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Ramon Lopez, né le 6 aout 1961 à Alicante (Espagne), batteur percussionniste et 
peintre, toutes activités revendiquées en « autodidacte ». Fils et petit-fils de 
photographe. Commence la batterie dans sa ville natale. S’installe à Paris en janvier 
1985. A joué avec nombre de musiciens français et européens dans une esthétique de 
jazz libre et ouvert. Membre de l’Orchestre National de Jazz dirigé par Didier Levallet 
(1997-2000) Un long compagnonnage en particulier auprès de deux pianistes Agusti 
Fernandez ( Espagne) et Joachim Kuhn (Allemagne) Participation à plus de cent 
albums . Trois réalisés en batterie solo. Des tournées et concerts dans le monde entier. 
Vit désormais et travaille dans le Perche où il a installé son atelier de peintre. Nommé 
Chevalier puis Officier dans l’Ordre des Arts et Lettres depuis 2023 

Interview 

Enregistrer successivement un disque en trio avec le guitariste Philippe 
Moratoglou et un autre en solo pour votre compte: ces deux réalisations 
demandent-elles une même préparation ? 

Ramon Lopez : Paradoxalement oui même s’il s’agit de deux choses totalement 
différentes. Avec Moratoglou une musique toute écrite tandis que le solo relève d’une 
improvisation totale dans une séance enregistrée en deux heures. C’est d’abord le fruit 
de ma relation avec mon instrument, la batterie. Dans ce cadre je me prépare tous les 
jours, pas spécialement pour ces deux rendez-vous. Simplement pour le projet avec le 
trio, avec Philippe Moratoglou à la guitare et Bruno Chevillon à la basse on a répété un 
peu plus car il s’agissait d’une musique très écrite, Donc il fallait lire avant la mise en 
action. J’ai donc travaillé, j’ai cherché à partir de cette forme d’écriture, Pour le solo cet 
enregistrement revêtait à mes yeux une chose particulière puisqu’il caractérise quarante 
années de musique en France, donc l’expression d’une forte émotion même si je peux 
la sentir dans les deux cas évoqués. Pour revenir au mot préparation je suis conscient 
moi que cela fait cinquante ans que dans ce métier, ce boulot je me prépare. Cinquante 
années donc que je pense batterie, que je joue dans des groupes différents, des 
musiques diverses. Donc j’aborde cela au jour le jour et à un moment donné tu dois 
sortir juste ce qui est présent dans ton esprit… 

 

 



Cela représente quoi au juste pour toi un album solo ? 

R.L. : Un album solo c’est…une chose assez unique, assez forte…se retrouver à faire 
de la musique seul avec sa batterie…C’est un désir qui vient comme ça au fur et à 
mesure avec le temps. De fait il s’agit pour moi du troisième, chaque fois dans des 
années particulières parce que ça ne vient pas tout le temps. Je pourrais certes 
improviser une heure de musique chaque jour mais je n’en vois pas l’intérêt. D’ailleurs 
quand je bosse sur mes fûts dans mon atelier je ne m’enregistre jamais. Si je l’ai 
décidé, si je l’ai fait c’est bien que j’y vois une importance. Celui là est le troisième. Le 
premier correspond juste à mon entrée à l’O.N.J. de DIdier Levallet( en 1997. Je le 
voyais comme un marqueur. En fait à bien y réfléchir tout vient d’un concert que j’ai 
vécu en solo. On était en 1980, chez moi en Espagne à l’époque. Max Roach devait se 
produire avec son orchestre MBoom. Mais à cause de problèmes de matériel pas 
disponible il s’est finalement trouvé devoir jouer tout seul. Ce concert solo m’a marqué à 
vie. À ce moment je faisais de la batterie dans mon coin dans le sud de l’Espagne. 
J’étais effectivement très loin de savoir ce qui se faisait dans le jazz en Amérique ou 
même dans le reste de l’Europe.Ça m’a vraiment impressionné, j’étais ébloui. Je me 
suis dit alors qu’un jour j’aimerai bénéficier d’une telle relation avec ma batterie. Après il 
m’a fallu beaucoup de temps pour aboutir, en 97 donc avec ce disque Eleven drums 
songs chez Leo Records. Encore dix ou onze années plus tard j’ai fait Swinging with 
doors ( 2007 , Leo Records) Là je repars donc avec ce troisième épisode dix huit ans 
après, toujours avec au plus profond de moi cette image, ce rêve né avec Max. Je 
concrétise avec ma batterie ce que j’ai eu à nouveau envie de faire, humblement, ce 
que je ressentais comme besoin. Je me suis mis à jouer une heure durant en racontant 
une nouvelle histoire. Celle là aussi totalement improvisée bien sur. Je n’avais même 
pas une idée de départ. C’était du jeu pur, traduit dans l’instant, immédiatement. 

Dans un tel contexte comment choisis-tu les différents éléments de ton set de 
percussion ? 

R.L. : A vrai dire au niveau de ces percussions il y a eu une évolution notable. Dans un 
premier temps quand je me suis mis à faire plus de musiques improvisée j’ai cherché à 
enrichir mon set avec des accessoires, d’autres trucs. C’était disons…il y a une 
quinzaine d’années. Mais je suis revenu ensuite à la batterie de base. Je n’ajoute rien 
de plus…enfin si, les tablas indiennes, juste les tablas aigües que je place à ma droite. 
Ce qui me permet de jouer des sons spécifiques que j’ai découverts depuis que je me 
suis mis à étudier la musique indienne. Pour le reste ce que je produit sur le set 
classique avec la main gauche en particulier remplace le bayan (tambour indien). Voilà 



le seul élément exogène de ma batterie classique. Sauf que tout ce que j’ai cherché à 
apporter autrefois avec des gongs, des cloches, des métaux que je préparais à 
;l’avance, tous ces son , cette façon de jouer, je le sais, je les ai en moi maintenant. 
Donc je peux obtenir ces mêmes couleurs avec des effets de mains, avec des 
baguettes différentes, des balais, des mailloches plus ou moins dures etc. Actuellement 
j’ai juste besoin de jouer le drum set tel que l’ont toujours fait mes maîtres,, ceux qui qui 
m’ont fait rêver avec leur musique depuis cinquante ans… 

 

 

Et-ce que tu te considère comme un batteur de jazz ? 

R.L. : Oui, oui tour à fait. Tout ce que j’ai pratiqué question musiques depuis e temps, 
toutes ces structures se trouvaient forcément reliées au jazz. Je ne me suis jamais posé 
moi cette question. En tant que musicien, comme batteur je n’ai de fait jamais changé 
de cap. Ce que l’on imagine, ce que l’on sent quand on joue, quand on accompagne, 
quand on se lance dans un solo, tout ce travail figure dans mon parcours. Toute ma vie 



de musicien j’ai baigné là dedans. Donc naturellement la musique que je continue à 
faire maintenant c’est du jazz. Ceci dit lorsque je réfléchis à ce que j’ai fait avec certains 
musiciens, quelques enregistrements on peut penser que ça s’apparente à d’autre 
musiques. Mais le capital improvisation, toute cette dominante qui m’a nourri, c’est bien 
le jazz. 

Si tu devais citer quelques batteurs de jazz qui t’ont fait vibrer ou…rêver… ? 

R.L. : Difficile de faire un choix…je pourrais m’en sortir à l’inverse par l’absurde, en 
parlant de batteurs qui ne font pas le boulot de jazz…ceux qui te montrent où il ne faut 
pas aller, ce qu’il vaut mieux éviter de faire (rires…) Bref, Max Roach évidemment en 
premier. Mais tout de suite après Tony Williams, ah Tony ! un phénomène. Quand je l’ai 
découvert avec Miles ça a été un choc extraordinaire..tiens avant cela, j’y pense « Jo 
Jones, «  Papa « Jo, un batteur incroyable, oui, d’une modernité qui sort de l;’ordinaire. 
Et puis Paul Motian dans un autre style. Lui m’a beaucoup aidé par rapport à des 
choses, m’a beaucoup inspiré question espace,, économie de moyen, une certaine 
sobriété dans toutes ses époques. Peut-être quand même surtout, le Paul Motian plus 
moderne qui m’a fait passer un cap pour sa finesse dans sa liberté de faire, de jouer oui 
avec l’espace dans sa musique. Sinon Elvin (Jones) Jack de Johnette. Tous demeurent 
une référence dans mon parcours de batteur…je tiens quand même à rajouter un 
élément par rapport à l’importance, l’influence de tous ces batteurs fantastiques. Le fait 
que par exemple j’ai beaucoup travaillé la musique indienne m’a fait retenir pleins de 
choses au travers des tablas. Même chose pour le flamenco qui m’est cher, les 
capacités du cajon, la richesse des rythmes. J’y ajoute les musiques africaines et leur 
polyrythmie, J’ai notamment pratiqué cette musique intensément au sein du trio de 
Joachim auprès du joueur de guimbri, l’ami Magid Bekkas. Tous ces univers ouverts, 
parallèles comptent aussi au final dans ma manière d’aborder le drumming. 



 

Quand tu te retrouves derrière ta batterie, pour toi jouer c’est d’abord improviser 
? 

R.L. : Bon, ça dépend du contexte. Pourtant même dans un domaine plus écrit, pour 
tout ce qui sonne jazz oui, j’en ressens le besoin à un moment donné. On garde les 
structures mais j’aime jouer avec cette richesse, assumer une envie d’apporter des 
choses, de colorer la musique d’une certaine façon. L’impro pour moi reste un facteur 
très très important. Sauf dans le cas de l’exigence absolue d’une musique écrite stricto 
sensu. J’avoue que d’avoir eu l’occasion de jouer avec des orchestres qui me 
rapportaient des partitions de quinze mètres m’a fait flipper même…et les plus 
intelligents me disaient « Ramon, va, tu le joue comme tu le sens… » ( nouveau rire 
sonore ) Dans ce cas y avait un grand écart entre le boulot et le plaisir du boulot…Et 
puis crois moi là improviser ça me démangeait dur…Par exemple pour revenir au 
disque avec Philiipe Moratoglou il s’agit d’une super belle musique, une écriture 



magnifique d’une grande richesse car lui compose avec sa guitare. Mais dès lors que 
j’ai pu suivre, comprendre et intégrer la partition qu’il nous a donnée à Bruno et à moi, 
quand j’ai eu maitrisé les structures j’ai improvisé ensuite sur toute ma partie. On a du 
beaucoup bosser en amont dû justement à la richesse de son écriture. De quoi 
respecter son travail, les couleurs, les nuances. L’impro c’était du bonus. 

 

 

En parallèle au Ramon batteur vit désormais un Ramon peintre .Cette dernière 
activité, cet art particulier influence-t-il ton jeu de batterie ? Et vice-versa ? 

R.L. : Mais bien sur. c’est flagrant. Déjà dans une aspect primordial: la liberté; .Je le 
répète: dans les deux pratiques je suis un autodidacte. Donc je ne me pose pas trop de 
questions. J’y vais ! Je reviens à Paul Motian, à cette notion fondamentale de l’espace, 
de l’organisation dans la construction d’un morceau, la matière d’une improvisation, 
toutes choses que j’entends quand je joue…quand je me retrouve devant un tableau je 
perçois au fond la même sensation. Des choses différentes oui car dans la peinture il y 



a d’abord les couleurs. qui rentrent en jeu. Ça il faut le travailler avant pour se sentir à 
l’aise techniquement. Mais l’esprit, le fond, le sens, tous ces éléments se rejoignent 
dans les deux pratiques. La grande différence passe par le temps pour faire les choses. 
En matière de peinture quand je suis tout seul face à ma toile dans l’atelier je peux tout 
à fait revenir sur des choses, je peux réfléchir, je peux m’arrêter pour regarder. 
Quelques fois pour faire un tableau je passe plus de temps à le regarder qu’à le 
peindre. J’adore m’asseoir et observer ma peinture en évolution. Dans l’exercice de la 
batterie, non impossible. En jouant tu penses même pas une seconde. Si tu le fais tu 
n’est même plus dans la musique. Quand tu improvises c’est vraiment une question de 
seconde…tu te dis pas « ah oui, j’ai fait ça, mais… » Depuis quarante ans que 
j’improvise je sais cela, je connais le métier, j’en ai conscience. Au début de ma carrière 
j’ai réfléchi avant, je me suis posé des questions me disant que dans l’action fallait y 
songer. Sauf que depuis je me suis rendu compte que t’es moins dedans, moins 
efficace, moins frais; Donc finalement je fais maintenant, je joue en écoutant plus les 
autres que moi. À vrai dire dans ces moments je ne sais pas ce que je joue ! Vrai…je 
reste cent pour cent concentré sur le jeu des autres musiciens, à l’écoute, disponible. 
Dans la peinture on peut bénéficier de plus de recul, de plus de temps, on peut revenir 
sur le travail effectué. Dans mon esprit toutefois, dans l’inspiration, l’envie chez moi les 
deux types d’action artistiques se trouvent reliées. Encore plus maintenant où j’en suis 
arrivé à ,un stade où je ne pourrais pas me passer de l’une comme de l’autre. Une 
vérité contradictoire tout de mème question résultat: je peux regarder un de mes 
tableaux. En revanche je ne ré-écoute jamais ce que j’ai fait musicalement sur scène. 
Et très rarement mes enregistrements. Par exemple l’album solo je l’ai écouté one shot 
une fois le produit mastérisé. Le disque du trio de Moratoglou, même chose…J’ai 
l’impression que je peux ne pas aimer une mesure ou une heure de ce que j’ai produit ! 
Trop risqué le truc ! Lorsque le disque m’arrive généralement j’enlève le cellophane, 
j’ouvre la pochette, je la regarde, j’écoute le début…et c’est fini pour moi. 

Quand tu peins, c’est avec de la musique en fond ? 

Ça peut m’arriver parce que j’aime bien poser une ambiance musicale quand j’ouvre 
mon atelier. Mais si j’écoute Coltrane, je reste sur l’écoute sans autre activité. Et puis 
quand je me mets à peindre j’ai besoin de rester tellement concentré que je n’ai pas de 
disponibilité pour l’écoute. Quand je fais autre chose, quand j’organise dans le ressort 
de l’atelier, là oui la musique reprend sa place. 



 

Une question très personnelle pour conclure: est-ce que la cerveza reste encore 
pour toi un doping légal dans tes activités ? 

???… ( Énorme éclat de rire dix secondes durant ) …je ne peux pas répondre…ta 
question m‘a tué… ( re rigolade fortissimo en écho sonore…) 
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