie »

17h15 - 18h00 : Table ronde, projection d’extraits de documentaire et remarques conclusives

20h30 - 22h00 :
The People’s Bar, 7 rue de la Krutenau
Concert JazzLab Batterie avec les éleves du DJEMI



Résumeés

9h30 - 10h00

David S. Carter (professeur associé, Loyola Marymount University) et Ralf Von Appen
(professeur, University for Music and Performing Arts, Autriche)

« A Different Drummer. The Rise of Metronomic Regularity in Popular Music, 1965-2020 »

Drummers have ostensibly been threatened with extinction since drum machines and click tracks
made their way into mainstream popular music in the 1970s. These implements became commonly-
used tools in the 1980s and 90s, until by the mid-90s it was much more common for pop hits to use
a drum machine or sampler rather than a live drummer. Drum programming moved “into the box”
around the turn of the century, reducing the amount of hardware but also further reducing human
players’ role. In recent years, innovations in Al as well as the pandemic have exacerbated the
challenges facing professional drummers. The prevalence of drum sequencing in today’s studio
recordings has put drummers at risk of becoming cosmetic accessories in live performance, miming
playing while contributing little to the audible result.

In order to precisely trace the rise of the technologically-based metronomic regularity that has
profoundly challenged the profession and changed the aesthetics of popular music, we undertook a
corpus study of hits from the 1960s to today. Our research uses software like Sonic Visualiser,
Logic, and Melodyne to examine tempo variability and microtiming in 120 songs in the Billboard
year-end pop charts. We complement this survey with systematic examination of drummer credits
in chart-topping songs over time and in statistics reflecting the decreasing numbers of drummers
and drum kits sold. Interviews we have conducted with professional drummers provide further
perspective on the changes to the profession and on the economic, social, and creative challenges
facing these musicians.

We show how objectively measuring the amount of tempo steadiness of the top 10 songs from
each year of the year-end Billboard charts reveals the gradual shift from the late 1960s to today
towards metronomic regularity in popular music, with the songs that defy this trend tending to be
throwbacks in other respects as well. Study of microtiming in songs shows how the common
microtiming irregularities of early 1970s drumming gradually became less common, with attacks
occurring more and more precisely on the beat. Our findings delineate the changed musical

environment in which drummers have found themselves in recent decades.
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10h00 - 10h30

Christophe Fellay (professeur associé, HES-SO Valais-Wallis, Suisse)
« Ce que la batterie veut. Ou comment les relations entre le batteur et son instrument peuvent-elles
étre redéfinies afin que les possibilités instrumentales et les capacités de l'interprete se co-
déterminent mutuellement ? »

Malgré une évolution considérable au cours des cent cinquante derni¢res années, la batterie
possede encore un potentiel sonore et d’articulation qui demande a étre exploré de maniére inédite.
Une des possibilités serait de s’engager dans ce qu'Adam Parkinson (2014:57) nomme « les mondes
cachés des sons et des instruments ». Pour lui, les instruments ont des potentiels non actualisés qui
peuvent étre révélés s'ils sont utilisés de maniére inédite ou placés dans des réseaux de relations
innovants. Ces « mondes cachés » sont structurés comme une multiplicité virtuelle et nous
pourrions envisager notre travail avec la batterie comme une extension de nos capacités a affecter et
a étre affecté, dans une approche moins anthropocentrique de 1’instrument. Au lieu de chercher son
contrdle absolu, nous pourrions nous laisser guider et apprendre de la batterie, nous laisser fagonner
par elle. Il s’agirait alors de nous considérer comme faisant partie d’un écosysteme capable

d'interroger l'essence de I’instrument, dans sa nature composite et hybride, et de viser 1'émergence



de voies (voix) singulierement nouvelles (Fellay, 2014). Nous pourrions placer notre corps, notre
esprit et notre milieu d’exploration (la batterie et ses différentes composantes) sur un méme plan, en
imaginant un jeu (dans les deux sens du terme) au sein duquel tous les acteurs seraient & méme
d’interagir sur pied d’égalité. La proposition est d’introduire dans notre pratique instrumentale un
¢tat d’incertitude qui pourrait révéler des affordances et par 1a méme, provoquer des interactions
spontanées entre 1’instrument, son utilisateur-ice et I’environnement (I’espace de performance, les
autres musiciens, le public, de ’amplification, du matériel électronique, etc.). Il s’agit de tenter
d’établir une relation performer/instrument non maitrisable grace a [utilisation de
matériaux/concepts qui résistent a la maitrise et a la virtuosité instrumentale et d’envisager
I’extension de cette collaboration au-dela de la limite de l'intentionnalit¢ humaine. Des stratégies
favorisant I’hésitation et la sérendipité nous invitent alors a réapprendre et a redécouvrir le
mouvement, le geste et les sons — les gestes devenant alors fondamentalement créatifs — comme lors
de notre premic¢re rencontre avec I’instrument. Ces stratégies d’exploration offrent aux
batteur-euse-s et aux musicien-ne-s des opportunités de découvertes inédites, dans ce qui pourrait

étre considéré comme un « préambule » de la pratique instrumentale.
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Christophe Fellay (*1966), batteur, compositeur, artiste
sonore, a obtenu un PhD en Art, Musique et Performance
aupres de la Brunel University de Londres. 1l est professeur
associé, chercheur, responsable du Bachelor en Son et de
[’Unité Pratiques Aurales, Lutherie Expérimentale et Arts
Sonores PALEAS a I’EDHEA (Ecole de Design et Haute Ecole
d'Art) au sein de la HES-SO Valais — Wallis, en Suisse. Ses

recherches et intéréts artistiques portent sur l'indisciplinarité, I'improvisation, l'écoute active, les
phénomenes acoustiques, l'espace et les architectures sonores, la documentation et |’archivage,
l'écologie du paysage sonore, I’art numérique et l’art participatif. Dans ses recherches performées,

il s'intéresse plus particulierement a l'interaction entre le geste, le mouvement et le son.
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10h45 - 11h15

Manuel Neyssensas (doctorant, Université Cote d’Azur, France)
« La batterie « synthétique » du metal industriel : procédés techniques et compositionnels »

Apparu a la fin des années 1980, le metal industriel est un genre musical représenté par des
groupes comme Ministry, Godflesh, KMFDM ou encore Die Krupps. Puisant aussi bien dans la
musique industrielle, le post punk, le metal (certains de ses sous-genres tout particulierement :
thrash metal, crossover, hardcore, grindcore, death metal) mais aussi, de fagon plus sporadique, le
hip hop et la techno, les groupes de metal industriel pratiquent une musique hybride, sur le plan
esthétique certes, mais aussi d’un point de vue technique ou cohabitent instruments acoustiques,
¢lectriques (guitare, basse) et €lectroniques (synthétiseur, échantillonneur) et enfin concernant le
parcours des musiciens (la plupart de ces groupes réunissant des membres provenant des différents
horizons musicaux précités).

En effectuant des transcriptions musicales, en recueillant les propos des musiciens (interviews
dans la presse et communications personnelles) et en s’appuyant sur la littérature portant sur I’étude

des musiques industrielles, post punk et metal, ’analyse de la batterie dans le metal industriel



participe a caractériser ce qui définit ce genre musical, a partir d’un corpus constitué de titres tirés
d’albums sortis entre 1988 et 1996.

Il s’agit alors de montrer que la conception des pistes de batterie dans ce corpus a pu s’effectuer
par différents moyens : avec principalement ’'usage de la boite a rythmes, qui implique un ensemble
de caractéristiques ayant trait au timbre et a la répétition, mais aussi la programmation a 1’aide d’un
séquenceur sur ordinateur, ou encore le jeu sur batterie acoustique. Cette derniére étant bien souvent
traitée, pendant 1’enregistrement et le mixage, avec plusieurs procédés : triggering, looping,
sampling, overdub.

De plus, pour pleinement caractériser la fagon dont I’instrument est exploité par les groupes de
metal industriel, il nous faut aussi aborder les particularités de composition des patterns entendu
dans leurs chansons. Ces spécificités découlent a la fois des caractéristiques intrinseques de la boite
a rythmes, ainsi que de I’intégration des influences diverses (post punk, techno, hip hop, metal) qui

orientent I’écriture de ces patterns et révelent 1a aussi I’hybridité qui imprégne le metal industriel.
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Manuel Neyssensas est doctorant en musicologie au sein du laboratoire
CTEL (Centre Transdisciplinaire d’Epistémologie de la Littérature et des
arts vivants) a I’Université Cote d’Azur (Nice). Intitulée « Le genre et le style
en musique populaire : le cas du metal industriel », sa thése en cours

d’écriture, co-dirigée par Julie Mansion-Vaquié et Pascal Decroupet,

propose de dresser un historique du metal industriel, en prenant en compte

ses aspects musicaux mais aussi extra-musicaux. Une part importante est accordée a l’analyse des



parametres technologiques, des aspects formels et harmoniques, des techniques instrumentales et

des processus créatifs, dans le but de déterminer ce qui caractérise ce genre musical.
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11h15 - 12h15

Conférencier invité — Chris Cutler (musicien)
« Taking the guitar route to electrification

A unique instrument and what it can do; why and how the electrified kit took shape as a way to
create and deploy of new sonorities, without breaking the complex interactive bond between

traditional instruments and performers — and why triggers, pads and samples fail that test.
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and is author of two books, File Under Popular and Not as we Choose, as well as numerous articles
and papers published worldwide. He was on faculty for a while at the Museum School in Boston
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14h00 - 15h00

Conférencier invité — Bill Bruford (musicien)
« What’s Culture Got to Do with It? »

In the first part of the talk I want to situate drummers in culture, and that culture’s psychology
and ideology. I ask what these terms culture and cultural psychology may mean in the context of
drumming and drummers, and consider two core precepts of the cultural psychology.

In the second part, I consider the cultural ideology surrounding three sets of issues. First is the
extent of the impact of the Cartesian mind/body split upon performance perceptions; second is the
degree to which intellect is downplayed in practice; and third is a set of questions about
performance on instruments of indefinite pitch. Having brought these ideological components into
the light, we can understand better how aligned feeling and shared purpose allow drummers to
negotiate, widen and bridge these ideological tropes successfully through and within a ‘community

of practice’.

Biographie

Bill Bruford enjoyed a long and fruitful career as a musician and
teacher before stepping back out of practice to investigate aspects of
creativity and performance psychology. He is an unaffiliated early-career
scholar with a doctorate from the University of Surrey, UK, (2016). He has
given lectured at multiple European and North American institutions. His
academic writing includes journal articles, book reviews, book chapters and
his most recent book, Uncharted: Creativity and the Expert Drummer

(2018). Dr. Bruford was inducted into the Rock and Roll Hall of Fame as a

member of the group ‘Yes’in 2017.

Sk



15h00 - 15h30

Sébastien Lebray (PRAG et docteur en musicologie, Université de Strasbourg)
« Une interaction de la batterie acoustique et du synthétiseur modulaire.
Analyse technique et potentialités artistiques »

Durant la promotion de leur album Random Access Memories (2013), les Daft Punk ont insisté

sur leur intention de « redonner vie a la musique » électronique en y introduisant des performances
instrumentales. Ils ont par exemple insisté sur leur « satisfaction » et leur fierté d’avoir enregistré
«une vraie batterie » plutdt qu'une boite a rythme pour la premiére fois de leur carriére.
Dans « Giorgio by Moroder » (a partir de 6:57), on peut entendre une partie de batterie interprétée
par Omar Hakim a laquelle se superpose une surcouche sonore bruitiste et inharmonique rappelant
le scratching, au timbre typiquement électronique et analogique, mais plus complexe qu’un simple
effet de saturation. Peter Franco, I’un des ingénieurs du son de 1’album, indique que cette surcouche
aurait ét¢ produite par un synthétiseur analogique modulaire.

A partir de cet indice, nous montrerons comment les Daft Punk ont pu utiliser la synthése
modulaire pour teinter une performance de batterie acoustique de sonorités électroniques tout en
préservant le jeu bien « humain » de son interpréte : une des fagons qu’ils ont trouvé de « redonner
vie » a la musique sans tourner le dos a la technologie. Ayant établi cela, nous nous efforcerons
d’approfondir cette interaction entre la performance humaine et le synthétiseur modulaire et de

proposer de nouvelles pistes permettant d’en exploiter le potentiel artistique.
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15h30 - 16h00

Mathieu Guillien (enseignant et docteur en musicologie, Université d’Evry Paris-Saclay)
« Looking for the Perfect Beat, ou l'avenement des boites a rythmes »

Le jazz, puis les différents genres de musique amplifiée qui lui ont succédé, ont entretenu avec la
batterie une relation de mutuelle prospérité : ce nouvel instrument a porté la musique populaire

occidentale vers un public toujours plus large, tandis que I’importance et la 1égitimité des batteurs


https://www.soundonsound.com/people/recording-random-access-memories-daft-punk

n’a cessé de croitre. Pourtant, I’essor de la batterie n’a pas empéché le développement d’une autre
lutherie : celle des boites a rythmes.

Soulignons que cette épopée des boites a rythmes débute en 1930 avec le Rhythmicon, un
instrument particulierement ambitieux qui, dans 1’idée de son concepteur Henry Cowell, doit
permettre de développer la notion de rythme au-dela des limites du jeu manuel. L’histoire va
cependant s’écrire autrement, et les boites a rythmes resteront longtemps cantonnées a un role de
métronome, de plus en plus perfectionné.

Mais en arriere-plan de cette histoire organologique, I’intention d’Henry Cowell souléve une
question plus dystopique : la machine rythmique a-t-elle pour vocation de palier aux imperfections
humaines et de remplacer les batteurs?

La question se pose d’autant plus précisément lorsque de nouveaux modéles de boites a rythmes,
en offrant 1’innovation révolutionnaire de pouvoir étre programmés, peuvent prétendre a la qualité
d’instruments. Ainsi de la LM-1 (Roger Linn, 1980), composante essentielle du fameux « son » de
cette décennie, ou de la TR-808 (Roland, 1980) qui, malgré un son alors jugé trop « synthétique »
par la majorité des musiciens rock et pop, sera fondatrice aussi bien du rap que de la house.

A ’aune de classiques tels que 7 Feel Love (1977) ou Looking for the Perfect Beat (1982), nous
soutiendrons I’hypothése que c’est lorsqu’elles ont cessé de tenter de ressembler a la batterie que les
boites a rythmes ont trouvé leur sens et leur place dans I’histoire de la musique. En générant de
nouveaux genres musicaux, elles ont pu étre considérées, au méme titre que les synthétiseurs,
comme une famille instrumentale a part entiére, et non comme une simple métamorphose

mimétique des instruments acoustiques qui avaient inspiré leur création.
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16h15 - 16h45

Baptiste Bacot (docteur en musicologie)
« Batterie et technologies : le devenir audionumérique des breaks dans la drum’n’bass »

Les percussions jouent un role de premier plan dans les musiques électroniques populaires, dont
le développement est étroitement li¢ a la fixation des sons et au développement de l'industrie du
disque dans les derniéres décennies du XX° siécle. L'abondance de ces enregistrements constitue une
source quasi inépuisable pour les producteurs de musique électronique. Parmi les technologies de
l'audio utilisées par les musiciens depuis le milieu des années 1980, I’échantillonnage a favorisé la
multiplication de genres reposant sur 1’interphonographie, c'est-a-dire des productions musicales
construites a partir de fragments d'enregistrements musicaux préexistants.

Parmi ces pratiques, je me concentrerai sur le recyclage des breakbeats (ou « breaks »), des
motifs de batterie isolés qui deviennent la matiére premieére de productions de musiques
¢lectroniques populaires, comme c’est notoirement le cas dans le Aip-hop. Moins médiatisée, la
drum’n’bass (dont le nom insiste d’emblée sur l'importance de la batterie et des basses fréquences)
repose a son origine sur un principe similaire, consistant a échantillonner, traiter et injecter ces
breaks altérés dans un nouveau morceau. Cette communication s’intéresse donc au devenir
technologique et morphologique des enregistrements de batterie au sein des sous-genres de la
drum’n’bass.

Je présenterai d’abord quelques breaks emblématiques dans leur contexte original, tels qu’ils ont

¢été publiés dans les années 1960 et 1970 (« Amen », « Apache », « Funky Drummer »). De la



platine, je remonterai aux samplers puis aux séquenceurs logiciels en montrant les effets concrets
des outils audionumériques sur les breaks de batterie : j’analyserai des exemples tirés des
discographies de Noisia et Amon Tobin, deux figures majeures du genre. Pour finir, je reviendrai a
la batterie comme instrument, notamment a travers le groupe Nerve de Jojo Mayer, un batteur issu
du jazz qui a développé un style et des modes de jeu spécifiquement inspirés des codes rythmiques
de ces productions électroniques. Cette ¢tude du devenir technologique des percussions dans la
drum’n’bass permet d'ancrer le genre dans ses racines funk et soul, et de mettre ainsi la batterie en
perspective dans un continuum phonographique. Elle montre aussi que les styles percussifs de la
drum n’bass engendrent des pratiques de la batterie dans lesquelles s'opére en retour une conversion
instrumentale des techniques d'échantillonnage. La circulation des échantillons et des codes
stylistiques invite ainsi a prolonger la réflexion sur les effets de propagation qu’ont les technologies

audionumériques dans le développement des musiques électroniques populaires.
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16h45 - 17h15

Eric Sauda (docteur en musicologie)
« Le pourquoi et le comment de la batterie »

En tant que percussionniste batteur et spécialiste de I’histoire de la musique de la Premicre
Guerre mondiale, je propose d’expliquer pourquoi et comment est apparue a la fin du 19éme siécle
I’idée de la batterie, comment elle est née et a été largement et rapidement acceptée au sein des
orchestres du monde entier.

A la fin des années 1800, nous trouvons généralement au sein des ensembles musicaux (civils et
militaires) trois percussionnistes. A chacun d’eux est attribué un instrument, caisse claire ou
tambour militaire, grosse caisse et cymbales. Leurs roles sont interchangeables.

Alors que la guerre civile américaine se termine, face a la nécessité (le manque d’hommes),
conscients du fait qu’un seul interpréte est en mesure de faire le travail d’une section de
percussions, les futurs batteurs trouvent la solution pour remplacer les absents.

Apparait alors la pratique du "double-drumming" : la grosse caisse et le tambour militaire posés
respectivement sur une chaise, étaient joués par un seul musicien. Parfois une cymbale étant
attachée a la grosse caisse. Le probléme de la synchronisation de deux ou trois percussionnistes est
alors éradiqué et ce dispositif, a la différence de 1’ancienne formule, permet une meilleure gestion
des intensités sonores et des nuances entre la grosse caisse et la caisse claire. Cela a permis
d’interpréter des rythmes plus sophistiqués et plus rapides qui ont optimisé la technique des

batteurs. De plus ce nouveau dispositif a réduit le besoin d’espace.



Alors entre 1890 et 1910 aux USA, le "Double Drumming" répondant aux exigences rythmiques
des nouvelles musiques comme le ragtime, le cake-walk puis le tango, devient populaire dans les
orchestres de théatre et de danse. Avec la popularité explosive de ces nouvelles musiques, les
batteurs commencent a improviser plus librement. Leur style syncopé et caractéristique ouvre la
voie a de nouvelles expressions musicales et rythmiques.

Au sortir du conflit, la pensée populaire se désinhibe en acceptant I’idée qu’un ex militaire
handicapé, équipé d’une prothése puisse étre musicien et se produire sur scene. Alors les premiers
mutilés de la guerre de sécession font carriére en jouant de la guitare ou du banjo, accompagnés de
systémes mécaniques produisant des sons rythmiques. Puis la Grande Guerre fait traverser
I’Atlantique a I’instrument avec les Samies en 1917. En France, les conditions €conomiques
difficiles et les lourdes pertes humaines accueillent avec ferveur la batterie. Au début du XXe
siecle, ce nouveau dispositif instrumental devient un micro orchestre percussif peu encombrant qui
se loge au sein des orchestres.

Suivant I’histoire de la musique mécanique (dont 1’age d’or est le siécle des lumieres), la
révolution industrielle, les hommes orchestre et les prothéses pour les mutilés de guerre vont
contribuer a 1’essor de la batterie. Pour la premicre fois dans I’histoire de la musique, la chair

humaine pactise avec la mécanique.
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