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Ardis Nathalie – Aix-Marseille Université – nathalie.ardis@etu.univ-amu.fr
« Transmettre la pop de génération en génération grâce aux séries : le cas de Kate Bush et Stranger Things »
En 2022, Kate Bush se retrouve à nouveau en tête des titres les plus écoutés par une nouvelle génération d’adolescents et de jeunes adultes avec la chanson « Running up that hill (A deal with God) » qui avait déjà rencontré un succès planétaire il y a 37 ans en 1985. Ce rebondissement est dû à la diffusion de la chanson dans la série Stranger Things sur Netflix à la saison 4. La jeunesse contemporaine a ainsi pu découvrir l’une des artistes les plus inventives et les plus libres de l’histoire de la pop. Dans un monde qui vit actuellement, consciemment ou inconsciemment, dans la nostalgie musicale des sons des années 80 et de l’eurotechno des années 90, qu’il s’agisse des compositeurs de pop ou du public, faut-il s’étonner que les auditeurs de la série Netflix aient imaginé que la chanteuse du titre était leur contemporaine ? Si la série télévisée ou web a toujours été un vecteur fondamental de transmission de musiques populaires d’une génération à une autre en raison des époques diverses où se situent les fictions, dans le cas particulier de la résurgence du travail de Kate Bush, artiste décrite comme expérimentale, la question fondamentale est de savoir si cette transmission aboutira à une connaissance approfondie du travail de l’artiste et à une compréhension de sa singularité et quels effets pourraient emporter cette redécouverte sur la future génération musicale et la réception du public.

Nathalie Ardis est étudiante en Master 2 Monde Anglophone à Aix-Marseille Université. Le mémoire de recherche qu’elle poursuit parallèlement à sa L2 d’Allemand à Strasbourg s’intitule : « L’opéra durchkomponiert anglais : difficultés et bonheurs d’adaptation ». Elle est également musicienne professionnelle et titulaire d’une Licence de Musique.

Atem Florent – Université de la Polynésie française – florentatem@gmail.com
« Transmission et transformation : musique et identité à Hawai’i et dans le Pacifique anglophone »
Selon l’ethnomusicologue Timothy Rice, seule une locution verbale peut permettre de rendre compte de toute la complexité des mécanismes à l’œuvre dans la démarche d’expression musicale. Indissociable de la notion de « processus », le terme de « transmission » implique les idées de transfert, d’échange, de circulation d’éléments, mais aussi, par extension, d’héritage. Ces remarques semblent particulièrement pertinentes dans le cas des peuples du Pacifique, dont l’art musical, reflet de leur histoire, mêle constituants autochtones et apports exogènes. L’exemple de la guitare « slack key » à Hawai’i témoigne de la capacité des indigènes à réinventer l’instrument transmis par les vaqueros pour créer un genre inédit devenu emblématique de la musique du cinquantième état américain. Mervyn McLean, spécialiste des pratiques artistiques néo-zélandaises, souligne également la facilité déconcertante des Polynésiens à se réapproprier les codes musicaux extérieurs pour donner naissance à des formes nouvelles.

Construction protéiforme qui résulte de la transmission puis de la transformation de fragments divers sur le mode de l’hybridation ou du syncrétisme, l’identité musicale des communautés du Pacifique est le résultat d’un processus inscrit dans le temps, dont le passage inéluctable pose aussi la question de la préservation des formes artistiques dites « traditionnelles » et de leur essence dans un contexte perpétuellement changeant, notamment marqué par l’omniprésence dans le triangle polynésien de l’influence culturelle anglophone. Tels sont les points que cette étude propose d’aborder, conjointement à une réflexion plus globale sur l’enjeu de la construction identitaire autochtone et la gestion de la rencontre avec l’altérité.

Florent Atem est Maître de Conférences à l’Université de la Polynésie française, où il enseigne la civilisation américaine et la linguistique anglaise. Lauréat du Prix de thèse 2016 d’Aix-Marseille Université en section Arts, Lettres, Langues et Sciences Humaines, il est aussi agrégé d’anglais, option Linguistique. Co-auteur d’un ouvrage d’étude comparative du tahitien, du français et de l’anglais, il mène également des recherches en ethnomusicologie et s’intéresse aux peuples d’Amérique du Nord et du Pacifique.
Barrett Rose – Université de Lorraine – catherine-rose.barrett@univ-lorraine.fr
« From anglophone hit to inside joke: the poetic genius of Andrea Baccassino’s dialect cover songs »
The southern region of Salento in Puglia, Italy, is an area that has shown some resistance to the rise of global English; dubbing remains the default treatment for anglophone TV shows and films throughout Italy, and despite the influx of tourists, English is seldom spoken at a high level of proficiency in the lower peninsula, where local identity is strong and even the younger generations continue to speak dialect. However, anglophone rock and pop music has been widely broadcast on Italian radio for decades, making it safe to assume that for much of the population of Salento, popular music has long been the most significant means of exposure to the English language. The cultural anchorage of anglophone music plays a crucial role in both the poetics and performance dynamics of Andrea Baccassino, a multitalented performer from Nardò who rewrites anglophone hits in his local dialect. Baccassino’s poetic impetus comes from reimagining the original lyrics as homophonic dialect words around which he builds a humorous narrative of village life, parodying both the original song and his own cultural context. The artist’s mastery of the original lyrics, musical style, and instrumental and vocal techniques combines with the expectation that his audience will be similarly familiar with the original version and recognize the imitation of keywords in the lyrics; one might say that he mimics the typical southern Italian listener’s experience of anglophone music with a limited understanding of the English language. Baccassino’s performance plays with concepts of cultural reappropriation and identity by using the well-known anglophone song as a setting for poetic content comprehensible only to insiders with knowledge of the local language and customs, as well as complex self/other distinctions arising from local variants within the region’s shared Sicilian dialect family, all of which the artist uses to his comedic advantage.

Rose Barrett is a second-year doctoral student at the University of Lorraine (Nancy). Her doctoral dissertation, Interculturality and poetics in translations and covers of Anglophone rock and pop songs in Europe (1960-1990), explores the poetic relationships between language, music, and cultural identities, and builds on her previous work concerning poetics in translation, as well as experience gained from her lifelong passion for rock music and her multidisciplinary and multilingual career as a professional musician, teacher, and freelance translator.

Clément Guillaume – Université Rennes 1 – prof.guillaume.clement@gmail.com
« Post-punk ou Post-Britpop ? La transmission d’influences et de thématiques britanniques dans le rock indépendant contemporain : L’exemple de Yard Act, The Overload (2022) »
Le groupe Yard Act, originaire de Leeds, est l’un des fers de lance de la scène du rock indépendant britannique contemporain. La presse musicale a rapidement apposé à ce groupe l'étiquette ‘post-punk’ en vertu de ses influences revendiquées (notamment The Fall), fermement ancrées dans les sonorités des groupes de rock britannique de la fin des années 1970 et le début des années 1980.

Ces influences sont particulièrement ressenties dans les sonorités proposées par le premier album du groupe (The Overload), avec une section rythmique prononcée (‘disco beat’) et des paroles déclamées plutôt que chantées (Sprechgesang). Toutefois, c'est au niveau des textes que l’influence de la scène post-punk est la plus visible : le ton se veut tantôt amer, tantôt humoristique, mais toujours ancré dans un certain sens du réalisme. Dans ce sens, Yard Act se montre également proche de certains groupes de Britpop comme Blur et Pulp, qui proposaient dans les années 1990 un regard à la fois réaliste et humoristique sur le mode de vie de leurs contemporains.

Cette communication tentera de montrer comment les influences du post-punk et de la Britpop sont transmises dans l’album The Overload afin de proposer un tableau réaliste de la société britannique à l’heure du Brexit.

Guillaume Clément est Maître de Conférences en études anglophones à l’Université de Rennes. Sa thèse de doctorat portait sur la dimension politique de la musique rock britannique des années 1990 et 2000 (Britpop, Cool Britannia et New Labour). Ses travaux de recherche actuels portent sur les liens entre la culture populaire (musique, télévision, médias, sports…) et la politique au Royaume-Uni, des années 1960 jusqu’au Brexit et ses ramifications. Il est également l’auteur de manuels de civilisation britannique (Le Royaume-Uni Aujourd’hui, Hachette).

Cotteau Karla – Université d’Angers – karla.cotteau@univ-angers.fr
« Changing Moods: Exploring Three Choral Settings of “The Song of the Witches” (IV.i) from William Shakespeare’s MacBeth »
In this paper, I would like to look at musical settings of “The Song of the Witches” from William Shakespeare’s MacBeth (IV.i), considering how different musical settings can change what is transmitted through the text. The lyrics, which are full of visceral imagery and black magic, set the mood for what comes next in the play. Specifically, the uncanny animal imagery recalls the “unnatural” descriptions of what happened after Duncan’s murder given (II.iv), thus foreshadowing another ‘unnatural’ event – MacBeth’s killing of McDuff’s children. Nature, here, has succumbed to human corruption.

However, when the text has been extracted from the context of the play, it has not necessarily retained the original message or set the same mood, depending on the music to which the lyrics have been set. First, there will be a study of the language of the text, situating the scene within the play. Then, a comparison of three choral settings of the text will be made: those of Finnish composer Jaakko Mäntyjärvi, film score composer John Williams, and American children’s composer LeeAnn (Ashby) Starkey. There will be a specific focus on the ideas/moods that are transmitted through each one of these choral settings. Does this new music enhance or detract from the message and mood of the original scene? In Shakespeare’s time, this text would have been sung. Could these settings, then, be used convincingly within the play? Furthermore, John Williams’s setting was written for Harry Potter and the Prisoner of Azkaban, which begs the question of how the message of the text changes in the new context. Generally, music is praised for its ability to support lyrics by effectively transmitting moods and emotions; here, though, these choral settings seem to be transmitting something quite to the contrary.

Karla Cotteau holds a PhD in English from the University of Angers, France, where she currently teaches English. She received a Bachelor of Music in Music Education at Texas Tech University and a Master of Arts in Liberal Arts from St. John’s College, Santa Fe, New Mexico. Her research focuses on word and music studies, intertextuality, short fiction, and the works of Anthony Burgess.
Couderc Gilles – Université de Caen Normandie – gilles.couderc@unicaen.fr
« The English Folksong Society et la Renaissance de la musique anglaise (1880-1940) »
Alors qu’à l’orée du long XIXe, l’Écosse et le Pays de Galles ont réinventé leurs traditions populaires et publié des anthologies de leurs « mélodies nationales », l’Angleterre attend 1898 pour fonder The English Folksong Society, chargée de collecter et de publier les folksongs d’Angleterre et d’Irlande. Cette fondation résulte du sentiment accru de la disparition du patrimoine culturel de son monde rural sous la poussée de l’industrialisation à outrance du pays et de l’accusation d’être « Das Land ohne Musik » renouvelée en 1904 par Oskar Adolf Hermann Schmitz dans un livre venimeux qui reprend le constat de Carl Engel de 1866 quant à l’absence d’anthologie de chansons populaires anglaises.

Cette fondation a lieu dans un contexte où l’Allemagne s’affirme comme la rivale du royaume au plan économique, militaire, politique et culturel et où les élites britanniques prennent conscience de l’absence de soutien institutionnel du pays aux arts et notamment à la musique d’où la création en 1882 du Royal College of Music, étape importante dans la « Renaissance de la Musique Anglaise (1880-1940) ». Elle va chercher dans son patrimoine musical national, le folksong, la musique des Tudor et celle de Purcell les éléments d’une nouvelle identité musicale, avec comme figure majeure le compositeur Ralph Vaughan Williams (1872-1958), ardent collecteur de folksong, fer de lance de l’appropriation de la musique populaire par la musique savante, au risque de donner de cette nouvelle musique anglaise une image désuète dont ses successeurs, comme Benjamin Britten, devront se débarrasser, quitte à revenir aux sources du folksong.

Agrégé d’anglais, Gilles Couderc est l’auteur d’une thèse sur les opéras de Benjamin Britten (Université de Paris III, 1999) ainsi que nombreux articles sur les opéras et les œuvres de Britten et de Ralph Vaughan Williams. Maître de Conférences à l’université de Caen Normandie, il a organisé de nombreux colloques sur les livrets d’opéra inspirés par le monde anglophone et publié plusieurs numéros de la revue LISA consacrés à ces livrets. Il continue ses recherches sur le rapport entre texte et musique et a notamment codirigé le numéro de la Revue Française de Civilisation Britannique intitulé Musique, nation et identité : la renaissance de la musique anglaise, 1880-1980.

Garbaye Romain – Université Sorbonne Nouvelle – romain.garbaye@sorbonne-nouvelle.fr
« Scènes locales, classes sociales et subcultures rock : l’émergence du heavy metal dans le Royaume-Uni des années 1970 »
La recherche des « origines » d’un genre musical est toujours une entreprise hasardeuse, voire illusoire. L’histoire des différentes styles et sous-genres du rock dans les années 1970 en est une bonne illustration, tant les évolutions des styles et des goûts dans ce domaine sont tributaires d’influences croisées transatlantiques, de scènes urbaines ou régionales, qui, malgré un localisme parfois marqué, reflètent généralement des influences plus lointaines et parfois très diverses. L’historiographie du metal ou, pour reprendre le terme en vogue dans les années 1970 et 1980, du ‘heavy metal’ (que l’on distinguait alors encore peu du ‘hard rock’) n’échappe pas à cette problématique. Ses « origines » ont tour à tour été attribuées à une scène locale, Birmingham et les West-Midlands, à un milieu social, la « classe ouvrière », ou encore à une évolution interne au champ des subcultures rock de l’époque – dans cette optique, le heavy metal des premières années se comprendrait surtout comme une frange bruyante du rock progressif qui a connu un grand succès au Royaume-Uni dans la première moitié des années 1970 jusqu’à l’éclosion du punk. Cette communication tente de synthétiser ces trois approches, en montrant à la fois la pertinence et les limites de chacune, et en insistant sur leur complémentarité.

Romain Garbaye est Professeur de civilisation britannique à l’Université Sorbonne Nouvelle. Il est spécialiste des enjeux politiques des migrations internationales et de la diversité culturelle au Royaume-Uni, et co-directeur du GIS MIDIB : https://midib.hypotheses.org. Il s’intéresse également à l’histoire du rock anglais. Il a co-organisé une journée d’étude sur les classes sociales, le punk et le metal ; http://www.univ-paris3.fr/subcultures-scenes-musicales-et-classes-sociales-les-cas-du-punk-et-du-heavy-metal-subcultures-musical-scenes-and-social-classes-the-cases-of-punk-and-heavy-metal-756856.kjsp?RH=ACCUEIL et une autre journée sur la diversité culturelle et les musiques populaires au Royaume-Uni.

Henry Marion – Sciences Po Paris – marion.henry@sciencespo.fr
« De la famille à l’école : la transmission de la pratique musicale au sein des brass bands des bassins miniers britanniques, 1945-1984 »
Les brass bands sont des ensembles musicaux amateurs composés de cuivres, qui trouvent leur origine dans les régions ouvrières du nord de l’Angleterre dans la seconde moitié du XIXe siècle. Grâce aux liens très étroits qu’ils ont noués avec les mondes ouvriers britanniques, les brass bands demeurent solidement ancrés au sein des bassins houillers britanniques après la Seconde Guerre mondiale. Au cours de la seconde moitié du XXe siècle, ces formations musicales sont confrontées à un double défi. D’une part, le triomphe de la culture de masse et la popularité croissante de genres musicaux d’influence nord-américaine, comme le jazz et le rock’n’roll, qui est amorcée dans l’entre-deux-guerres, remettent en question la place des brass bands au sein de la culture populaire. D’autre part, la désindustrialisation, dont on peut mesurer l’impact sur les bassins houillers britanniques à partir de la fin des années 1950, menace cette pratique musicale qui est largement soutenue par l’industrie.

Dans ce contexte, cette communication propose d’étudier l’évolution de la transmission de la pratique instrumentale aux jeunes musiciens et musiciennes de brass bands entre 1945 et le début des années 1980. Il s’agira de montrer que si les modes d’apprentissages informels, au sein desquels la famille joue un rôle de premier plan, sont centraux durant les années de l’après-guerre, l’institution scolaire gagne une place grandissante dans l’enseignement des cuivres à partir de la fin des années 1950. Ces évolutions, bien que complexes, contribuent à transformer les effectifs des brass bands, marqués par le rôle croissant des femmes et des jeunes musiciens, et participent à la pérennité de ces formations musicales dans les bassins miniers.

Dans une perspective d’histoire « par le bas » ancrée dans les pratiques et expériences quotidiennes des musiciens cette étude combinera l’étude de sources périodiques et de sources orales. Les témoignages oraux utilisés rassemblent un corpus de dix-neuf entretiens menés avec des musiciens et des musiciennes de brass bands connectés à l’industrie minière britannique.

Marion Henry est ATER en civilisation du monde anglophone à l’Université Paris Nanterre et chercheuse associée au Centre d’Histoire de Sciences Po. En décembre 2021, elle a soutenu une thèse sur l’histoire des brass bands dans les bassins miniers britanniques, réalisée dans le cadre d’une co-tutelle entre l’Institut d’Études Politiques de Paris et l’Université de Strathclyde sous la direction de Paul-André Rosental et d’Arthur McIvor. Ses recherches présentes portent sur l’évolution des rapports de genre au sein des communautés minières britanniques au prisme des loisirs dans la deuxième moitié du XXe siècle.

Khalifa Jean-Charles – Université de Poitiers – jean.charles.khalifa@univ-poitiers.fr
« Du blues au blues, transmissions en chaîne »
Dans cette communication, on s’intéressera à la naissance du blues dans le delta du Mississippi, suite à des chaînes de transmission assez mystérieuses, qu’une certaine doxa fait remonter exclusivement à l’Afrique, mais qui en réalité ont emprunté des chemins multiples, dont les influences amérindiennes, très peu étudiées, ne sont pas les moindres. Il existe en effet un fil qui court de Charlie Patton à Jimi Hendrix, en passant par Howling Wolf et Muddy Waters, tous métis indiens et influencés à divers degrés par les musiques de leurs ancêtres. En partant donc des formes les plus primitives, on montrera que c’est une autre chaîne de transmission qui fait remonter le blues jusqu’à Chicago, entre autres par la Route 61, où il s’électrifie, devient urbain, puis perd son public noir pour des raisons sociologiques dès l’après-guerre. C’est dès lors une autre chaîne de transmission qui va entrer en jeu, celle qui fait traverser l’Atlantique au blues au détour des années 60 ; ce sont en effet les musiciens anglais qui vont prendre le relais, de Brian Jones à Eric Clapton et John Mayall, tous admirateurs sans bornes de musiciens mythiques à leurs yeux. Et c’est ainsi, dans un nouveau mouvement de balancier, que ce sont les Anglais qui finissent par faire revenir cette musique aux USA, où ce nouvel élan va contribuer à revivifier le rock, tombé dans la variété sirupeuse dès la fin des années 50. Ce sont donc à des chaînes de transmission multiples qu’on s’attachera, en montrant au passage les emprunts des uns aux autres et des autres aux uns, dans le contexte du folk revival des deux côtés de l’Atlantique, et de changements politiques et sociologiques majeurs.
Jean-Charles Khalifa, linguiste, traducteur et musicien, est auteur ou co-auteur de Syntaxe de l’anglais, de La Version anglaise aux concours, et d’un certain nombre d’articles sur le blues, sur Bob Dylan et autres…

Michot Julie – Université de Lorraine – julie.michot@univ-lorraine.fr
« Circulation et transferts : la musique et ses multiples messages dans One, Two, Three de Wilder »
Cette communication propose d’étudier une comédie assez peu connue de Billy Wilder, One, Two, Three (1961), dont les personnages de communistes et de capitalistes ne cessent de passer la porte de Brandebourg dans un sens ou dans l’autre. Le rythme soutenu et la charge burlesque du film viennent de son découpage, de la rapidité de ses échanges verbaux, mais aussi de la musique, omniprésente sous plusieurs formes. On trouve en effet dans One, Two, Three de la musique mécanique (un coucou à l’effigie de l’Oncle Sam qui joue Yankee Doodle et agit tantôt comme un métronome, tantôt comme un « colis piégé »), de la musique enregistrée (le disque Itsy Bitsy Teenie Weenie Yellow Polkadot Bikini employé dans une scène de torture), de la musique live (un orchestre improbable qui interprète Yes! We Have No Bananas en allemand avant de passer à une version « rock » de La Danse du sabre), ou encore des morceaux ou des musiciens simplement évoqués et pourtant loin d’être anecdotiques (le personnage principal expliquant par exemple avoir subi un revers professionnel car Benny Goodman avait annulé l’un de ses concerts). Nous verrons comment Wilder, dont les personnages tentent d’utiliser la musique à leur avantage, se moque des deux blocs de manière égale et fait passer son message avec plus de force en jouant sur les accents idéologiques de certains morceaux. La notion de transmission est inhérente au cinéma de Wilder, qui réemployait souvent des chansons préexistantes d’un film à l’autre et, dans One, Two, Three, l’héritage (musical) d’Ernst Lubitsch, que Wilder considérait comme son maître, n’est jamais bien loin.

Maître de Conférences HDR en Études anglophones à l’Université de Lorraine (Nancy), Julie Michot a rédigé une thèse de doctorat portant sur l’identité nationale et culturelle de la population de Gibraltar. Aujourd’hui spécialiste du cinéma hollywoodien classique, elle est l’auteur de deux monographies individuelles : Billy Wilder et la musique d’écran : filmer l’invisible (Presses Universitaires de Reims, 2017) ; Fenêtre sur cour d’Alfred Hitchcock : sortir du cadre (Éditions Universitaires de Dijon, 2019).

Momméja Julie – Université Sorbonne Nouvelle & Université Lumière Lyon II – julie.mommeja@gmail.com
« Transmitting heritage through generations: The Long Now Foundation and the Internet Archive on the San Franciscan “creative Frontier” »
From the Barbary Coast era to the 1950s and 1960s counterculture and the more recent cyberculture phase (Turner 2006), San Francisco answers the definition of a “creative city” (Florida 2002) where pioneers have succeeded in pushing the “Frontier” further away, in geographical, social, technological and virtual ways (Momméja 2021).

The Long Now Foundation and the Internet Archive, two non-profit organizations, were created in 1996 on that Western territory, sharing the same mission of transmitting information to future generations by fostering long-term thinking and archiving analog and digital documents. To fulfill this goal, the Long Now Foundation focuses on several projects anchored in longue durée (Braudel 1958) such as The Clock of the Long Now which aims to transmit time and date for 10,000 years (Brand 1999) and The Rosetta Disk, a small micro-etched nickel disk offering 13,000 pages of information in 1,500 different languages in an analog format thought of as the solution to ever-evolving digital technologies (Kelly 2008). On the other hand, the Internet Archive has been digitizing books and archiving the web on a large-scale level, acting as a “library of the future” (Kahle 2016) and confirming the identity of the Internet as a “heritage and museographic object” (Schafer 2012), a “digitally-born heritage” (Musiani et al. 2019) that needs to be “protected and preserved in digital format, constantly updated, for current and future generations” (UNESCO 2003).

Based on three years of research conducted at UC Berkeley and in the San Francisco Bay Area, notably participant observations and interviews at the Long Now Foundation and at the Internet Archive, this article uses a multidisciplinary approach conjoining history, media and American studies to analyze the challenges faced by the two organizations in regard to the transmission of material and intangible cultural heritage (UNESCO 2003). It seeks to explore various types of data and archival transmissions, perceived as “messages” (McLuhan 1964) sent to future generations and yet rooted on the historical “creative Frontier” that is the region of San Francisco.

Julie Momméja is a Doctor in American Studies from the Sorbonne Nouvelle University. An associate researcher at the Center for Research on the English-speaking World and at the Équipe de recherche de Lyon en sciences de l’information et de la communication, she is currently a Teaching Assistant at the Communication Institute of Lumière Lyon 2 University. A visiting researcher at UC Berkeley from 2014 to 2017 and scholar-in-residence at the Long Now Foundation, Julie focuses on pioneers and thinkers within the San Francisco Bay Area counterculture and cyberculture spheres from the 1950s until the 2010s.

Peirano Pierre-François – Université de Toulon – pf_peirano@yahoo.fr
« Louis Moreau Gottschalk : quelles influences musicales à transmettre ? »
Louis Moreau Gottschalk (1829-1869), compositeur et pianiste originaire de La Nouvelle-Orléans, effectua un long séjour en Europe, afin de parfaire sa formation musicale, et sa connaissance de l’œuvre des plus éminents compositeurs de l’époque (comme Chopin ou Liszt) influença ses propres compositions, également marquées par les thèmes et les rythmes de la Louisiane et des Caraïbes. Il est déjà possible de citer, en exemple, « Souvenir de Porto Rico » ou sa première symphonie, « La Nuit des tropiques ». Les écrits de Gottschalk (Jeanne Behrend, dir., Louis Moreau Gottschalk: Notes of a Pianist, Princeton, Princeton University Press, 2006) se révèlent d’une grande importance dans cette perspective et cette intervention se propose d’analyser, à partir de ses œuvres également, les idées qu’il souhaitait transmettre et les multiples influences qu’il reçut. Ces dernières se mêlent à un certain patriotisme, comme le montre sa transcription de l’hymne des Etats-Unis, ou aux œuvres à grande échelle, car Gottschalk composa des œuvres pour plusieurs pianos. Les multiples voyages qu’il entreprit seront également mentionnés et contribuent à établir sa position singulière et unique dans le paysage musical du XIXe siècle.

Pierre-François Peirano est Maître de Conférences en civilisation des États-Unis à l’Université de Toulon. Ses recherches portent sur l’histoire des idées et l’écriture de l’histoire, en lien avec le processus de représentation.

Tranmer Jeremy – Université de Lorraine – jeremy.tranmer@univ-lorraine.fr
« Transmitting Subversion: Punk and Opposition to Thatcherism in the 1980s »
Much has been written about the relationship between British punk and politics in the 1970s. Punk appeared at a time when many young people were frustrated and disillusioned with the Labour government and the economic situation of the country. The flirtation of some punks with Nazi imagery led them to be sometimes associated with the National Front. However, much of the far left, particularly the Socialist Workers Party (SWP), saw it as an expression of working-class anger and sought to harness it. Rock Against Racism, whose analyses were strongly influenced by those of the SWP, offered punk bands a platform and succeeded in creating a dynamic cultural movement against the extreme right.

Less attention has been given to the political role of punk during the Thatcher years. Although punk was a declining and increasingly splintered force by 1979, it continued to exist throughout the 1980s (unlike many other musical genres). This paper will examine how punk bands, including Crass and Chumbawamba, reacted against Margaret Thatcher and her policies. It will look at how they attempted to transmit an anti-Thatcher message in their music and their other activities. It will concentrate on how they represented the Prime Minister (and her policies) and how they attempted to mobilise young people against her.

Jeremy Tranmer is a Senior Lecturer at the Université de Lorraine (Nancy), where he teaches mainly classes about contemporary British politics, society and popular culture. Having completed a PhD about British Communism, he has published widely on the radical left. He is also interested in the relationship between the left and popular music since the 1960s, working on movements such as Rock Against Racism and Red Wedge.
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« Our World: The Beatles and Countercultural Transmission »
This paper will consider the ways in which the Beatles’ performance on the Our World satellite link up in June 1967 was the culmination of a countercultural agenda that began as far back as December 1965 with the release of Rubber Soul. Both the album cover itself and tracks like ‘The Word’ were early indications that the Beatles were imbibing not only psychedelic drugs, but also the associated underground ideology that came with it. Throughout 1966 and 1967 their hallucinogenic, philosophical and spiritual education continued as both Revolver and Sgt Pepper’s Lonely Hearts Club Band attest, albums through which they sought to connect with their listeners and transmit the knowledge they had gained. That the BBC – who banned several Sgt Pepper tracks from their airwaves – should have approached the Beatles for the Our World project is quite remarkable. Either they were completely out of touch with recent evolutions in youth culture and popular music, or they wanted to celebrate a new, dynamic and forward-looking Britain: perhaps a bit of both. None the less, the Beatles were given a window through which they were able to preach to the converted and reach out through the deceptively simple lyrics of ‘All You Need is Love’ to a wider and perhaps less cognisant world. Having evolved musically and intellectually, the Beatles found themselves in the vanguard of the so-called Summer of Love as countercultural arbiters influencing and inspiring through both the deeper intellectual channels of Sgt Pepper as well as via more direct and obviously popular forms of action that Our World afforded them. Broadcast on a Sunday evening, as was the Beatles’ celebrated performance at the London Palladium in the autumn of 1963, Our World was another televised event that cemented the Beatles into the popular cultural fabric of the UK, illustrating – and self-consciously so in real time – how they were now a force for social and political change both at home and abroad.
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