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La formule a vécu, il en faut une nouvelle ! Le passé,
c’est le passé. Le présent s’essouffle et 2012 est l’occa-
sion unique qui nous est donnée de changer réellement ;
une occasion que nous allons saisir à bras le corps. Les
choses en place ont fait leur temps, c’est le moment de
la mutation, des expériences, des audaces. Et pas juste
en façade, mais un relooking en profondeur s’impose. 

Tous unis, nous allons redresser la tête fièrement, bâtir
ensemble une autre vision des choses. Nous allons pro-
poser quelque chose de neuf, de beau, tout en affirmant
des idées fortes, en défendant ceux qui ont peu souvent
la parole, ceux qui ont des choses à dire mais qui ne sont
que trop rarement écoutés. Oui, dans un élan de solida-
rité et d’union, nous allons montrer la voie, nous allons

rassembler tous les talents, porter leur voix au plus
haut, et concrétiser ainsi leurs espoirs depuis si long-
temps déçus.

Rien ne nous en empêchera, tout est en train de se met-
tre en place. Malgré les difficultés, nous nous regrou-
pons ; malgré nos différences, nous travaillons
ensemble et malgré nos divergences, nous avons trouvé
un but commun : le renouveau ! Alors, que va-t-il se pas-
ser en 2012 ? C’est simple : Longueur d’Ondes fête ses
30 ans, et en profite pour changer de formule en concoc-
tant une version toute neuve avec un numéro spécial !
Hey, what did you expect ?

Serge Beyer

2012, L’ANNÉE DU CHANGEMENT

Son nouvel album,
L’année du tigre, est
disponible depuis le

mois d’octobre. Le
groupe sera en concert

à la Scène Bastille
(Paris), le 17 décembre
prochain, en attendant
une tournée en France

et en Suisse prévue
pour février 2012.

Toutes les infos sur
www.ina-ich.net
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On Y cROIT 

Ed Wood Jr
“Silence” - Swarm Records / 
À Tant Rêver Du Roi
www.edwoodjr.fr
Le duo lillois, un peu sommairement classé
“math-rock” après la sortie de son premier
disque Ruban de Möbius, est porteur d’autres
envies. Ses expérimentations le poussent à
faire ressortir le côté rock, tendance hardcore,
où l’énergie brute rencontre des structures
construites sur de belles ambiances, des sons
diversifiés, une combinaison rock et électro-
nique très entraînante. C’est ce que démon-
tre pleinement Silence, la deuxième
réalisation du groupe. Un disque rock, effi-
cace, joué à quatre mains, celles de Thibault,
batteur, et d’Olivier, guitariste. “L’apport du
clavier est pour beaucoup dans l’évolution
d’Ed Wood Jr. Le spectre des fréquences est
plus diversifié, on a désormais de “vraies”
basses. Les boucles de guitare croisent les
boucles de clavier, cela crée des mélodies et
harmonies intéressantes. Le chant prend da-
vantage de place dans les compos ; bien que
jamais mis en avant, il est beaucoup plus
présent.” De la finesse et de plus en plus de
machines utilisées, ce qui n’empêche pas leur
énergie de s’affirmer. “On essaie de jouer
avec les nuances pour donner davantage de
relief. Thibault a une frappe assez sèche et
précise, et cela donne une dynamique inté-
ressante aux nouveaux titres.” À voir leur at-
titude sur scène, on sent bien que l’envie de
se dépasser agit comme un moteur. “Répéter
des choses entendues ne nous intéresse pas.
Nous vivons chaque nouvelle compo comme
une expérience, une chance de découvrir et
d’expérimenter des choses que nous ne maî-
trisons pas encore. Le second album est
mieux produit car nous avions un budget
conséquent et donc du temps et des moyens
pour le faire sonner comme nous en avions
envie… ou presque.”
Béatrice Corceiro

L’1consolable
“L’1consolable est payé” - Autoproduit
l1consolable.free.fr
Sur la forme, le rap est un rebelle. Sur le fond, il est
d’un conformisme usant. Le grand écart entre le réel
et le réalisme est fait de ces murs où les postures
se ramassent à la pelle. Avant lui, le rock a fait son
miel de ce paradoxe : faire fortune en dénonçant le
système. L’1consolable n’est pas de ce monde. Ra-
dical dans ses choix, il a pour influence Bourdieu et
Pierre Carles plutôt que Zebda. Rencontre avec
L’1consolable en quatre mots et une rime. 
TAF : “Cet album est né de mon expérience du
monde du travail. Pendant sept ans, j’ai fait mille
petits boulots. Sept ans, c’est le temps que cela m’a
pris pour me dire que je pouvais ne pas faire comme
tout le monde : ne pas travailler !”
BAFFE : “Les patrons qui refusent d’appliquer le droit
du travail, heures non payées, vingt minutes de
pause par jour pour manger et aller aux toilettes,
concurrence, délation, insultes, accidents non décla-
rés… J’en étais arrivé à un tel niveau de souffrance
quand je me suis posé la question : continuer ? 
À quel prix ? Alors j’ai tout arrêté.”
CAF : “Alternative obligée au travail salarié. Dés que
j’ai eu l’âge, j’ai reçu les miettes que l’on donne
aux gens pour les faire taire : RSA, APL et toutes les
aides sociales que j’ai pu trouver. Du coup, j’écris
des fiches pratiques sur les différents dispositifs.
Comment passer outre l’humiliation du guichet, com-
ment répondre à ceux qui veulent nous remettre à
la tâche… Au final, le travail est bien une servitude
volontaire.”
PHONOGRAPHE : “Depuis 2003, je porte en moi
l’idée d’un album conceptuel autour de la critique
de la société de consommation et du travail : un
double CD de 24 titres, comme autant d’heures
dans une journée. Je l’ai financé grâce à un appel
aux dons.” Yan Pradeau
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Quadricolor
“Hide / Lie / Pretend / More / Than” - Autoproduit
myspace.com/4quadricolor4
Les années 2010 ? Le retour du groupe à mèche. Et pour preuve : 1/ Qua-
dricolor est un groupe de chevelus ; 2/ ces jeunes rockeurs niçois sont
prêts à exploser, n’attendant plus que la signature d’un label. Leur crédo ?
Un pont tendu entre électro-pop anglaise et psychédélisme américain, meil-
leur remède pour réconcilier la vieille Europe et le nouveau continent. Les
paroles ? In english, dans le texte et écrites par un parolier… Bref, depuis
un an, le quatuor commence à se faire un nom, malgré son pseudo potache
emprunté à une célèbre réplique de l’émission TV Popstars (merci Bruno
Vandelli). Il faut dire que depuis le tremplin de Rock en Seine en 2010, les
p’tits ont parcouru du chemin ! “C’était notre plus gros concert. L’année
suivante, nous avons enchaîné pas mal de MJC, le Prix Deezer 2011, et
nous sommes enfin devenus intermittents du spectacle. Eh oui, notre bac
date quand même de 2009 et nous habitions encore chez nos parents il y
a peu !” Groupe de lycée, donc ? “Pas du tout, nous nous sommes ren-
contrés - hormis le batteur - au conservatoire.” Hum… Ambiance stu-
dieuse, nous présumons. Voire des stakhanovistes du son, plus habitués
aux studios de répétition ou d’enregistrement qu’à la scène… Sourire :
“Pas obligatoirement. La scène et le studio méritent tous les deux un ap-
prentissage. Nous nous refusons de faire un choix. D’autant que, si le
disque physique vend moins, il est tout de même écouté. L’un complète
l’autre et inversement.” Mais ce premier album ? “C’est en cours, nous
ne sommes pas pressés. On a vu tellement de types de notre génération
aller trop vite… Nous avons déjà pas mal évolué, murit. Finie l’expéri-
mentation, nous connaissons nos capacités. Et en soit, c’est déjà la preuve
d’une certaine maturité…”
Samuel Degasne
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Les Belles
Noïseuses
“Whiter than white” - Rotorelief
myspace.com/lesbellesnoiseuses
Une musique sombre qui séduit au-delà des
clichés. Par la grâce de chansons divinement
arrangées, Les Belles Noïseuses dissipent
tous préjugés. Bela Goosy, chanteur à la voix
ténébreuse mais de velours, précise : “On
compare souvent le gothique à du Grand-
Guignol, une macabre tragi-comédie. Mais
ça n’est pas un décorum, c’est au contraire
une volonté d’aller au-delà de la surface des
choses. C’est également l’amour de la cul-
ture, de la littérature, un genre référentiel.
En témoignent les textes formidables de Ian
Curtis (NDR : chanteur de Joy Division).
Enfin, qui dit références culturelles ne dit pas
forcément élitisme.” La fibre mélodique des
Belles Noïseuses, nourrie de contrebasse,
drape les chansons d’intemporalité et assure
la sortie des chapelles du genre. Cette patine
soyeuse évoque par instants la tournure folk
prise par And Also The Trees, groupe culte
dans lequel Bela Goosy se reconnaît pour
“l’infinie mélancolie qu’il dégage.” Maîtrise
toute musicale donc, plutôt attendue pour un
groupe en contact depuis… 1998 ! La sortie
si tardive d’un premier disque découle d’une
carrière intermittente. Écartelé entre Nantes
et Strasbourg, le trio ne travaille dans la
continuité que depuis 2008. Leur pseudo 
découle évidemment du film de Jacques 
Rivette, La belle noiseuse : “Un film magni-
fique, parfois strident, sur les affres de la
création artistique, sur la souffrance néces-
saire engendrée par cet acte. Je me suis
contenté d’y rajouter ce cri générationnel :
“Oï“ ! Et, par la sonorité de noise, de rendre
hommage au bruit en tant que démarche 
artistique, une démarche adoptée au moins
depuis Luigi Russolo, longtemps avant le
rock’n’roll.” Pas de doute, avec Whiter than
white, la noirceur s’avère une arme efficace
contre le conformisme.
Vincent Michaud

zoB’
“Décousu” - Criez !
“Un homme moderne (Je n’ai jamais 
lu Autoportrait d’Edouard Levé)” - 
Au Diable Vauvert / www.ozob.fr
“Adolescent, j’ai un jour affirmé : un disque, un
livre, une pièce de théâtre et je pourrai disparaî-
tre satisfait !” Bien que les termes du contrat
aient changé dans la tête de zoB’, ce Nîmois bien-
tôt quarantenaire a nettement avancé dans ses
projets artistiques cette année. En l’espace de
deux mois, il a sorti un petit ouvrage, Un homme
moderne (Je n’ai jamais lu Autoportrait
d’Édouard Levé), et un album à mi-chemin entre
slam et hip-hop intitulé Décousu. Bien que ces
exercices soient complémentaires, zoB’ alias Be-
noît Bastide, n’en retire pas les mêmes senti-
ments : “Sans dénigrer l’objet-disque, sortir un
livre a été plus excitant pour moi.” Pour réaliser
la mise en musique de Décousu, il a fait appel à
un homme-orchestre, le Docteur Démago : “J’ai
des envies d’arrangements, des idées de mu-
sique, mais pour les concrétiser, j’ai besoin de
gens. Aussi, même si zoB’ est un projet solo, je
collabore très étroitement avec Doc Démago.” En
plus du livre et de l’album, Benoît a créé l’asso-
ciation Criez !, qui publie une revue du même nom,
et anime des soirées dédiées au slam. “Étant sur
des formes légères, quand les idées viennent,
elles peuvent très vite être concrétisées. Et
quelque part, plus on pratique, plus on a le temps
de pratiquer, plus l’appétit de pratiquer vient.”
Bien que les textes de zoB’ fassent la part belle
à l’humour, ils ont souvent été composés sous le
coup de l’énervement : “Je me nourris de choses
qui me donnent des boutons.” Étant donné l’évo-
lution du monde, on peut parier sans trop se
mouiller que zoB’ trouvera largement de quoi
nourrir ses textes dans les années à venir.
Yves Tradoff
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Slogan
“Incipit” (avec Hir*shima m*on am*ur) - Autoproduit
slogan-groupe.fr
Il y a des groupes de rock comme cela, qu’il faut savoir écouter et attendre
patiemment. C’est le cas de Slogan, rencontré pour la première fois dans son
village du Lot voici trois ans, et souvent recroisé depuis. Tant dans sa démarche
ultra-confidentielle que dans le rythme de ses concerts entrecoupés de longues
périodes creuses, Slogan est un groupe rare. Pour sortir son premier disque -
après avoir mis ses titres en téléchargement gratuit sur Internet durant quatre
ans -, ce groupe “familial” a tiré un vinyle à 300 exemplaires et choisi de le
partager avec Hir*shima m*on am*ur, un trio dans la tonalité d’Expérience
qui possède, comme lui, une certaine idée de la musique. À rebrousse-poil de
ce rythme dilettante, Frédéric Caray, l’un des deux guitaristes de Slogan,
confie : “La musique est quelque chose d’assez sérieux. On a beaucoup plus
de titres qui ont été mis au placard que de morceaux que l’on a poussé au
bout. Nous sommes des artisans qui travaillons dans notre coin : quand on
sort quelque chose, il faut que l’on en soit vraiment fier… Moi, je monte
mes pédales d’effets et mes amplis à lampes, un autre membre du groupe
a conçu la pochette du disque en sérigraphie, bref, on fait tout sur le mode
do it yourself.” Si la musique de Slogan puise dans le rock et la scène noise
des années 90, ce que l’on retient de ce premier vinyle, ce sont surtout des
atmosphères aériennes, des cordes et de belles guitares. Alors que de nom-
breux groupes de rock poussent l’ampli à 10 et la saturation à fond, Slogan
(dont trois des membres ont tourné dans le giron de Jarring Effects au début
des années 2000) cultive sa différence. “Pour beaucoup, notre musique est
bruyante. Moi, je préfère justement quand il n’y a pas trop de bruit”, conclut
Fred, le guitariste taiseux de Slogan.
Bastien Brun
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I
l arrive que certains artistes choisissent la 
solitude pour mieux composer une musique 
introspective, empreinte d’écorchures et sen-

timents profonds. Cliché ou vérité, ce cas de figure ne
s’applique pas au Montpelliérain Frank Rabeyrolles, dit
Franklin. Réalisé dans une chambre, Artificial light, son
second album, est bâti selon une formule précise : “Je
travaille avec des idées de lumières, de contrastes, de
formes. Il ne faut pas forcement chercher un sens fort ou
métaphysique. Je voulais simplement jouer aussi.” De
son propre aveux : “Franklin est un projet récréatif.” L’al-
bum est un doux mélange d’indie-pop, de folk et d’élec-
tronique, syncrétisme de ses influences : “J’ai toujours
eu ce coté dichotomique. J’ai toujours écouté du rock -
Neil Young ou le Velvet Underground - mais quand j’ai
découvert Aphex Twin et les deux grosses claques de la
fin des 90’s, le son des labels Warp et Mo’Wax, ça m’a ou-
vert des portes dans ma manière de composer.” La réus-
site d’Artifical light réside dans la mosaïque sonore de
chaque morceau. Franklin appose des virgules ambient,
intermèdes folk, ruptures 8-bit, et autres échappées so-
nores : “Je revendique ce coté bricolage, touche-à-tout,
c’est un peu ma marque de fabrique.” Solitaire, mais pas
ermite pour autant, Frank a fondé le label Wool Recor-
dings : “J’en ai vu des labels et des éditeurs, mais quand
on fait une musique singulière, la seule personne qui
puisse finalement la défendre, s’est soi-même ! C’est une
façon d’être indépendant.” Sur l’une des compilations
de Wool, Frank peut se targuer d’avoir été le premier en
France à faire connaître Connan Mockasin, bien avant
l’explosion mondiale de l’artiste néo-zélandais. Autre pé-
pite dénichée et qui commence désormais à faire parler
de lui : le producteur Com Truise, auteur d’un remix très
80’s du titre I know de Franklin. “J’adore farfouiller de
nouvelles musiques”, concède-t-il, et jusque là, il a plutôt
eu le nez creux. Musique acoustique / musique électro-
nique, solitaire / bien entouré, artiste / patron de label :
Franklin a fait de la schizophrénie une attitude productive
et féconde. Bien lui en prit.

Camille Larbey
“Artificial light” - Wool Recordings / Differ-Ant

www.wool-recordings.com
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M
otivés par l’idée d’un certain rock alternatif en
français et emportés par “le caractère brut et
plutôt intense” de leur musique, les Stépha-

nois ont choisi des collaborations pertinentes : l’invité
Benjamin Vaude (MacZde Carpate, Tangram) chante sur
deux titres et Olivier Depardon (Virago) a travaillé à la
réalisation du disque. Ils jouent un rock puissant, écri-
vent des textes fouillés. On retrouve des échos de résis-
tance et de poésie dans un équilibre plein de justesse et
de percussion, que l’on devine dans le nom du groupe et
dans le titre de son premier album. “Nous voulions que
l’humeur de Mirabo puisse être palpable dès le premier
abord. Et c’est vrai qu’à la lecture même de ces simples
éléments, on perçoit un bout de notre état d’esprit.
Après, à nous de savoir surprendre nos auditeurs dans
le son ou avec les mots en poussant encore plus loin
notre démarche.” On trouve justement un groupe attaché
à “la sensibilité optimiste” de son univers, et qui cherche
à communiquer, à interpeller, à faire réfléchir ceux qui
l’écoutent : “Lorsque nous pointons du doigt les aberra-
tions du quotidien, c’est plus pour inciter à une réflexion
alternative et partager notre volonté d’aller de l’avant
que pour se résigner à une fatalité.” L’inspiration grandit
dans “ces mécanismes déroutants propres aux relations
humaines, dans les névroses imposées ou autres para-
doxes modernes.” Les textes réussissent ainsi à se faire
entendre sur une musique rock véhémente, le sens et les
sons concordant dans une approche que les musiciens
revendiquent. “Nous ne négligerons jamais non plus
toute la dynamique de notre musique en restant persua-
dés que l’on peut faire claquer du gros son tout en gar-
dant l’impact de chaque mot.” Aussi revendicatif que
virulent, Mirabo saisit son exutoire dans ce moyen d’ex-
pression : “C’est là que se trouve le véritable moteur de
Mirabo ; dans ce plaisir de pouvoir véritablement lâcher
les chevaux lorsque nous nous retrouvons tous les qua-
tre, et partager toute cette énergie aussi bien entre nous
qu’avec le public.”

Béatrice Corceiro
“Seule l’espérance est violente” - 

Le Cri du Charbon
www.noomiz.com/Mirabo
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L
a première fois que l’on a vu ces trois copains,
il n’y avait que le bruit des chaussures sur le
parquet et l’écho d’une salle de basket. Le sou-

venir est flou, mais une chose est certaine : à l’époque,
il n’était pas question de musique, encore moins de for-
mer un groupe. Ce n’est que bien plus tard, après qu’ils
eurent décidé de creuser leur propre sillon et de partager
une colocation, que les choses se sont faites pour les
membres du KKC Orchestra. “Il y en avait un en fac, qui
gratouillait, et puis un autre qui bricolait des instrumen-
taux sur son ordinateur. Moi, je faisais de la charpente,
j’étais sur les toits toute la journée. Le soir, je récupérais
mes deux colocs sur le canapé qui me disaient : ouais,
on a bien travaillé aujourd’hui, se souvient Julien, le
chanteur du KKC. Tout a vraiment commencé quand un
copain nous a demandé de faire la bande originale de
son film d’étude. Il y avait déjà des histoires, mais que
des instrumentaux.” KKC Orchestra pouvait dès lors com-
mencer à se produire dans les bars de la région toulou-
saine ou sur son balcon pour une fête de la musique.
Comme sur le terrain de basket où ils formaient déjà un
trio énergique, le groupe - auquel est venue s’ajouter
Marie aux claviers - compose une bande remuante et fes-
tive, qui mélange rap, électro et guitare swing. “C’est im-
portant d’avoir les instruments avec moi, faut que ça
gronde”, constate Julien. Depuis sa rencontre avec un
tourneur (Ulysse Productions) qui a su percevoir le po-
tentiel du groupe, KKC ne cesse en effet de faire swinguer
ses platines et d’amener son “hip-hop sous influences”
vers un rap champêtre à la manière de Java. Passant des
“salles de 12 personnes” aux soirées géantes du festival
anglais de Glastonbury, des sélections du Printemps de
Bourges aux salles parisiennes, le groupe qui a ses ra-
cines dans la campagne lotoise prépare, après 250
concerts et un EP, son premier disque. La prochaine fois
que l’on verra le KKC chez eux, aucun doute que le bruit
sera dans la salle et sur scène : ils “mouilleront le
maillot” ! 

Bastien Brun
myspace.com/lekkcorchestra
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et infatigable touche-à-tout (outre la musique,
il est également écrivain, diplomate, journa-
liste, globe-trotter…) revient avec un lot de 

dix-sept chansons aux couleurs très pop. Conçu avec ses
potes du Lady Guaiba’s Swing Band, ce cinquième album
est le second volet d’un diptyque entamé avec Emilyan-
dIwe, objet musical littéraire et exigeant, hommage à la
romancière Emily Dickinson. “Nous avons voulu que ce
disque-là soit plus direct : c’est une collection de chan-
sons clin d’œil aux 60’s et 70’s, sans fil rouge particulier”
explique Emmanuel Tugny, au chant… mais aussi à la
basse, guitare, piano, banjo, ukulélé ! L’ensemble ne
manque pourtant pas de cohérence : les titres sont polis
par la même patine vintage et traversés par une énergie
joyeuse unique. “Nous sommes tous des perfection-
nistes acharnés, mais cette fois, nous avons pris le parti
de nous amuser : je crois que ça se sent.” Tugny et sa
bande (il nous dit : “Je suis un mec de meute”) y enchaî-
nent les duos enlevés laissant la part belle aux voix à
forte personnalité, comme celle éraillée et prenante de
Sapho, ou encore celle grave et britannique de John
Greaves. Ça cause français, anglais, russe, les boucles
lyriques du violon se superposent au gros son de la
basse, sans parler de la ribambelle d’instruments exo-
tiques traînant ici où là : kalimba, tampura, sitar et autres
tablas. Le tout donne un objet délicieusement éclectique,
aux saveurs très gainsbouriennes. Et où la littérature
n’est jamais loin : une texte de Lewis Carroll et deux
poèmes d’Henri Michaux et Francis Ponge sont lus sur un
accompagnement ciselé sur mesure. “La musique, c’est
un peu comme la cuillère plongée dans le pot de confi-
ture : elle permet de faire avaler ce qui peut paraître au
premier abord amer dans la littérature” éclaire Tugny, qui
vient par ailleurs de publier un roman (Après la terre, Ed.
Léo Scheer) et un essai (Pour un dressing, Ed. Châtelet-
Voltaire). S’il éprouve autant le besoin de mélanger les
deux genres, c’est aussi parce qu’il les juge complémen-
taires. “J’écris des livres pour soulever le désordre du
monde et poser des questions. Je fais des chansons pour
apporter les réponses que j’ai trouvées.” C’est dit.

Aena Léo
“Une fille pop” - Villa Mariana

myspace.com/tugny
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A vec leur indian ska-punk hispani-
sant dans la lignée des Satellites,
Ska-P, Nuclear Device ou bien la

Mano - voire même les Happy Drivers - LTP
reviennent transmettre leurs idées avec un
sixième album d’excellence. Ils sont tou-
jours antifa, anti-Erika, plus récemment
anti-Fukushima et ne s’en cachent pas. Loin
de proclamer des banalités abstraites, le
groupe se revendique militant et activiste
sur fond de musique festive, en distribuant
à tout-va chaleur humaine et générosité.

D’OÙ VIENT LE NOM DU GROUPE ? On cherchait
un nom à consonance espagnole. Notre bat-
teur de l’époque Greg, a évoqué le film Les
princes de la ville où deux gangs du quartier
chicanos de Los Angeles, Los Vatos Locos et
Los Tres Puntos, s’affrontaient dans l’océan
de la jeunesse tumultueuse des années
80. On a opté pour “les trois points”.
ET HASTA LA MUERTE, LE TITRE DE L’ALBUM ?
Jusqu’à la mort… Cela correspond bien à
notre vieux groupe qui a commencé en 95
et qui, depuis, est toujours sur la route et
se tape encore du ska-punk comme à ses
débuts. On est resté fidèle à ce que l’on fai-
sait, mais il est amusant de voir les évolu-
tions autour de soi.
SI UNE MAJOR S’INTÉRESSE À VOUS, VOUS Y ALLEZ ?
Absolument pas ! Sur l’album 10 ans fermes
en 2006, au moment de la sortie, on a fait

une entrée fracassante dans le top 200, ce
qui était assez incroyable alors que nous
étions en pleine crise du disque. On vient
de l’underground et cela fonctionne diffé-
remment. L’essence du groupe repose sur
le côté artisanal du rock, sur le côté “dé-
merde” pour la maîtrise du projet artistique
de A à Z. On écrit nos chansons, on com-
pose nos musiques, on les enregistre, on
les produit, on les presse, on se débrouille
pour les diffuser, on les promotionne et on
se fait tourner tout seul. Le seul intermé-
diaire que l’on ait eu en quinze ans, c’est un
distributeur. Il reste l’unique parce que
nous avons compris que l’on ne peut pas
s’improviser VRP et, bien évidemment, on a
choisi un distributeur indépendant.
L’ÉVOLUTION DU MARCHÉ DE LA MUSIQUE ?
En quinze ans, il s’est passé tellement de
choses… On a connu l’arrivée d’Internet qui
a été une vraie (r)évolution dans la diffusion
de la musique. Maintenant, tu poses un
titre sur MySpace et un mec du Costa Rica
l’écoute. Sans jamais avoir mis les pieds en
Amérique du Sud, on est très attendu là-bas
depuis longtemps ! La magie du Net… Mais
aussi, cela fait dix ans que l’on vit la chute
du marché du disque, et concrètement, on
en vend un peu moins. On a donc été direc-
tement touché, mais on continue notre au-
toproduction. Aujourd’hui, un artiste qui
travaille c’est un artiste qui va sur scène.

LES CONCERTS VOUS PERMETTENT-ILS DE SAUVER LA

MISE ? On est un groupe de week-end et
c’est blindé à chaque fois, uniquement par
le bouche à oreille. On a toujours été dans
cette logique-là et cela fonctionne très bien
pour nous. Un concert ramène un autre
concert et parfois deux. On a la chance de
pouvoir sortir une production tous les
trois ou quatre ans. Il est clair que là-des-
sus, on se fait plaisir, mais le but premier
est de jouer. Sur ce point, la crise du disque
n’a jamais mis en péril le groupe puisque
nos ventes n’ont jamais financé l’ensemble.
VOS ASPIRATIONS ?
Les mêmes qu’à 20 ans avec un peu plus de
maturité, mais en plus passionné et avec
plus de possibilités. On est parti sur une
idée de rock libre dans une version idéa-
liste. Avec les années et les concours de cir-
constances, on a mis des choses en place.
À l’heure actuelle, c’est un flambeau que
l’on a repris, on ne nous l’a pas donné, on
se l’est juste approprié. Notre leitmotiv est
toujours de tendre vers l’idéal. C’est très
gamin bien sûr, mais on tente de préserver
cela. On n’est pas des arrivistes, on est des
“continuistes” !

Maho
“Hasta la muerte” - Auto / Discograph

www.lostrespuntos.com

L’ENTRETIEN EN INTÉGRALITÉ SUR WWW.LONGUEURDONDES.COM

EN 1995, QUATRE POTES DU LYCÉE DE RAMBOUILLET DONNENT VIE AUX “TROIS POINTS”.
SEIZE ANS PLUS TARD, LE LINE-UP S’EST AMPLIFIÉ (ONZE MUSICIENS). APRÈS CINQ BONS

ET LOYAUX ALBUMS, LE PETIT NOUVEAU VIENT DE PARAÎTRE : HASTA LA MUERTE.

Los Tres Puntos
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R ien ne se perd, tout se transforme :
c’est peut-être la meilleure syn-
thèse de la démarche d’Idem. Une

façon d’envisager constamment une recréa-
tion de l’existant en modifiant ses compo-
sants ; ce qui justifie mal l’utilisation d’une
seule étiquette stylistique, cette fameuse
“électro-dub française”. Si elle a été utile il
y a dix ans pour fédérer une scène émer-
gente, elle s’est progressivement mue en
un carcan artistique réducteur selon Wel-
com, guitariste et force tranquille du
groupe : “Je pense que des groupes comme
EZ3kiel, Zenzile, High Tone, La Phaze,
JMPZ… pour n’en citer que quelques-uns,
qui ont été à un moment classés dans cette
famille, démontrent plutôt aujourd’hui que
l’exploration continue. Le point commun
des groupes que l’on a classé dans cette
scène électro-dub, Idem compris, est peut-
être justement qu’ils n’ont jamais souhaité
s’y laisser enfermer. On se situe entre le dub
urbain, l’indus organique, l’électro-noise et
l’heavy ambient !”

Cette envie, ce besoin d’aller voir ailleurs
est ancré dans le processus de création du
groupe. Comme en 2008, où après la grosse
tournée faisant suite à la sortie du bien-
nommé The sixth, Idem se lance dans un
premier split avec les Québécois de Pawa

Up First, adeptes de post-rock, rencontrés
au festival FME de Rouyn-Noranda. Un pro-
cessus qui a dû provoquer une envie de “re-
viens-y” puisque l’idée se décline ensuite
avec d’autres Nantais, les vidéastes électro-
niques de Gong Gong, pour former sur
scène l’hybride Gong Idem Gong.

Sur Good side of the rain, l’esprit frondeur
est toujours de mise. Moins massif, moins
noise, ce septième album prend le temps de
laisser respirer la musique. C’est la chute
du mur de son, la libre circulation des mé-
lodies et des tempos : “On a essayé d’ap-
profondir le travail de production débuté
sur les deux précédents albums. En studio,
l’accent a été mis sur les arrangements et
le placement des sons” explique Welcom.
Autre facteur nécessitant un plus grand es-
pace, la voix d’Isabelle “Pitch” Ortoli, pré-
sente sur presque tous les titres. Toute la
personnalité de la chanteuse rejaillit sur
l’album, l’occasion aussi de défendre plus
ouvertement des positions via les textes.
“Nous n’avons pas vraiment la prétention
de vouloir faire passer des messages… Il n’y
a pas de morale, parfois un peu d’ironie,
des constats sur nous et notre environne-
ment, en tant que simples acteurs de notre
société. Disons que les textes abordent la
vision des petits bonhommes que nous

sommes, pris dans le “tourbillon de la vie”,
sans gilet de sauvetage, cherchant des so-
lutions plus ou moins viables…”

Après l’écrit vient l’oral. C’est bientôt sur
scène qu’Idem s’apprête à défendre son
disque et part avec quelques points
d’avance. Leurs concerts se vivent comme
une expérience multimédia et des nouveau-
tés sont au programme de la prochaine
tournée : “Nous avons déjà réalisé deux ré-
sidences à Chalon-sur-Saône et Reims, puis
nous sommes partis dans les Balkans pour
tester l’album sur scène, confie Pitch. Cela
nous a permis de nous rôder car on a
changé pas mal de choses. Fini le ballon
que l’on avait depuis deux tournées, nous
avons désormais des écrans panoramiques
sur scène et nous redonnons une plus
grande place à la lumière. On voulait sur-
tout s’éloigner de la vidéo concrète qui ra-
conte une histoire sur un morceau précis et
du côté “papier peint” en fond de scène,
afin de privilégier un jeu sur les formes et
les mouvements plus abstrait.” Le rendez-
vous est pris à partir de mars 2012 pour les
dates françaises. 

Damien Baumal
“Good side of the rain” - 

Yotanka / Differ-Ant
myspace.com/idemkzfp

LA SORTIE NATIONALE DE GOOD SIDE OF THE RAIN EST L’OCCASION POUR LE QUATUOR

NANTAIS D’AFFIRMER DE NOUVELLES DIRECTIONS ARTISTIQUES ET DE POURSUIVRE SON

TRAVAIL DE DÉFRICHAGE ENTRE LES LIGNES. IDEM, MAIS JAMAIS SEMBLABLE. 

Idem
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O riginaire de Normandie, Duval MC a
grandi entre Fos-sur-Mer et Mar-
tigues. Marseillais depuis dix ans,

ami d’IAM et du Massilia Sound System, il
impose aujourd’hui un rap franc et festif qui
casse les clichés (sans chaîne en or ni bim-
bos dans la piscine). Porté par une veine dé-
nonciatrice d’obédience familiale (ses
parents étaient très engagés syndicale-
ment), il reprend à son tour le flambeau avec
les outils (musicaux) du moment. Son but :
mobiliser tout en gardant le sourire face à la
morosité ambiante. Une bonne humeur por-
tée par une volonté affichée de résistance.
Son emblématique On désobéit, morceau de
circonstance sorti en février dernier, est un
appel à la désobéissance civile et non vio-
lente : “Ce morceau colle avec le mouvement
des Indignés, mais il a été écrit avant. Durant
l’enregistrement, j’ai intégré quelques mots
sur la Tunisie. La désobéissance, c’est natu-
rel, c’est l’un des moyens d’action pour ne
pas laisser les choses en l’état.”

Ni pour, ni contre l’indigné Stéphane Hessel,
Duval MC préfère l’action de feu François-Xa-
vier Verschave, le premier à rendre public les
relations occultes liées à la Françafrique.
“J’ai ouvert des dossiers hardcore à ce pro-
pos, plongé dans des trucs très durs. Il y a
un vrai décalage entre ce que les gens se re-
présentent et la réalité du terrain, des mono-

cultures à perte de vue et toute la misère, la
famine qu’il y a autour, car toute la produc-
tion part ailleurs. Les mécanismes de pillage
hérités de l’époque coloniale sont encore
hyper présents. Ces questions relèvent du
scandale.” Et ce n’est pas le seul pointé dans
cet album. Blah blah durable, par exemple,
est un morceau entêtant sur le green-wash-
ing et la récupération mercantile de l’écolo-
gie : “Des grosses sociétés font de la pub en
utilisant des arguments écologiques, alors
qu’elles bétonnent la planète entière. Les
plus gros pollueurs se mettent en avant
comme défenseurs de l’écologie alors qu’ils
font des choses très graves pour l’écosys-
tème.” Un titre qui égratigne même Europe
Écologie - Les Verts : “Ce parti a un côté mar-
keting écologique qui me navre. Il a failli
avoir Nicolas Hulot aux présidentielles, alors
qu’il est pour moi comme le chef de com’ de
Bouygues, Suez et compagnie ! Moi, je ne
soutiens aucun parti, surtout pas le Parti So-
cialiste. Je suis beaucoup plus à gauche que
ça, j’ai déjà joué pour la LCR et le NPA, une
fois pour Europe Écologie mais jamais gra-
tuitement. Je ne suis pas engagé.”

Alors que ses mots claquent au rythme des
dénonciations et des appels à la révolte,
Duval MC manie avec brio un malicieux sens
de la formule : “Ne pas savoir faire le mal,
c’est peut-être encore mieux, cousin, que de

faire le bien”, lance-t-il dans l’émouvant Dé-
bile à souhait. Dans l’excellent Nato game
over, il raconte avec style comment, au prin-
temps 2009, ses amis altermondialistes “ont
brûlé deux, trois banques” pendant qu’il fai-
sait l’animation sur un camion sound-sys-
tem, face aux policiers lanceurs de grenades
lacrymogènes. Plus enragé encore, Quand
j’entends le mot France souligne comment le
mot “Français” est devenu… une insulte. Sûr
que cela ne va pas plaire à tout le monde. 

Chaque morceau est annoncé sur Internet,
environ une semaine avant sa mise en ligne
par un présentateur différent. Certaines
chansons dépassent aujourd’hui les 1400 té-
léchargements. Une forme de suicide com-
mercial aussi puisqu’aucun droit n’est
perçu ! “Nous sommes sur un autre modèle,
on expérimente. Je partage l’idée qu’il vaut
mieux des choses qui ne se démultiplient
pas, comme du merchandising ou des spec-
tacles vivants, plutôt que de vendre des
choses qui peuvent être copiées. D’autant
que nous avons envie que notre musique se
répande dans les disques durs et les clés
USB. Quitte à faire une croix sur les royau-
tés.” Un CD rassemblant les douze titres de-
vrait néanmoins sortir en 2012.

Patrick Auffret
“État second” - Autoproduit

www.duvalmc.com

LE RAPPEUR MARSEILLAIS DUVAL MC DÉVOILE ÉTAT SECOND, UN DEUXIÈME

ALBUM DISPONIBLE GRATUITEMENT SUR INTERNET, À RAISON D’UN NOUVEAU

MORCEAU PAR MOIS, DEPUIS LE DÉBUT DE L’ANNÉE. LE BON SENS EN ACTION.

Duval MC
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Vendeurs d’Enclumes

I ls se sont rencontrés au lycée. Un groupe de
reggae. Banal, en fait. Mais en 2001 : “C’est
une véritable aubaine. J’avais une copine qui

avait besoin de musiciens pour une pièce. J’ai ap-
pelé les copains et non seulement on a adoré,
mais en plus ça a marché ! Alors on a voulu pous-
ser l’aventure” raconte Valérian Renault, un sou-
rire de loup mondain aux lèvres. Cette version des
Vendeurs comptait deux saxophonistes et un
bassiste. Très vite les concerts se succèdent. No-
tamment un premier concert parisien… à La
Flèche d’Or. Vincent Lenormant, accordéoniste
tout en finesse, se rappelle : “On est tombé sur
ce plan : une soirée organisée par l’Alternative Li-
bertaire. Une chance insolente ! Par contre, le
deuxième concert fut le premier d’une longue
série : un rade à Orléans !”

Chacun des Vendeurs a son boniment pour nous
faire avaler des enclumes, nourris qu’ils sont
d’autres univers. Du coup, les deux années à vide
- entre le printemps de Bourges en 2003 et la si-
gnature avec Macabane en 2006 - ne leur ont pas
été si pénible, comme se souvient Vincent : “On
avait tous nos projets dans notre coin. Moi, je fai-
sais de la régie son, Valérian du théâtre et des
duos. Si les Vendeurs stagnaient un peu, en réa-

lité on a beaucoup appris durant cette période.”
Puis c’est le début d’une sacrée collection de
prix : Festival Chorus des Hauts-de-Seine en
2006, Alors Chante ! en 2010, les Vendeurs raflent
tout.

Entre la parution de L’étonnoir en 2006 et de Bon-
heur d’occasion en 2010, il y a une rencontre : 
Nicolas le Moullec, dit “Moult”. “Au départ, il
remplaçait occasionnellement notre bassiste qui
a fini par nous quitter, alors il est rentré dans
l’équipe. Ça nous a mis un énorme coup de fouet :
c’est le seul à avoir une formation classique, à
être un vrai compositeur” raconte Valérian. “On
écrit beaucoup nos morceaux, explique Vincent,
ce qui est rare dans la chanson. On a tous une cul-
ture musicale poussée, mais l’arrivée de Moult
nous a fait prendre un tournant. Il est exigeant,
précis. Un sacré musicien !”

Au festival Alors Chante ! de Montauban, les Ven-
deurs rencontrent Alain Cluzeau qui leur donne
son “Coup de cœur” : une collaboration pour la
réalisation d’un album aux studios Acousti. Avec
ce producteur-réalisateur qui a côtoyé du beau
linge (de Thiéfaine à Gréco en passant par Tho-
mas Fersen), ils enregistrent Décadrant : “On

APRÈS AVOIR ÉCUMÉ

LES SCÈNES ET USÉ

LEURS AMPLIS, ENFIN

LES VENDEURS

DÉCOLLENT ! LEUR

DERNIER SPECTACLE

OSCILLE SAVAMMENT

ENTRE CHARME ET

VIOLENCE POUR FINIR

DE CONQUÉRIR LA

SCÈNE FRANÇAISE.

Question de savoir-fer
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était pressés par le temps et on venait de coucher nos morceaux,
alors que d’ordinaire on enregistre les titres une fois rompus par
la scène, raconte Vincent. L’album s’est fait dans une sorte d’ur-
gence, mais on en est très fiers.” Moult, quant à lui, analyse au-
trement l’expérience : “À la différence de beaucoup de groupes,
on est arrivé avec de la musique déjà écrite, en sachant ce que l’on
voulait. Il a donc fallut trouver un équilibre avec Alain. Travailler
avec lui nous a permis de canaliser nos envies, de trouver un guide
quand on avait des doutes.”

Quand on parle musique, Valérian pose le décor, bravache : “Nous,
on fait de la chanson maximaliste ! Dans un monde parfait, “chan-
son française” ne signifierait pas une voix et des instruments pour
lui servir d’écrin.” Et Moult, flamboyant, de renchérir : “Notre but
est de faire une musique où chacun s’épanouit dans sa partie et
qu’il n’y ait pas de différence de registres, ou alors, qu’elles tour-
nent.” Et c’est vrai que chez les Vendeurs, tout est musique. Même
les mots. Même la voix qui parfois passe au second plan, fondant
sous le cabotinage des cuivres. “On lutte en permanence contre
les étiquettes musicales. C’est pour ça que notre troisième album
s’appelle Décadrant. On tente de casser des codes attendus, de
proposer quelque chose de désentravé.”

L’ouverture de leur tournée, très remarquée, au Théâtre d’Orléans,
invitait des élèves du conservatoire de musique à les accompagner.
Une chouette histoire pour Valérian : “On a beaucoup bossé avec
eux et le soir du concert ils ont vraiment donné ! D’ailleurs, on va
réitérer l’expérience dans d’autres villes.” Une tournée qui s’ex-
porte hors Hexagone, notamment au Québec où ils ont déjà fait
quelques dates. Valérian est le plus amoureux : “Jouer au Québec
a été libérateur, un grand bol d’air. On n’y considère pas qu’aimer
la langue et la travailler est forcément pompeux. Ils ont une pas-
sion pour la langue qui est tellement loin de notre air blasé ! C’était
de l’enthousiasme, du vrai.”

Texte : Lise Facchin - Photo : Marylène Eytier
“Décadrant” - Macabane / L’Autre Distribution

www.vendeursdenclumes.fr

“On tente de casser
des codes attendus,
de proposer quelque
chose de désentravé.”

À la fois luxuriant et pingre, Décadrant est un album striptease qui, à la
manière d’une fille souple et plantureuse refusant le rendez-vous, fait durer
le plaisir de sa capture. Si la première écoute capture, celles d’après dévoilent
jusqu’à la peau nue. Dans un équilibre à fleur de lame, les morceaux se
succèdent, tranchants jusque dans la tendresse (La dangereuse), rigolards 
au cœur des désespoirs (Oui mais la nuit, C’est pas mon genre), et ironico-
sinistre (De glace, La corde). Valérian atteint une grande maîtrise de sa voix
et les cinq musiciens complétant ce sextuor explosent en créativité. Car les
Vendeurs c’est de la chanson à six voix : chaque partie porte l’accent tour 
à tour intense, écorché, souple ou langoureux.
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Nevchehirlian
L e mot ne serait pas devenu galvaudé, on se

plairait à qualifier Frédéric d’être l’un des
meilleurs slameurs de par chez nous. Car

oui, le Marseillais sait jouer de la langue comme
d’un instrument, possède un réel sens mélodique
et modélise des atmosphères prenantes sur
chaque plage de ses disques ou ses composi-
tions pour le théâtre et le cirque. Il est également
un chanteur et un compositeur de talent qui re-
lève aujourd’hui haut la main le défi de mettre en
musique Jacques Prévert. On y découvre l’une de
ses facettes méconnue du grand public : celle
d’un écrivain à la plume puissante et directe,
contrastant avec le tendre poète de manuels sco-
laires qu’il tend, malgré son œuvre, à devenir au
fil du temps. La relecture de Nevchehirlian révèle
simultanément la pleine dimension d’un artiste
qui a su interpréter un propos pas si évident à tra-
duire en chansons, évitant les pièges dans les-
quels tombent ceux qui vouent un trop grand
respect aux figures imposantes du patrimoine na-
tional qu’ils tentent d’incarner. Le soleil brille
(pour tout le monde ?) donne ainsi à entendre
deux voix jamais dissonantes qui s’offrent dans
une unité étonnante. 

CHEMIN DE TRAVERSE

Tout commence avec le documentaire de Camille
Clavel intitulé Paroles d’un insoumis. Le réalisa-
teur demande à des poètes et acteurs, dont Fré-
déric, de déclamer du Prévert. Il héritera du texte
Le soleil brille pour tout le monde… À l’occasion
de l’avant-première, il fait la connaissance de la
petite-fille du poète, Eugénie Bachelot-Prévert :
“Elle m’a invité à découvrir d’autres poèmes de
son grand-père, chez lui, à la cité Véron, dans la
même veine selon elle, plus militants encore,
plus engagés, plus farouches aussi, et étonnam-
ment peu connus.” S’en suit une résidence en
2009 à la Scène Nationale de Martigues où il est
artiste associé, et lors de laquelle il travaille un
spectacle autour de ces poèmes : “Au début, je
devais être seul, et finalement nous avons été
trois. Cela devait être un spectacle, c’est devenu
un concert…” Le trio rodera ensuite l’aspect scé-
nique avec Patrick Laffont, puis avec Christophe
Mali au Chantier des Francos à La Rochelle.
“J’étais convaincu que Christophe nous permet-
trait d’aller encore plus loin dans la générosité
avec le public tout en conservant la justesse, sans

DANS LE SILLON

CREUSÉ PAR SON

GROUPE VIBRION,
FRED NEVCHEHIRLIAN

NOUS AVAIT OFFERT, 
IL Y A TROIS ANS, UN

PREMIER ALBUM TOUT

EN TENSION SUBTILE,
POÉSIE ET ÉLECTRI-

CITÉ. IL REVIENT

AUJOURD’HUI EN

HABITS POP ET MET

EN CHANSON TREIZE

TEXTES DE PRÉVERT

D’UNE SURPRENANTE

MODERNITÉ.

Double voix
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aller trop loin. J’ai adoré travailler avec lui. Le but était simple :
faire entendre ces textes incroyables et, d’une certaine façon, res-
tituer une image plus conforme de Jacques Prévert.”

EFFET MIROIR ?

Comme on peut le lire dans le livret fourmillant d’informations et
d’iconographies qui accompagne le disque, au-delà de la beauté
des textes, ce qui a séduit le chanteur fut d’abord le courage du
poète : “Un homme debout face aux inégalités, face à l’exploitation
de l’homme par l’homme, face aux petits clans, face à la bourgeoi-
sie provocante.” Il découvrira également un homme qui “ne com-

prend pas le monde dans lequel il vit ou alors trop, qui l’interroge
avec ces mots d’enfants, avec la violence de l’enfance. Cette in-
compréhension prend sa source dans son intimité, et elle est in-
dissociable de cela. On le voit bien dans la Lettre à Janine, une
lettre inédite de Jacques à sa femme. C’est ça qui m’a sauté au vi-
sage. Et j’ai trouvé que cela faisait écho à mon propre travail d’écri-
ture : je suis face à un monde que je ne comprends pas, et que
j’interroge. Mes textes portent en eux une interrogation que
j’adresse au public. Je n’apporte jamais de réponse, j’essaie à ma
façon de rendre le public libre de se positionner. Il n’y a jamais “ça
c’est bien, ça c’est mal”, pas de morale, ni d’ailleurs de messages ;
je n’aime pas la littérature à message, je préfère la littérature à
question. J’ai retrouvé cela chez Jacques Prévert, de façon forte et
claire. J’ai donc trouvé cohérent par rapport à mon premier album
de faire ce disque à ce moment-là et avec cette sorte de sérénité
qu’imposent les textes.”

CONTRASTE ET LUMINOSITÉ

Plus lumineux que son prédécesseur tout en conservant ses mo-
ments électriques, Le soleil brille est aussi une réussite dans ses
orchestrations d’une fraîcheur inédite, flirtant volontiers avec la
pop pour contraster le propos : “J’ai souhaité de la légèreté, de la
luminosité dans la musique, donc prendre le contre-pied. Avec de
si beaux textes, il a été plus facile de se laisser aller à la mélodie.
Il est d’ailleurs agréable d’imaginer que les gens puissent fredon-
ner ces hymnes à l’insoumission, non ?” Lorsque l’on apprend que
cet enregistrement a été réalisé en seulement cinq jours, on com-
prend mieux la spontanéité qui en transpire : “Il fallait aller vite et
prendre des décisions rapidement. Nous ne pensions pas que ces
enregistrements aboutiraient à un livre-disque. La flèche que nous
avons tirée a atteint une cible, mais pas celle que nous imaginions.
Cela nous a aidé à être plus léger, plus direct, ou peut-être tout
simplement meilleur.” Un cheminement qui n’amoindrit nullement
la portée de cet album qui réussit sans cris ni hargne à faire en-
tendre “des paroles” d’une urgence contemporaine certaine, tout
en dévoilant deux voix ; celles de deux poètes qui livrent leur vision
du monde à nos oreilles attentives et mélomanes.

Texte : Caroline Dall’o - Photo : Marylène Eytier
“Le soleil brille” - Internexterne / L’Autre Distribution

www.nevchehirlian.com

“Je n’aime pas la litté-
rature à message, je
préfère la littérature 
à question.”





MaJiKer
L’hanté des artistes

INTENSIF

BRITISH

OND ALBUM, 
ISLANDE ET IN

TÔMES… FRIS

POP DÉMONIAQUE, AMBIANCES INQUIÉTANTES ET

EXPÉRIMENTATIONS GÉNIALES. APRÈS CINQ ANS

DE TRAVAIL INTENSIF AVEC LA CHANTEUSE

CAMILLE, CE BRITISH DEVENU PARISIEN REVIENT

AVEC UN SECOND ALBUM, THE HOUSE OF BONES,
ENREGISTRÉ EN ISLANDE ET INSPIRÉ DE VIEILLES

HISTOIRES DE FANTÔMES… FRISSONS GARANTIS ! 
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D es pas crissent dans la neige. Une porte
s’ouvre sur un grincement inquiétant. Une
voix chuchote de mystérieuses paroles, dou-

cement, comme pour éviter de réveiller les morts.
Trop tard : quelques secondes plus tard, des grogne-
ments d’outre-tombe s’invitent à la fête… Pour un
peu, on prendrait presque les premières notes de ce
disque très freaks pour la bande-son d’un vieux film
de maison hantée. C’est exactement l’effet que re-
cherchait Matthew Ker, alias MaJiKer, Français
d’adoption depuis sept ans et génial producteur des
albums Le fil et Music hole, de Camille - entre autres.
Pour son second disque solo, ce multi-instrumentiste
aux doigts d’or a ciselé une pop fantomatique aussi
réjouissante qu’un personnage de Tim Burton. Wel-
come to the house of bones…

MAISON HANTÉE ET LÉGENDES NORDIQUES

“Après mon premier projet, très électro-pop explo-
sive, j’avais envie de tisser une atmosphère plus
mystérieuse et inquiétante, en noir et blanc, mais
avec un peu de second degré. C’était un sacré défi.”
Pour le relever, Matthew s’est astreint à un vision-
nage intensif de films de fantômes des années 40.

Puis il s’est immergé dans la mythologie scandinave,
elle aussi riche en histoires étranges. “Celles-ci sont
à la fois enfantines et absurdes, mais jamais insigni-
fiantes. Elles m’ont beaucoup inspiré.” À l’exemple
de ce conte où des aventuriers perdus s’assoupis-
sent dans une étrange grotte aux cinq cavités. Avant
de se rendre compte, au petit matin, qu’ils ont piqué
un roupillon dans le gant d’un géant ! De ce folklore,
MaJiKer a tiré des textes qu’il a peaufiné pendant
près d’un an avec l’une de ses amies d’enfance,
l’écrivaine Heather O’Malley. “Elle m’a aidé à mettre
des mots précis sur ce que je voulais dire”, explique-
t-il. Résultat : chaque morceau raconte un combat
contre des fantômes à l’aide de différents pouvoirs
inspirés des légendes scandinaves. Dans chacun, il
a insufflé des bribes d’histoires personnelles, faisant
de la lutte contre les mauvais esprits une métaphore
de celle contre ses propres démons. La maison han-
tée prend ainsi une profondeur aussi délectable que
ses boucles sonores ténébreuses. 

VIOLE DE GAMBE ET GHOST BOX

La tension glacée qui traverse les titres doit aussi
beaucoup au sens du détail presque maniaque dont
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témoigne MaJiKer. Les couches sonores se superpo-
sent comme des toiles d’araignée éthérées et mé-
lancoliques, où l’on se laisse prendre sans même
s’en rendre compte. Il faut dire que rien n’est laissé
au hasard. “Chaque fois qu’un bruit ou un son attire
l’attention, il disparait ou bien est chassé par
quelque chose d’autre”, explique-t-il. Les accords
changent en permanence. Les morceaux regorgent
de petits bruits troublants et nébuleux que l’on prê-
terait facilement aux poltergeists errant dans la de-
meure : cuillère frappant une tasse, sifflement du
vent dans les volets, plocs aquatiques… La plupart
de ces sons ont été enregistrés en Islande, où le
musicien s’est retiré le temps de produire le disque.
Ils se mêlent subtilement à sa ghost box, beat box
revisitée à la sauce esprit frappeur rythmant les
morceaux, et grâce auquel l’album prend un tour fu-
rieusement pop. Pour augmenter encore le senti-
ment d’étrangeté, MaJiKer a également fouillé les
greniers pour y dégoter plusieurs instruments an-
ciens : un marimba (sorte de balafon) et un dulci-
tone (croisement entre un piano et un célesta), pour
leur son aux échos étranges et résonnants, très
“ghost spirit”, ainsi qu’une viole de gambe. “Je vou-
lais qu’ils évoquent de vieux sons du passé tentant
de traverser les murs.” De même, il a trafiqué son
piano à la patafix, afin que les touches produisent
un son plus étouffé, presque claustrophobique :
“Cela permet au marimba et à la viole de prendre
plus d’amplitude sonore, mais aussi de rappeler que
tout cela se passe dans une maison hantée.” Pour
densifier l’effet, le pianiste a aussi parsemé ses ar-
rangements de “tritons” ; ces intervalles de trois
tons sont si déroutants qu’au Moyen Âge, ils étaient
tout bonnement bannis. On imaginait alors qu’ils
étaient l’œuvre du diable… Pas étonnant que dès les
premières notes, un léger vertige s’installe. Mais il
est suffisamment aérien pour laisser les mélodies
et les échos sublimes se déployer avec volupté.

POP EXPÉRIMENTALE

Cet orfèvre de l’ambiance musicale est loin d’en être
à son coup d’essai. Originaire de Birmingham, au
Royaume-Uni, Matthew se met au piano à 6 ans,
puis aux percussions à 13 ans. Il entre ensuite au
Darlington College of Arts, un établissement un peu
barré où il apprend le théâtre contemporain, les per-
formances visuelles… et le français. “J’y ai attrapé
le virus de la scène et de la recherche musicale.
C’est devenu, en quelque sorte, mon cahier des
charges : je crois profondément que l’on peut être
à la fois pop et expérimental.” Pour lui, chaque pro-
jet doit être une création inédite. Pas question de
se redire ou de tourner en rond : l’artiste doit sans
cesse se renouveler. À mille lieux de The house of

bones, son premier album (Body-Piano-Machine)
explorait ainsi le dialogue entre beat-box, électro et
piano : “J’utilisais mon corps comme un instrument,
en exploitant toutes les possibilités qu’il offre en la
matière.” Pour l’accompagner, il avait invité plu-
sieurs chanteuses, comme Camille et China Moses.
Sur le second disque, en revanche, pas de guest
stars. Lui qui est baryton, s’est lancé pour challenge
d’aller titiller les aigus et réaliser toutes les parties
vocales seul. Les chœurs de fantômes, c’est lui ! “Un
artiste doit toujours chercher de nouvelle façon
d’utiliser sa voix, sinon, c’est prendre le risque de
se reposer sur les vieilles recettes qui marchent.”
De même, alors qu’il avait commencé par composer
les mélodies et le groove de Body-Piano-Machine,
il a cette fois inversé le processus, en débutant par
l’écriture des textes. “Tant que la musique est
bonne, je ne m’arrêterai jamais de tester de nou-
velles choses.”

CAMILLE, ERICA ET LES AUTRES

Ces expérimentations, il n’aime rien tant que les
mener avec d’autres. À commencer par Camille. Ils
se sont rencontrés lors d’un stage musical d’été, à
Londres. C’était en 1999. Il était encore étudiant,
elle travaillait sur son premier album. “Une demi-
heure après notre rencontre, nous jouions tous les
deux des reprises de Joni Mitchell au piano”, se sou-
vient-il. Dès lors, ils ne se quittent plus. Ils travail-
lent ensemble sur le second disque de la Française,
Le fil, dont MaJiKer est arrangeur et producteur. Elle
l’invite à l’accompagner au piano pendant sa tour-
née. Au début, il refuse : “Je voulais rester derrière
pour me concentrer sur la mise en forme des mor-
ceaux : c’est là où je suis le meilleur.” Il finit pour-
tant par accepter, s’amuse comme un fou, et remet
le couvert, à l’arrangement comme au piano, sur
Music hole, le troisième disque de Camille. “Elle
m’a appris à travailler ma voix et ma présence scé-
nique, je l’ai aidée à améliorer sa rythmique et les
harmoniques”, résume-t-il. Entre deux concerts et
parallèlement à ses projets solo, il trouve aussi le
temps de collaborer avec Maya Barsony, Melissa La-
veaux, Indi Kaur, ou encore l’Italienne Erica Mou :
“Je suis assoiffé de rencontres et de partage avec
des musiciens aussi passionnés que moi ; je n’at-
tends même que ça.” Cela ne devrait pas trop tar-
der : pour son prochain disque, déjà en maturation
dans un coin de son esprit, il a prévu d’inviter une
ribambelle de musiciens. Ensemble, ils reprendront
en anglais des morceaux de folk scandinave. Sans
fantôme, cette fois…

Texte : Aena Léo - Photos : Raphaël Neal
“The house of bones” - Alche-my

www.majiker.com

“The house of bones”

On pense parfois au Thriller de Michael
Jackson,   pour la danse des monstres. Ou
encore à la Famille Addams, pour les frissons
jouissifs qu’inspirent ces douze morceaux.
L’univers qu’a tissé MaJiKer est pourtant inédit.
BO parfaite d’une nuit d’Halloween réussie, cet
album dresse un pont entre les films de
fantômes en noir et blanc des années 40, les
mythes nordiques dont il s’est inspiré et une
pop furieusement efficace. Les barrières du
temps tombent et les esprits malins passent à
travers les murs. Perfectionniste, le musicien a
travaillé chaque détail pour fabriquer des
mélodies à la beauté glacée et mélancolique.
On entre dans son album comme dans une
maison hantée dont on visite chaque pièce. 
Toutes sont traversées par la même tension
inquiétante, installée grâce à l’usage
d’instruments anciens et de bruits étranges
parsemés sur les pistes. Captivant.



Caravan Palace
Les trafiquants de swing

EN MÊLANT ÉLECTRO ET SWING,
CARAVAN PALACE RISQUAIT DE

S’ENFERMER DANS UNE NICHE.
MAIS UN SUCCÈS IMMÉDIAT ET UNE

ÉNORME TOURNÉE ONT FAIT TAIRE

LES CASSANDRE…
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P our son deuxième album, Caravan Palace a
souhaité prendre son temps. La sortie, ini-
tialement prévue pour fin 2011, a été repous-

sée de quelques mois. Leur premier opus a fait un
carton, 100 000 exemplaires vendus en France, suivi
d’une tournée marathon de deux ans et demi : 250
concerts, plusieurs dates en Europe et aux USA,
puis un final lors de la fête de l’Huma, en septembre
2010, devant 50 000 personnes. Après un repos bien
mérité, le groupe a passé un an en studio pour don-
ner une suite à l’album Caravan Palace. Nous les re-
trouvons dans leur antre : une succession de caves
voûtées où s’entassent instruments, claviers, ordi-
nateurs, machines diverses et même de vieux fau-
teuils de train pour méditer entre deux sessions. 
À ce jour, seul un nouvel EP - Clash - est sorti. Pour
l’album à venir : “On reste forcément sur la même
ligne : swing + électro. Sur le premier, on avait l’ha-

bitude d’être tout le temps au taquet, dans le “up-
tempo”. Là, il y en a encore, car clairement on aime
ça ! Mais on a cherché à développer d’autres uni-
vers, plus de profondeur, avec plus de variations de
tempo” explique Arnaud Vial, guitariste / clavier.
Les propos sont confirmés par Charles, contrebas-
siste / clavier : “Ça reste du Caravan, mais plus
pointu.”

“Choisir, c’est sacrifier” dit l’adage, et entre l’électro
et le swing, le groupe ne souhaite toujours pas
prendre parti. Les fans peuvent donc se rassurer,
pas de virage à 180°, seulement quelques nouvelles
embardées musicales. D’ailleurs, les deux titres du
EP témoignent du contraste adopté par le groupe ;
leur électro s’est affûtée, comme sur le morceau
Clash. “On a appris à mieux se servir des synthés et
des compresseurs.  Quand on a commencé le projet
Caravan Palace, on n’était pas très calé niveau pro-
duction, donc quand on sortait des morceaux, ça ne
faisait pas rêver. Du coup, on a beaucoup travaillé
la production.” Lors de la composition, les musi-
ciens ont passé bien plus de temps à remodeler leur
musique, la tordre, lui donner la patine souhaitée,
qu’à jouer de leurs instruments : “Les gens pensent
souvent que les morceaux lents sont les plus recher-
chés, alors que les morceaux dancefloor sont les
plus durs à faire : il faut trouver un bon équilibre,
une bonne structure. C’est sur eux que l’on passe le
plus de temps. Cela demande plus de boulot de la-
borantin”, précise Arnaud. 

Lors de la création du projet Caravan Palace, en
2005, il y avait Charles, Arnaud, et Hugues Payens,
violoniste et programmateur comme ses acolytes.
Les autres musiciens et la chanteuse n’étaient que
des intervenants. Mais peu à peu, leur place a
gagné en importance. Antoine Toustou, l’homme
aux machines, fait partie intégrante de la composi-
tion du second album. L’ambiance au sein du
groupe a l’air seine, et ses membres sereins : “On

est heureux dans ce groupe. En même temps, ce se-
rait bizarre si on était des mecs sombres alors que
l’on joue Jolie coquine sur scène !”

Caravan Palace ne serait pas ce qu’il est sans Zoé
Colotis, sa fougueuse et charismatique chanteuse.
Ceux qui ont déjà vu le groupe en live savent bien
le magnétisme dont elle est capable. En studio, sa
voix est modelée tel un instrument par ses cama-
rades masculins : “On est assez directif sur les voix,
on sait ce que l’on veut, explique Charles. On mal-
traite un peu sa voix dans nos effets pour que ça
sonne comme on aime. On a envie d’avoir ce grain
“vieux sample”, même sur la voix, qu’elle soit pati-
née par le temps. Les beaux sons, très propres, avec
un joli micro, ce n’est pas du tout ce que l’on
cherche.” Sur certains titres, comme 12 juin 3049,
ce n’est pas la voix de Zoé que l’auditeur entend,

mais des bouts de samples tripatouillés. Même une
oreille avertie aurait du mal à faire la différence !
Les irréductibles du français grinceront de ne jamais
entendre la langue de Molière sur les morceaux de
Caravan… Arnaud justifie ce choix de l’Anglais : “On
n’est pas contre l’idée de chanter en français, mais
on pense que cela ne correspond pas à notre mu-
sique. Ça ne fonctionne pas, on a besoin de la so-
norité anglo-saxonne.”

Lorsque Caravan débarque, au milieu des années
2000, avec son électro-swing, le jazz manouche est
déjà en vogue, mais les maisons de disques sont ré-
ticentes et ne savent pas trop où ranger cette mu-
sique hybride. Le prestigieux label Blue Note est
plusieurs fois intéressé pour les prendre en licence,
mais sans suite. Finalement produit par le Café de
la Danse, c’est Wagram qui parie sur ce crossover.
Les autres n’ont plus qu’à se mordre les doigts. Au-
jourd’hui, Caravan Palace redoute déjà les mau-
vaises langues qui reprocheront au deuxième album
de trop ressembler au premier. L’autre risque, en
mélangeant deux genres musicaux distincts, s’est
de s’attirer la critique de deux fronts à la fois : “Au
début, les puristes du milieu swing jazz manouche
nous prenaient pour des arrivistes, car selon eux,
on ne doit pas toucher à Django. Mais ça restait une
minorité… Notre troisième concert était au Festival
Django Reinhardt, à Samois (77), le festival des pu-
ristes. La journée, on était un peu en stress, on pen-
sait qu’on allait se prendre des tomates, et en fait
ça c’est très bien passé. Les puristes sont sûrement
restés derrière ou repartis au camping !” Quand aux
gardiens du temple de l’électro : “Le milieu de
l’électro se fout un peu de nous. Il pense que l’on
ne fait pas vraiment de la musique électronique.”
Caravan Palace laisse donc aboyer les chiens… Ce
qui compte, c’est faire danser le public !

Texte : Camille Larbey - Photo : Roch Armando
“Clash EP” - Wagram

myspace.com/caravanpalace

ET L’ÉLECTRO-SWING DANS TOUT ÇA ?

Bart&Baker, DJ’s concepteurs de la compilation 
Swing party (Wagram) : “L’explosion de
l’électro-swing pourrait s’expliquer à travers
un regain de nostalgie, pourquoi pas, mais
surtout parce que certaines bandes-son
(passées dans le domaine public) ont pu être
réutilisées à moindre coût par des producteurs.
La différence avec Caravan Palace, et ce qui
en explique le succès, c’est que ce sont des
musiciens. Mieux ! Deux des membres du
groupe sont des danseurs de swing… Le
processus de création est donc différent : une
sorte de théâtralisation très festive, colorée, et
des brassages qui sonnent plus naturels. De
plus, étant donné que l’électro-swing joue à la
fois sur le tableau rétro et happy, tout en étant
très mélodique, le genre peut à la fois
satisfaire les cadres (principaux acheteurs), 
les publicitaires (diffuseurs) et les clubbers
(utilisateurs). D’ailleurs, petite anecdote au
passage : la chanson de Patricia Kass Pigalle
a été écrite par Caravan Palace (bien qu’ils ne
soient pas crédités sous cette forme). Enfin, 
et pour conclure, si l’électro-swing n’est pas
autant développé dans certains pays (comme
par exemple l’Allemagne et l’Angleterre, du
moins dans une classification aussi précise),
cela s’explique par les copyrights de certaines
zones économiques : certains samples n’étant
pas encore tombés dans le domaine public, on
ne peut pas les diffuser, contrairement à la
France… Eh oui, rien ne se perd, tout se
recycle !” www.bartandbaker.com
Samuel Degasne

“Les beaux sons, très propres,
avec un joli micro, ce n’est pas
du tout ce que l’on cherche.”
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L a profession
est mal con-
nue, voire

souvent caricaturée,
quand ce ne sont pas
les manageurs eux-
mêmes qui jouent les
stars (Jean-Claude Ca-
mus, Pedro Winter, René
Angélil) participant ainsi à
la confusion. Pourtant, la pro-
fession a peu évolué depuis 
Arthur Dandelot, un des pionniers
de la fin du XIXe siècle. Le manageur
est la personne qui a en charge le suivi de
carrière (contrats, promotion, marketing) d’un
artiste, ainsi que sa représentation auprès des profes-
sionnels de l’industrie musicale. Homme de l’ombre, presque
membre du groupe, il est à la fois nourrice, infirmier, conseiller,né-
gociateur et souffre-douleur. Un coach qui permet d’être un appui
dans les périodes de doutes afin d’éviter les pièges de la vie pu-
blique ou de l’insuccès.

L’ARTISTIQUE
“Être manageur, c’est surtout l’opportunité d’offrir à un artiste la
liberté de ne travailler que sur l’aspect artistique” présente Pierre
Dron (manageur de Music is not Fun) sur le site de SFR Jeunes Ta-
lents, soulageant ainsi ses artistes de toutes démarches adminis-
tratives ou de la logistique. L’interface entre l’artiste et le concret,
le pragmatique. Pour Arnaud Bordas (Stuck in the Sound), un ma-
nageur c’est surtout “quelqu’un avec un super forfait télépho-
nique” ! Le pire ? C’est que tout cela demande du temps et les
résultats ne sont pas visibles tout de suite. “Nous sommes une
sorte d’avocat, résume Frederique de Almeida (Alister, Curry &
Coco), car il est obligatoire de croire au projet. D’autant que la fi-
nalité n’est pas la signature avec un label. Au contraire, c’est là
que tout s’intensifie !” À Caroline Guaine (Askehoug) de rajouter
que “choisir des artistes dans la perspective d’en vivre, ça m’éloi-
gnerait trop de la passion qui est au centre de ce métier”, preuve
de la réelle envie qui doit demeurer. 

LE MARKETING
Pour Seb Farran (NTM),

dans un entretien sur le
site de DBTH, nulle

langue de bois : “Un artiste
n’est pas uniquement un

idiot doué d’un talent artis-
tique. En quoi l’artiste ne doit pas

se voir comme une marque ? (…) Un
artiste se doit d’être rémunéré pour ses

créations, son image et ses prestations. Le ma-
nageur est là pour l’en assurer.” Les choses ont le mé-

rite d’être claires. Julien Soulié (Florent Marchet / MMF, syndicat
des manageurs) confirme l’aspect marketing, mais nuance en pré-
textant que le manageur est un “pare-feu” car “il y a des choses
qui se disent en réunion avec les maisons de disques et les tour-
neurs qu’il n’est pas forcément bon de dire à l’artiste. On est là
pour lui dire la vérité, mais aussi pour qu’il avance.”

L’AFFECTIF
Mais quelles relations entretenir ? Qui décide ? Pour Didier Grebot
(Yves Jamait) : “Il y a des routines, où je sais pouvoir parler en son
nom, mais les grandes décisions sont prises à deux. J’accompagne
quelqu’un. Yves Jamait, ça n’est pas moi !” Pour Patricia Téglia
(Bikini Machine, Garbo) : “Il y a autant de fonctionnement de cou-
ple manageur / artiste que de développements différents. (…)
Lorsqu’une relation amicale s’instaure, se pose alors la question
de ce que l’on peut accepter d’un ami ou pas ?” Même son de
cloche chez Didier Estèbe (Noir Désir) : “C’est assez proche d’un
rapport de couple, mais démultiplié avec le fait que tu as à faire à
des écorchés vifs, des caractériels, des gens sensibles… À long
terme, il faut aussi être un minimum psy.” Frederique de Almeida
rajoute que “un équilibre est à trouver. Quand l’artiste va trop loin,
c’est de ton devoir de lui faire savoir. Mais c’est également le tien
de te rappeler qu’il est ton boss !”

Profession manageur :
interface entre l’artiste et le réel

QUI AIDE À NÉGOCIER LES CONTRATS ? L’AVOCAT. À CONTRÔLER LES RENTRÉES

D’ARGENT ? LE COMPTABLE. À ENREGISTRER DES CHANSONS ? LE PRODUCTEUR.
À PROGRAMMER UNE DATE ? LE BOOKEUR. À CONTACTER LES MÉDIAS ?

L’ATTACHÉ DE PRESSE. MAIS ALORS À QUOI SERT LE MANAGEUR ?…
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LES BROUZOUFS
La rémunération se fait ensuite en pourcentages prélevés : 10%
maximum sur les cachets, environ 15% sur le merchandising. Il est
cependant rare pour l’agent de toucher une part sur la vente de
CD, le pourcentage touché par l’artiste étant déjà relativement fai-
ble. Une notion qui scandalise Seb Farran : “L’artiste est comme
une entreprise dont il faut assurer la direction artistique et com-
merciale. La France voit encore la musique comme une organisa-
tion artisanale de saltimbanques ou une réunion de troubadours.
(…) Pourtant, si Joey Starr fait 300 concerts dans l’année, c’est
aussi grâce à mon travail. S’il vend 300 000 albums, c’est aussi
grâce à mon travail. En quoi je ne devrais pas être payé là dessus ?”

L’AVENIR
Le poste a pourtant évolué, comme le raconte Clarisse Fieur-
gant (Gaëtan Roussel) : “Dans les années 80, beaucoup d’artistes
étaient directement signés : c’était le développement du CD, de
l’industrie. Il y avait plus de monde dans les labels, donc on pou-
vait s’organiser différemment.” Julien Barnes (Matmatah) précise
que “le statut du manageur n’existait pas pendant très longtemps.
Il a longtemps été assimilé au rôle de l’impresario ou de l’agent.
Un manageur n’est pas un type qui prend une commission dans
l’objectif de placer un artiste. C’est quelqu’un qui est à la base de
la gestion de sa carrière.” Pour Frederique de Almeida, il est vrai
que “il y a parfois une confusion des genres, car le travail d’attaché
de presse est plus reconnu en France. En tout cas, il y a de plus en
plus de filles manageurs. Tant mieux ! Avant, on me confondait
avec la chanteuse…”

Un métier en sursis ? Bien au contraire ! Si l’on considère la baisse
de ventes d’albums, la recherche de financements prise en charge
par le manageur, la mission s’est accrue : showcase, chat, fan-club,
DVD… Patricia Téglia explique que “certains vont jusqu’à monter
une société avec leur artiste, comme Clarisse Fieurgant et Gaëtan
Roussel (Gazoline).” L’intéressée confirme : “Même Radiohead a
besoin de petites mains ! Ce qui se démocratise, c’est l’enregistre-
ment, pas l’administratif…” Seb Farran se veut plus pessimiste :
“On a la vie dure. Un artiste peut congédier un manageur sans la
moindre difficulté. Un secrétaire d’artiste, ce n’est pas un mana-
geur ! Et ce n’est pas aux majors de faire du développement. Elles
ne savent pas le faire.” Julien Soulié conclue enfin que son artiste
“a quitté sa major, parce qu’il a compris que c’est bien d’avoir une
petite structure, une équipe proche. Pas une armée de communi-
cants qui appliquent leurs recettes, mais un conseiller avisé, une
personne de confiance… Un manageur !”

Propos recueillis par Damien Baumal, Élodie Fournot, 
Samuel Degasne, Camille Larbey et Yan Pradeau

Illustration : Florent Choffel
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Un K cOMME KEBEc 

Pendant dix jours de musique
100% en français, Montréal a
fait place aux célébrations en-
tourant les 25 ans de l’événe-
ment artistique pancanadien.
De tout pour tous les goûts, du
groupe émergent à l’artiste
confirmé. Parmi les meilleurs
moments : une soirée festive
organisée par le magazine
BangBang avec Louis-Philippe
Gingras et Placard / Macbeth, le
premier concert montréalais
des MC et DJ d’Alaclair Ensem-

ble depuis la sortie de leur nouvel album triple, une cérémonie
rock festive avec les groupes Meta Gruau et Galaxie, de même
que les jolis spectacles chanson de Philippe B et de Jérôme Du-
puis-Cloutier. Sans oublier, bien sûr, un moment tout à fait ma-
gique à l’Astral, où Marie-Jo Thério et Richard Desjardins ont
offert une mouture solo de leurs meilleures chansons devant une
salle comble et comblée. De quoi couronner à merveille les festi-
vités du Coup de cœur francophone ! www.coupdecoeur.ca
Marie-Hélène Mello

>> du 3 au 13 novembre 2011
COUP DE CŒUR FRANCOPHONE
Montréal (Québec)

Plus de 300 concerts en cinq soi-
rées assez diversifiées merci, voilà
ce que proposait cette année l’hy-

bride festival montréalais. Pour son
dixième anniversaire, l’événement a

confirmé sans difficulté son statut
autoproclamé de “Fête de la 

musique internationale”. Avec 
plusieurs salles combles, une pro-

grammation francophone accrue et
une meilleure ponctualité des

concerts, l’édition 2011 a présenté
de nettes améliorations par rapport

à 2010. Parmi les meilleurs mo-
ments du dernier Pop, soulignons
bien entendu l’énorme concert extérieur gratuit donné par Arcade
Fire en plein centre-ville, mais aussi une performance de Random

Recipe sur le toit d’un immeuble du Mile End, le lancement de Jean
Leloup et ses Last Assassins, le retour du groupe garage Les Sexa-

reenos, un laboratoire créatif de Marie-Jo Thério, la créativité débor-
dante de Tune-Yards, un concert de clôture totalement énergisant de
Think About Life (dans un sous-sol d’église !) et d’excellentes décou-

vertes (Grimes, Capitaine Soldat et Araabmusik). Champagne !
popmontreal.com/fr Marie-Hélène Mello

>> du 21 au 25 septembre 2011
POP MONTRÉAL

Montréal (Québec)

Il était question de chanson francophone, une fois de plus, pour
cette 43ème édition. Le concours, véritable cœur du festival, a 
couronné Mathieu Lippé, avec une belle prestation entre slam et
chanson, habile en mots, mais a aussi révélé la très inspirée Klô
Pelgag et Marie-Philippe Bergeron. Au gré des différents concerts
organisés tout au long de la semaine, Jimmy Hunt, récompensé
également par le “Prix coup de cœur de l’académie Charles Cros”,
apparaît comme une belle découverte, avec un univers fort, des
textes ciselés et une belle présence sur scène, et ce quelque soient

les conditions dans lesquelles il
joue. Mais il y eut aussi les Lost
Bayou Ramblers, tout droit venus
de Lafayette (Nouvelle-Orléans),
l’humour de Francis Faubert, 
le décalage subtil de Jérôme 
Dupuis-Cloutier, ou encore l’émo-
tion d’Ingrid St-Pierre. Beaucoup
de bons moments, pour un festival
à la fois simple et généreux dans
son organisation et les lieux 
sélectionnés à travers la ville.
www.ficg.qc.ca
Mickaël Choisi

>> du 7 au 17 septembre 2011
FESTIVAL DE LA CHANSON
Granby (Québec)

Le “petit” festival régional fêtera bientôt son dixième anniversaire, et
il a de quoi être fier : plusieurs prix remportés, une programmation
de plus en plus diversifiée, une belle croissance et un public fidèle

(accro ?) au rendez-vous… En septembre 2011, pendant le long
week-end de la Fête du travail, environ 18 500 festivaliers de Rouyn

et d’ailleurs sont venus déguster un menu majoritairement québé-
cois, mais généreusement complété par quelques musiciens français

et américains. Plusieurs valeurs sûres de la scène montréalaise 
(Gatineau, Galaxie, Jimmy Hunt, Duchess Says), des concerts riches

en émotions fortes (Thus:Owls,
b.e.t.a.l.o.v.e.r.s., Katie Moore, Mark
Bérubé) et des performances axées

sur la fête (Socalled, Alaclair En-
semble, Canailles). Sans oublier un

concert-surprise de Patrick Watson,
un excellent set de DJ Brace, un

moment quasi-mystique avec
Akron/Family et la première aven-

ture au Québec de PianoChat. On en
reparlera toute l’année en attendant

l’édition spéciale du 30 août au 2
septembre 2012… www.fmeat.org

Marie-Hélène Mello

>> du 1
er

au 4 septembre 2011
FESTIVAL DE MUSIQUE ÉMERGENTE

Rouyn-Noranda (Québec)

Gatineau Mathieu Lippé

Arcade Fire Marie-Jo Thério
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Un K cOMME KEBEc 
ALACLAIR ENSEMBLE
“Musique bas-canadienne d’au-
jourd’hui” (Indépendant)

Déterminés à montrer que leur succès ne s’arrêtera
pas avec l’album 4,99, les MC de la troupe hip-hop
de Québec / Montréal offrent sur le web un merveil-

leux cadeau
gratuit : trois LP
réunis sous un
même titre, qui
fait écho à leur
univers créatif
singulier (si vous
n’y comprenez
rien, leur site offre

un glossaire pour le moins inhabituel.). Le premier,
Le roé c’est moé, est en continuité avec le disque qui
les a fait connaître : loufoque, rempli de prouesses
rythmiques et de titres qui sont déjà des hits en
spectacle (Patate chaude, Teflon dons). Plus électro,
Un piou piou parmi tant d’autres rend hommage au
talent de KenLo et Vlooper (à découvrir : la pièce
Dest en Nouess, un moment fort). En revanche, le
troisième segment Touladis détonne trop : on voit
mal comment il rejoindra les fans du groupe.
alaclair.com
Marie-Hélène Mello

THE BARR BROTHERS
s/t
(Secret City Records)

Révolution du folk ? Du blues ? Du rock ? Non.
Juste un éclectisme parfaitement dosé et exécuté. 
Il y avait peu de doutes sur le talent des frères Brad

(guitariste) et
Andrew (batteur)
Barr, car ceux-ci
ont eu maintes
occasions de
collaborer avec les
artistes de leur
ville d’adoption,
Montréal. Accom-

pagnés d’une harpiste et d’un multi-instrumentiste,
les deux Américains d’origine offrent avec ce premier
album une réalisation complète dont se dégagent
torpeur poétique et énergie rythmique. Les jolies
mélodies mêlant guitare et harpe de Oh Belle
ou encore de Cloud, dédiée à Lhasa de Sela,
succèdent à des sonorités africaines rock-blues. 
Les compositions se déclinent dans une richesse
hypnotisante (Deacon’s son), le tout étant toujours
servi par une écriture pleine de justesse et de beauté.
thebarrbrothers.com
Stéphanie Culakowa

SUNFIELDS
“Palace in the sun”
(Field)

Menée par Jason Kent, la formation montréalaise
propose une entrée dans un univers assez
mélancolique grâce à une oscillation entre

americana-country
et rock-folk. Ainsi,
dès les premières
notes de Palace,
on comprend 
que la référence
avouée soit Neil
Young. D’autres
artistes montréa-

lais viennent en tête : Arcade Fire sur le morceau
d’ouverture Skin & bones (le côté vocal et grandi-
loquent en moins) et Passwords sur If it be. La
réalisation de ce premier album est remarquable et
maîtrisée : les compositions sont riches dans leur
évolution et dénotent une utilisation parfaite des
cuivres, de l’harmonica, du piano et de l’orgue. 
Et pourtant, malgré toutes les qualités évidentes de
ces belles ballades, on voudrait un grain de sable, 
un brin de folie… Trop parfait ? Trop lisse ?
www.sunfieldsband.com
Stéphanie Culakowa

VULGAIRES MACHINS
s/t
(Indica / Outside)

À propos de son cinquième album studio, le mordant
groupe punk-rock affirmait : “J’aimerais mieux que
le ciel tombe que de ralentir au sixième disque.”

Pourtant le quatuor
baisse le volume 
et débranche les
guitares sur son
album acoustique,
réalisé encore une
fois par la paire
Gus Van Go et
Werner F (The

Stills, Xavier Caféïne). Comme tout bon groupe punk
vieillissant qui se respecte, la formation flirte avec
une certaine tendance country/folk. La slide guitar
est judicieusement utilisée sur Triple meurtre et
suicide raté. Les pièces ainsi épurées laissent donc
toute la place aux textes qui paraissent encore plus
percutants sous cette forme. Cet exercice de style 
ne se veut pas une compilation, mais les gars (et 
la fille) revisitent quand même huit pièces de leurs
albums précédents, et accouchent de trois chansons
inédites. www.vulgairesmachins.org
Eric Bertrand

DOBA
s/t
(L’Abe)

De sa voix grave et sensuelle, l’ancienne chanteuse
du duo Dobacaracol propose un premier album solo
chamarré de teintes vives et harmonieuses, où elle

forge un genre
balancé entre rock,
folk et soul sur 
des rythmes
entraînants. Ses
textes, surtout 
en anglais, sont
empreints de
franchise et

d’espoir. Rien ne lui semble impossible et elle
communique avec brio volonté, force et courage.
Toujours avec chaleur et tendresse, elle ironise ou 
se révèle sur des thèmes qui touchent à la société 
et aux sentiments personnels. One tune at a time
dénonce l’accumulation de chansons immatérielles
tandis que Le pont aborde la force de pardonner. 
Loin de se laisser faire, comme elle le chante sur   
No fool, elle garde les pieds sur terre et la tête 
dans les nuages, souhaitant joliment : “Peace for 
the dreamers !”. dobamusic.com
Mélodie Oxalia

CARACOL
“Blanc mercredi”
(Indica / Outside)

Il y a un virage vers la lumière et l’assurance sur 
ce deuxième disque solo de Carole Facal, ex-
Dobacaracol. Il réunit la même équipe d’habitués,

dont le réalisateur
et compagnon de
vie Sébastien Blais-
Montpetit, et use
de plus de légèreté
tant dans les
textes que dans 
la musique qui
lorgne un peu 

plus vers le folk. Pas de doute ici, Caracol n’a plus 
à prouver sa capacité à écrire des ballades pop et 
à pondre de jolis textes qui plaisent sans effort. 
Et si l’on peut reprocher quelque chose à la belle
dame, c’est justement cette tendance à tout enjoliver
musicalement, à nous servir des chansons qui
étrangement ont ce petit air de déjà entendu. Mais
bon, ceux qui ont l’oreille sucrée (et cela comprend
un bon nombre d’entre-nous) ne devraient pas
bouder leur plaisir pour autant.
www.caracolmusique.com
Sarah Lévesque

T out a commencé au début des années 2000, sous la forme d’un
duo électro nommé Church of Budgerigars (l’Église des per-
ruches). Au départ composé d’Annie-Claude Deschênes (voix,

guitare-piano, guitare) et d’Ismaël Tremblay-Desgagnés (claviers, pro-
grammations, guitare), CH.O.B. s’est d’abord transformé en trio avec
l’arrivée de Philippe Clément (basse) : “Je trouvais les chansons super
bonnes, confie-t-il, mais elles manquaient d’un petit côté sale.” Re-
baptisé Duchess Says, le nouveau groupe s’est alors doté d’un son
plus corrosif, et la venue de Simon Besre à la batterie, en remplace-
ment du beat-box, a eu pour effet de cristalliser leur style.

Résultat : un style aussi éclaté qu’accrocheur, oscillant entre le punk
à la Dead Kennedys, la pop des années 80 et le noise-rock de l’époque
Sonic Youth. “On appelle ça du moog-rock, explique Philippe, et ça
consiste en l’ajout d’un clavier analogique. L’appellation vient de Six
Fingers Satellite, un groupe qui nous a tous influencés.” Duchess Says
propose donc une musique assez singulière du genre “dois-je-danser-
ou-tout-détruire ?” et se démarque par la prestance scénique complè-
tement explosive de la chanteuse-énergumène Annie-Claude. Le
contact avec son public la projette carrément dans une sorte de transe
qui lui fait faire d’étranges simagrées et des mouvements semblables
à des katas d’arts martiaux.

Avec toute cette folie émanant du groupe, il n’est pas surprenant d’ap-
prendre qu’ils sont au cœur d’un mouvement sectaire aussi insolite
que leur musique. Exit Dieu, Allah ou Bouddha ; le règne de la perruche
est enfin arrivé ! Mais détrompez-vous, cette Église sert davantage à
faire parler et s’est donné comme mission de faire de l’art. Pourquoi la
perruche ? Allez savoir ! Malgré les innombrables références à l’oiseau,
le mystère plane toujours sur sa valeur spirituelle. Après la sortie de
L’anthologie des trois perchoirs en 2008, la pseudo-religion a vu son
nombre d’adeptes monter en flèche. Avec un deuxième album un peu
plus mélodique que son prédécesseur, les messagers de Mère-Per-
ruche risquent d’aller chercher de nouveaux fidèles.

Emmanuel Lauzon
“In a fung day T” - Alien 8 Recordings / F.A.B.

duchesssays.com

DE L’ÉNERGIE, DE L’ORIGINALITÉ ET UN PEU (BEAUCOUP)
DE FOLIE, VOILÀ CE QUE PROPOSENT CES ROCKEURS
FANTASQUES. DE RETOUR AVEC UN NOUVEL ALBUM, ILS
SONT FIDÈLES À EUX-MÊMES. ET À LA PERRUCHE…

Duchess Says
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InITIaTIVES 

R ien qu’en la regardant dans les yeux, on sait que c’est dans
la poche. Nicole Mingasson a l’austérité des volontaires et
la flamme des mystiques, de celles qui ne connaissent pas

de limites. Vous pensez, après vingt-huit ans à la tête du Sentier
des Halles, elle en a vu des vertes et des pas mûres ! “Quand j’ai
vendu le Sentier à l’Olympia, j’ai fait comme tout le monde : je me
suis créé une page Facebook. J’ai été sidérée par le nombre de
messages de jeunes me demandant des conseils pour avancer
dans le métier. En fait, il n’existe pas de structure de conseil et de
soutien.” La passion du talent, c’est toute sa vie. Et quand elle
parle de “jeunes artistes” ce sont vraiment des débutants dont il
s’agit. Pas de ceux qui sont en train de monter et que l’on attrape
au vol pour remplir les caisses… 

“Circulez y’a tout à faire !”, c’est d’abord une société de production
puis, et surtout, des rencontres qui ont voulu s’associer à l’aven-
ture : un studio multimédia, 4D créa ; La Poursuite Production ; un
tourneur, La Centrale Éclectique ; une structure de management,
ArtupMusic ; un éditeur musical, Paloma Records et un studio d’en-
registrement, Twin Studio. De quoi avancer sainement et avec tous
les atouts de son côté. Parce que : “Une carrière c’est comme une
maison : pour qu’elle dure il faut que les bases soient saines. Sou-

vent, on demande aux artistes d’aller tellement vite qu’ils n’ont
plus le temps de poser ces bases et se perdent en chemin.” Son
approche professionnelle est fidèle à ses maximes : “Il faut pren-
dre le temps pour savoir ce qu’ils recherchent et ce dont ils ont be-
soin pour avancer. Trouver ce qui leur manque en somme. Un plan
de carrière, c’est au cas par cas ! Et bien sûr, ce sont des paris à
faire sur le long terme, une vraie collaboration.”

Accompagner les artistes, elle n’en a jamais eu marre. C’est une
passion à part entière et si elle a vendu le Sentier c’est qu’elle avait
envie d’être utile autrement : “Aller chercher ce qui est enfoui par-
fois si profondément en une personne pour qu’elle puisse créer,
c’est magique !” À tel point qu’elle cherche à réunir des fonds pour
créer une “Maison d’artistes” dans un domaine en Vendée (La
Nouette) et qui viendrait compléter sa “petite toile d’araignée”.
“Circulez y’a tout à faire !” tombe en effet à pic car si des structures
d’aide existent déjà, toutes demandent à l’artiste de justifier d’un
certain niveau d’expérience ou de notoriété… or, il va sans dire que,
si on peut justifier de toutes les conditions que les institutions ré-
clament, on n’est plus un débutant !

Lise Facchin
c/o : nicolemingasson@orange.fr - 06 16 12 45 54

Nicole Mingasson
L’expérience au service de l’émergence

DEUX ANS APRÈS AVOIR VENDU LE SENTIER DES HALLES, NICOLE MINGASSON

A CRÉÉ UNE STRUCTURE D’AIDE AUX ARTISTES DÉBUTANTS. UNE NÉBULEUSE

DE PROFESSIONNELS FONCTIONNANT EN RÉSEAU POUR QU’ÉCLOSE LE TALENT.

M
ar

yl
in

e 
Ey

tie
r



ANNA AARON
“Dogs in spirit”
(Two Gentlemen)

L’univers des mythes et légendes imprègne 
cet album (Sea monsters, Siren), comme 
la métaphore des angoisses de la jeune
chanteuse. La voix parfois éraillée d’Anna
Aaron appuie la force des émotions partagées.
Cette même voix, puissante, se fait aiguë et
angoissée, puis plus sombre et plus dure. 
La mélodie devient obsédante sur Queen of
sounds et King of the dogs. Le piano résonne,
comme un écho, sur l’ensemble de l’album.
Sur The drainout, l’apparition de la trompette
jouée par le jazzman Erik Truffaz confère au
morceau un air de ballade. The passion offre
comme un interlude à l’album sur un air
d’opéra a capella et en chœur. La mélodie cède
le pas au chant d’Anna Aaron sur Joanna et sur
Fire over the forbidden mountain, instrumental
sombre et crasseux contrastant avec la légèreté
de la voix. À tout juste 26 ans, la Suissesse
exprime ses sentiments à travers un folk-rock
aiguisé. www.annaaaron.com
Aurélie Tournois

BRUITaGE 
ALL CANNIBALS
“Black shark shake-a-lake”
(Virage Tracks / MVS)

On est immédiatement embarqué par les belles
mélodies pop de ce trio caennais. Dès I want,
introduction très courte, l’oreille est accrochée.
Un plaisir qui ne se dément pas par la suite.
The choir est une vraie perle aux harmonies
raffinées qui rappelle le meilleur des 60’s. 
Pour Emmanuel (chant, guitare, clavier),
Matthieu (basse) et Tiphaine (batterie, clavier),
anciens du groupe Macadam Club, une étape
est visiblement franchie. Reste à savoir si une
pop anglaise aussi classique, même si elle sait
aussi montrer les dents (The summer and the
chapel), ou au contraire se faire très câline
(The lady vanishes) voire caverneuse (The
other side of a cannibal), a un avenir de 
ce côté-ci de la Manche. D’autant que la
production apparaît un peu trop lo-fi pour
permettre au groupe d’atteindre son Graal.
L’effort reste néanmoins prometteur et devrait
être récompensé par de belles dates.
facebook.com/allcannibals
Patrick Auffret

ALONE WITH KING KONG
“The hardest step”
(Chez Kito Kat)

Un sortie du label Chez Kito Kat est
généralement signe de qualité. Le premier
album d’Alone With King Kong ne déroge pas 
à la règle. Sous le costume de gorille se cache
Thomas Rocton, homme-orchestre et fan de
bandes dessinées. Il a d’ailleurs un tatouagede
La Marque Jaune, le méchant dans Blake &
Mortimer, sur le mollet. Lorsqu’il est King
Kong, Thomas Rocton compose de jolies
comptines pop, teintées de folk. Ses chansons
peignent les portraits de personnages
attachants : le phobique du téléphone, une
innocente dénommée N, le petit garçon qui
écoutait trop fort la musique, ou encore
l’amoureux éconduit par une fille qui
préfère… les filles. Komparce et Twin Pricks,
habitués de Chez Kito Kat font aussi leur
apparition sur The hardest step. Et comme
chaque production du label, la jaquette est
cousue main, offrant une dimension artisanale
à l’album-objet. alonewithkingkong.virb.com
Camille Larbey

APOPLEXIE
“Après minuit”
(Zingy)

Ce trio formé en 2006 décape l’électro pop à
grands coups de paillettes, cuir et lycra. Mais
au lieu de faire revivre platement les 80’s,
Apoplexie préfère recréer une époque
fantasmée où règne l’esthétique new wave
violentée par de gros stroboscopes. C’est un
peu comme si le chanteur d’Of Montreal se
mettait à faire de la grosse électro : des beats
et du glam. Apoplexie se veut sexuel, jouissif et
régressif. Les paroles de Brigite Bardot, Fuck
me ou Pimpon sont par exemple délibérément
idiotes - mais non moins rigolotes ! “Chantal,
Chantal, t’aimes pas les noirs, t’as pas le
moral, mais moi j’aimerais bien voir tes gros
seins nus”, peut-on entendre sur Chantal (à
prendre au dixième degré, évidemment !). 
Au passage, filez voir son super clip un peu
trash… Les groupes comme Apoplexie sont
rares dans la scène française. Et ce qui est rare
est… précieux ! myspace.com/lapoplexie
Camille Larbey

A.S.M - A STATE OF MIND
“Crown yard”
(Lab’oratoire / Wagram)

Une chose est sûre à l’écoute de ce disque, les
trois protégés de Wax Tailor sont définitivement
prêts à investir le devant de la scène comme
des grands. Leurs featuring convaincants
auprès du DJ français avaient déjà attiré la
lumière sur une grosse énergie et un premier
album prometteur. D’une certaine façon, Fade,
FP et Green T poursuivent leur recherche d’un
son à la chaleur communicative et fidèle aux
origines. Dans leur ensemble, les titres lorgnent
vers un hip hop chaloupé dont on les savait
adeptes, mais cette fois, celui-ci vient mouiller
le maillot avec une soul / funk caniculaire,
période blaxploitation et des essences reggae
pour faire grimper le thermomètre. Les
gimmicks de guitare répondent aux phrasés
cuivrés pendant que les 3 MC’s assurent la
tchatche avec la décontraction d’un mac au
volant de sa Thunderbird. Confortablement
assis sur la banquette arrière, on laisse filer 
le paysage avec un petit sourire en coin.
www.asmastateofmind.com
Damien Baumal

BIRDS ARE ALIVE
“Blues cooked for 
cannibals” (Kizmiaz Records)

L’exercice blues antique est-il soluble dans 
la cuisine sonore française ? Oui car cette
musique appartient depuis belle lurette au
commun des mortels, surtout si l’on a vendu
son âme au diable. La mixture de Birds are
Alive puise dans tout le répertoire des musiques
à guitare depuis Robert Johnson. Le sieur
Romain Marsaut pratique un one man band
protéiforme, il joue de la guitare, il tape sur sa
batterie et ça lui va bien… Plus mélodique et
moins sauvageon que son prédécesseur, Blues
cooked for cannibals comporte néanmoins
nombre de morceaux de bravoure. Par son
slide de guitare, No spare fait écho à nos 
désirs de ballade inassouvies dans des contrées
désertiques. De John Fahey à Jon Spencer en
passant par Hasil Hadkins, chacun y trouvera
un maillon de sa propre culture blues.
birdsarealive.bandcamp.com
Vincent Michaud
> ENTREVUE À LIRE SUR WWW.LONGUEURDONDES.COM

LA BOÎTE À ooTi
s/t
(YY Label)

Qui s’est aventuré dans les Monts d’Arrée en
Bretagne, a certainement dirigé ses pas vers
Huelgoat et le Moulin du Chaos, la Rivière
d’Argent, ses forêts pittoresques, ses grottes
mystérieuses, ses incroyables rochers. Des
légendes y sont nées, autour des Chevaliers de
la Table Ronde, du diable, des sorcières, des
princesses, des fées… L’univers idéal pour
stimuler l’imagination de la chanteuse ooTi et
celle de ses complices auteurs, compositeurs,
arrangeurs, John Trap et Arnaud Le Gouëfflec.
L’ambiance musicale, sombre, inquiétante,
entraîne l’auditeur vers un monde onirique
peuplé de créatures étranges : un prince
amoureux et une femme rebelle, une petite
fille de l’eau, un roi poisson… Nous pensons 
à Kate Bush dans Histoire de fantômes chinois,
il y a deux beaux duos avec Dominique A : 
Le chevalier noir, Le pêcheur et son ombre. 
Les treize titres ont été mixés et masterisés 
par l’ingé son émérite Gilles Martin.
www.yylabel.com
Elsa Songis

PETER BULTINK
“Aux larmes citoyens”
(Parsifal)

Plusieurs facettes sur cette nouvelle galette 
du dandy belge (chanteur et fondateur de
l’Orchestre du Mouvement Perpétuel) : la
principale, bougrement efficace, est pop-rock
(C’est comme ça, L’espiègle, Bon à rien, bon 
à tout), mais on trouve aussi des incursions
réussies vers le reggae (Music), le hip hop 
(Les puissants avec Baloji) voire le dancefloor
(la reprise d’Initials B.B. ou La danse des
moutons). Seul titre moins pertinent, Les
larmes, d’inspiration Brel, reste poussif. Avec un
peu plus de hargne, l’excellente Petite question
pourrait sonner comme du Arno… avec un peu
plus de sexe, Le diablotin serait gainsbourien…
Mais la réponse à sa place dans le monde
musical, c’est Peter qui la donne lui-même : 
“Je ne rentre pas dans les petits schémas, c’est
plus compliqué que ça.” Et il ajoute : “Cet
album est un hymne à l’humanité dans toute
son ambiguïté. Quoi de plus humain, de plus
individuel, de plus universel, qu’une larme ?”
Ite missa est ! www.peterbultink.com
Serge Beyer

CÂLIN
“Black Chinese II”
(L’Amicale Underground)

Quand Yugo Solo et Francis Fruits, deux
membres du groupe grenoblois Rien, ont
discrètement faussé compagnie à leurs petits
camarades, on les a surpris en train de faire
un… Câlin ! Les polissons ont trouvé comme
prétexte la (pro)création de la BO d’un road-
movie bidon, Black Chinese II, afin de réaliser
quelques fantasmes tout droit surgis de leurs
tendres années 80. L’introduction (de l’album)
installe brièvement une ambiance langoureuse
à la Giorgio Moroder, qui très vite s’emballe
sous l’assaut de guitares heavy metal, le temps
d’un Kiss fougueux. Le couple prend son pied
en variant les positions : la Robot wigger à
quatre pattes sur le hip hop, Le club de la
destinée couché sur du 100% synthétique, 
à l’orientale avec la Don’t worry Habibi…
Jamais à court d’idées lorsqu’il s’agit de se
tripoter les synthés pour atteindre l’extase
analogique. Le bonheur n’ayant pas de prix,
tout le monde aura droit à son Câlin gratuit 
sur www.amicale-underground.org.
Cédric Manusset

LES CHEVALS
“Colis suspect”
(Irfan le Label / Le Poisson Fa)

Les huit musiciens du groupe osent
l’expérimentation et ouvrent toutes les portes
de la création musicale. Ils ajoutent à la fanfare
de cuivres classique des conques, coquillages
qui marquent leur originalité et servent les
aspirations des artistes. Alliant technique
certaine et idées inspirées, la longueur de 
leurs morceaux laisse le temps à la musique 
de s’installer et aux auditeurs de la savourer.
Les sonorités et la rythmique mêlent le jazz, le
groove, le funk, pour un ensemble détonnant.
Les invités, le groupe Push Up et Bianca
Iannuzzi, interviennent sur quatre morceaux 
et leurs voix ajoutent un caractère fort à une
musique déjà porteuse de sens. Les
atmosphères se déroulent au fil de l’album,
oscillantes entre angoisses, folies et fêtes. Les
Chevals galopent dans un espace musical vaste
et tout en relief, détournant les trajectoires
pour user au mieux de leur savoir-faire et de
leur créativité. myspace.com/leschevals
Mélodie Oxalia
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BRUITaGE 
AUBE L
“I am”
(Autoproduit)

Pour Aube, la création est un flux ininterrompu :
voici déjà son troisième album en trois ans. 
I am, un titre sur mesure pour une musicienne
qui a toujours mis bien plus que de l’inspiration
dans son art. Si ses œuvres semblent se
succéder sans halte, chacune d’elle édifie un
monde propre. Cet album, aux fulgurances de
sensibilité écorchée qui affleuraient à chaque
instant des deux précédents, préfère la
suggestion et les lignes floues. Les guitares se
placent en retrait au profit d’arrangements
atmosphériques. Ceux-ci, jusque-là cantonnés
au rôle d’intermèdes, détentes en apesanteur
entre deux sommets, prennent désormais
l’avantage, tout comme les apports électro,
plus présents que jamais. Moins tangible mais
pas moins sombre, l’espace sonore se remplit
de noires vapeurs et de soupirs qui se noient
dans les méandres d’une voix toujours
abyssale. Dans les fonds troubles comme 
dans les paroxysmes, Aube L fascine…
www.aubel.biz
Jessica Boucher-Rétif

AZERTI
“Jour de marché”
(La Mais°n / Musicast)

Ne pas se fier aux apparences, l’apparente
nonchalance de chansons / pièces
électroniques peut cacher les pires fléaux. Les
voix fluettes des chanteuses portent ainsi la
corrosion dans de sagaces couplets faussement
aguicheurs : “Est-ce que tu veux un plus gros
pénis / La haute qualité les bons résultats.”
Derrière, les programmations minimalistes mais
implacables délivrent leurs cassures savamment
rythmées, très loin de la musique prête à
consommer “lounge”. Ce Jour de marché
corrompt insidieusement l’esprit avec
musicalité et sans lourdeur de propos. Oli Azerti
compositeur du quatuor pratique l’électronique
de recherche tels les pionniers Autechre plutôt
que les boucles “efficaces”. Il sample ou joue
d’instruments improvisés comme Pierre
Schaeffer, Pascal Comelade et Pierre Bastien.
Azerti est sorti de la cuisine Maison où avait
été enregistré son premier album, tant pis pour
la “douce” mélodie du bonheur du monde
extérieur. myspace.com/azerti
Vincent Michaud

BABEL QUARTET
“L’évadé”
(Autoproduit / Musicast)

Plein d’idées, fourmillant d’imagination tant 
du point de vue de la composition que de
l’écriture, L’évadé est un album qui explose 
de créativité. Le ton de Babel, à la voix et au
texte, est nourri de couleurs connues (Higelin,
Noir Désir…), mais sans jamais y coller. Les
compositions se frottent à la folk (Gipsy, Visage
pâle), au slam (L’évadé, Mai slamante-nuit),
mais elles ne sont jamais aussi réussis que
lorsque le hip-hop s’en mêle (Petit rossignol,
Temps de chien). Là, l’ensemble est parfait, 
le violoncelle de Solène Comsa offre des notes
acides et les claviers de Nino Vella distillent des
ambiances presque suffocantes tandis que 
DJ Slade balance des scratches à réveiller les
morts. Les rimes de Babel, son débit ultra
précis, montrent que, décidément, chanson,
poésie et rap sont loin d’être incompatibles.
Bien au contraire, ils s’entremêlent pour
former une pâte unique, crue et fascinante.
www.babelquartet.com
Lise Facchin

BARTONE
“Du sable dans les poches”
(Bartone Klub / Coop Breizh)

Le plus Stéphanois des chanteurs bretons
revient ! Après Cador et Les enracinés, tous
deux chez Sony BMG, le troisième album du
chanteur “franchement fourbe” est autoproduit,
ce qui en terme de qualité ne fait plus aucune
différence de nos jours. Mieux, il s’éloigne de
ce style à mi-chemin entre Bénabar et Miossec
qui a fait son nom et qui a bien mal vieilli : un
rock français nombriliste et assombri par les
aînés tutélaires. Du sable plein les poches est
donc une synthèse joyeuse en forme de
curriculum vitae “façon puzzle” (dixit Raoul
Volfoni) qui dynamite et qui ventile une pop
empreinte de références et pas des moindres :
Beck, Marc Bolan, le plaisir du texte en plus.
Jeune premier de la chanson française, Bartone
est devenu un “tonton” en vieillissant ; il
flingue toujours autant, mais avec plus de
précision. Un seul défaut : son revolver est un
dix coups et c’est bien peu. www.bartone.fr
Yan Pradeau

BAZAAR BOUTIK
“Dakar”
(L’Arrière Boutik / Mosaic)

L’album se vit comme un voyage initiatique.
Les diverses influences se ressentent à travers
les genres musicaux évoqués mais également
grâce aux titres. Se succèdent ainsi Albaicin de
Grenada (du nom d’un quartier bâti sur une
colline de Grenade), Mazeltov ou encore
Malian blues. Apaisant, l’album - acoustique -
mêle ainsi rythmes africains, tango argentin,
sons roumains et marocains. Conçus comme 
de mini-périples, les morceaux font défiler 
les paysages de steppes et les horizons
provençaux, avec Les cigales, titre long de plus
de dix minutes sur lequel on peut entendre la
cymbalisation des insectes. Les mélodies
entêtantes (Tangafrica) alternent avec les titres
dansants (Paloma). La guitare, le violon et le
violoncelle se répondent harmonieusement, se
mêlant aux percussions. L’absence de paroles
donne toute sa force à l’instrumentation, servie
par le talent du quatuor.
myspace.com/bazaarboutik
Aurélie Tournois

CODE K
“(French) Connection”
(V Music)

S’il n’y avait qu’un seul morceau pour résumer
cet album, ce serait la piste 4 : une superbe
reprise apaisée de l’hymne synthétique Never
let me down again de Depeche Mode. Fondé
sur les cendres du groupe Ultra Violet, Code K
se place à cheval entre new-wave et pop
synthétique. Comme l’avait fait en son temps
Garbage, mais avec une pointe de punk en
plus. Le groupe cultive l’art de ne pas se laisser
dominer par les machines et cet opus est bâti
sur une formule efficace : quelques riffs
aiguisés, des nappes de synthés cotonneux,
une basse ronde, et la douce voix d’Ombeline.
Ce premier album dure une heure, et autant 
il remplira très bien son job de “musique de
fond”, autant il offrira un univers riche et vaste
pour ceux qui décideront de l’écouter avec une
oreille attentive. Si vous n’êtes pas encore
convaincus, filez écouter le superbe titre Hello.
code-k.fr
Camille Larbey

CRISLUNA
“Babylon child”
(Autoproduction)

Un arc-en-ciel qui sort d’une pompe à essence,
un poing levé, une guitare portant l’inscription
“This machine kills facism” : Babylon child est
presque intégralement dédié à la dénonciation
des grands maux de ce monde. Crisluna, de
son nom civil Christophe Schoepp, propose
comme décor sonore un rock new-wave,
autrement dit des guitares saturées, des
nappes synthétiques et des voix froides. 
Bien que la cause soit noble - il est évidem-
ment difficile de cautionner les guerres et ses
business - Babylon child s’appuie sur une
argumentation quelque peu naïve (“Why, 
tell me why ! We don’t stop that business”,   
“I will not wear that uniform, i will not cut 
my hair”, etc.) qui rend sceptique. Toutefois, 
la passion et l’énergie placées dans ce projet
transpirent largement à travers ces titres, si
bien qu’à défaut d’être convaincu, on peut
difficilement lui jeter la pierre.
www.crisluna.com
Yves Tradoff

JAMES DELLECK
“L’impoli”
(Tôt ou Tard)

C’est comme si, approchant de la quarantaine,
les rappeurs se rendaient compte qu’ils doivent
autant à l’insolence d’un Brassens qu’à celle du
hip-hop. Proche du groupe TTC et ex-membre
du Klub des Loosers, James Delleck signe avec
son deuxième album solo, un disque propre à
résoudre cette équation de MC quadragénaire.
Rap au format chanson, chansons au phrasé 
“à base de popopopop”, L’impoli mélange le
piano aux beats électroniques, alterne les mots
scandés à d’autres chantés profil bas. Certains
verront dans cette fusion une preuve de bon
sens, d’autres regretteront au contraire les
facilités d’un exercice de style. On constatera
plutôt que Delleck possède une écriture qui
tient la route (S’enterrer vivant, Totem, Tabou).
“Ferme ta gueule”, lance l’impertinent en
ouverture de son disque. Heureusement pour
nous, il se rattrape par la suite et sa verve
“zézéyante” gagne en finesse, au fur et à
mesure des plages. myspace.com/delleck
Bastien Brun

DOLORES RIPOSTE
s/t
(Listenable Records)

Si Louise attaque, alors Dolores riposte, et 
elle le fait bien. Légende urbaine ou pointe
d’humour, on ne le sait, mais toujours est-il
que la réponse est vive et prompte. Ce groupe
français se maintient dans la frange punk-rock
US et avance sans aucun écart de conduite
comme si rien ne pouvait perturber son
trajet. C’est carré et enjoué musicalement
parlant. L’intensité de cet album reste dans 
la lignée des précédents bien qu’étant
relativement plus posé, maturité oblige. Le trio
parisien, pour son troisième album, est donc
fidèle à son style, un punk-rock mélodique
solide encadrant un chant en français toujours
teinté d’anxiété, signe de la morosité
ambiante. Il semblerait que le groupe n’ait rien
à prouver et c’est certainement cela qui fait 
la force et la richesse de l’album précisément.
On ne change pas une équipe qui gagne. Ce
groupe reste une valeur sûre poursuivant son
but honorablement. www.doloresriposte.com
Maho

DOUBLE HAPAX
“Oxymore ou vif”
(Les Disques de la Chambre de Louis)

Les artistes construisent ensemble des
atmosphères envoûtantes d’une essence
étonnante. Chacun est expert en son domaine
et leur alliance permet la création d’un travail
sonore développé, couplé à des textes
captivants et emplis de mots joueurs. B.Naz 
se charge des samples et des nombreux
instruments sollicités, de la guitare à
l’harmonica, du violoncelle au piano et percus,
le tout arrangé par Zimon. Il manie les
mélodies vers le folk et le rock, toujours en
complémentarité accordée aux paroles.
L’auteur et interprète Jikabo raconte ses
histoires aux paroles sensibles et travaillées,
grâce à des mots aux résonances, aux échos et
aux syllabes entremêlées qui permettent au
slam de reluire dans toute sa force. Les textes
souvent sombres, le scandé au ton rugueux,
sauvage ou tourmenté, et la musique appuyée
laissent des traces fortes dès la première
écoute. Et aux suivantes également !
myspace.com/doublehapax
Mélodie Oxalia



THE DUKES
“Victory”
(MVS / Anticraft)

Révélation indie-pop de l’année 2010, le
quatuor franco-américain écume les scènes
européennes, libérant son énergie rageuse, son
rock teigneux, ses guitares noisy. Fondé par
Shanka, guitare et chant (du groupe fusion
hexagonal No One is Innocent) et Greg Jacks 
à la batterie (Superbus, USA), The Dukes a été
rejoint par Gaspard Murphy (fils d’Elliott) aux
guitares, et Steven Galtera à la basse. De très
bonnes pointures ! Après l’EP Resilient lovers,
voici treize compositions nerveuses et pêchues.
Certes, il est difficile de ne pas penser à
Nirvana, aux Pixies ou à REM sur quelques
morceaux, mais il y a aussi de bonnes
surprises, comme ce Sugar cut à l’intro folk 
se métamorphosant en rock’n’roll endiablé,
toutes guitares dehors, ou l’esprit d’Hendrix
qui plane sur The Dukes et Aftermath.
L’hypnotique Laughter va, lui, enflammer 
les dancefloor… www.thedukesmusic.com
Elsa Songis

BRUITaGE 
DUNST !
“Rococo Stadium”
(2000 Records / Rock Machine)

Tout commence comme dans un album de rock
progressif par un instrumental grandiloquent et
cosmique. Les chimères surgissent de toutes
parts et l’on s’attend, épée à la main, à 
un combat épique. Au lieu de ça, Dunst !
fabrique un rock électronique et dansant dont
l’atmosphère est proche des albums de David
Bowie dans les années 80 - pas sa meilleure
période, il est vrai. Si on décèle dans les 13
titres qui composent Rococo Stadium comme
un air de famille, l’impression qui domine est
cependant celle d’un éclectisme joyeux, duquel
ressort une voix et des boucles de claviers bien
trouvées. Groupe “à géométrie variable
composé de quatre membres sympas” (dixit
eux-mêmes), Dunst ! conçoit une musique
sympa. Il lui reste encore à trouver une
véritable cohérence et à cultiver cette identité
entrevue, par exemple, dans la très jolie
ballade Last day, presque un hommage au
Bowie glam rock des années 70 - c’est-à-dire,
dans sa meilleure période. myspace.com/dunstit
Bastien Brun

EOL TRIO
“End of line”
(Cristal Rec. / Harmonia Mundi)

Les trois instrumentistes d’EOL Trio possèdent
un groove de tous les diables et le prouvent
avec la sortie de leur deuxième disque,
intégralement composé par le pianiste et
claviériste Denis Girard. La formation
parisienne y décline une multitude de motifs
jazz-rock qui font nettement penser aux
remarquables travaux des Suédois d’E.S.T ou 
à ceux du célèbre trio américain Medeski,
Martin and Wood. Denis Girard alterne entre
piano, orgue Hammond et Fender Rhodes,
tandis que Laurent David propose une basse
tantôt ronde et douce, tantôt distordue et
rugueuse. Le groupe offre ainsi une large
gamme d’atmosphères sans jamais perdre en
homogénéité, si bien qu’End of line est à la fois
un disque qui se danse et un album propice
aux rêveries. Rythmiquement formidable,
mélodiquement impeccable, cet opus pourtant
très dense s’écoute avec une facilité
déconcertante. myspace.com/eoltrio
Yves Tradoff 

FANGA
“Afrokaliptyk Nation - Live”
(Underdog Records)

Fanga a de l’énergie à revendre et des choses
à dire. Aussi, il paraît plus que normal pour une
formation de cette trempe de réaliser un album
live afin de montrer son savoir-faire à ceux qui
n’ont pas eu l’occasion de les voir fouler les
planches. Son afrobeat n’est toutefois pas
uniquement une musique dansante. Si Fanga
écrit des chansons qui accrochent facilement
l’auditeur, il ne cède pas à la facilité, proposant
une multitude de motifs complexes et
virtuoses. Et même s’il ne révolutionne pas 
le genre, le septuor formé en 2003 propose 
un afrobeat personnalisé où les instruments
classiques du genre (basse, batterie, cuivres)
croisent des outils plus modernes (machines).
Le combo n’oublie pas de rendre hommage à
Fela Kuti, inventeur et maître inégalé du genre
à travers une reprise heureuse (International
thief thief). Un disque qui se danse autant 
qu’il s’écoute ! www.fanga.fr
Yves Tradoff

ROBIN FOSTER 
“Where do we go from
here ?” (Last Exit Records)

Robin Foster n’est pas homme à bavardages.
Sur les onze morceaux que compte son
nouveau disque, cinq sont intégralement
instrumentaux. Pour les autres, il a laissé le
micro à Dave Pen (Birdpen, Archive) avec qui 
il a co-écrit cinq titres ou à la chanteuse afro-
canadienne Ndidi O, invitée sur Pick your god
or devil. Sur les autres plages, l’ancien
guitariste du groupe Beth pose timidement sa
voix douce et rêveuse, donnant à nouveau aux
instrumentations une place privilégiée. Pour
autant, la musique n’occupe pas tout l’espace,
loin de là. Where do we go from here ?
est aussi plein de respirations et de silences.
Robin Foster prend ainsi le temps de poser
soigneusement ses atmosphères. Et c’est
exactement ce qui fait mouche chez cet artiste :
des lignes et des nappes simples, lentes et
répétées à l’envi, qui confèrent à l’ensemble
une profondeur et une grandeur exquise.
myspace.com/robinfoster
Yves Tradoff 

KARPATT
“Sur le quai”
(Label du Caillou / L’Autre Distrib)

L’ébauche de ce groupe date de 1995 et voici
son cinquième album studio, créé lors d’une
résidence à Dieppe durant l’hiver 2010 et testé
sur scène avant l’enregistrement. Nouveauté
ici, outre les signatures du trio, on trouve
d’autres auteurs : Nicolas Jules, Jehan Jonas et
Christian Olivier des Têtes Raides. S’il est vrai
que Le monsieur du canal sonne un peu à la
façon des Ogres de Barback, On a comme du
Négresses Vertes, et L’étiquette comme du
Java… le vrai “son” Karpatt pourrait être une
alchimie de toutes ces influences restituées
dans des titres originaux comme les excellents
J’adore ça, Chien loup ou l’émouvant Un jeu.
Toujours des histoires bien écrites où la
simplicité du premier degré fait réfléchir mine
de rien, une musique de plus en plus rock que
festive, une maturité certaine… bref, une
réussite. Mention spéciale au pertinent Ingliche
song, réponse à la hype du moment !
myspace.com/karpatt
Serge Beyer

KID CHOCOLAT
“Kaleidoscope”
(Poor Records / Kudos Records)

Le titre de cet album est on ne peut plus clair.
Une vision fragmentée de la réalité, découpée
en plusieurs petits miroirs tous un peu
différents à l’effet hypnotisant. On nage en
effet en plein psychédélisme sur le troisième
album de ce touche-à-tout suisse. Si la matrice
est électro-pop, chaque morceau, chaque miroir
reflète une originalité : Let’s form a party
rappelle le hippy-rock des Happy Mondays,
l’instru électro psychédélique Kaleidoscope les
Boards of Canada, tandis que Get you a dream
est un mirage de pop éthérée a la Cocteau
Twins. Même un morceau de rock garage ou
un dub japonisant transpire des sueurs froides
hallucinatoires. Ce concept-album qui ne dit 
pas son nom surprend par son souci du détail
et sa démarche originale de déclinaison du
psychédélisme. Un véritable travail d’esthète.
En label manager intelligent, Kid Chocolat en
profite pour glisser plusieurs de ses poulains sur
des featurings bien pensés. Coup double réussi.
www.kidchocolat.ch
Damien Baumal

KIGMA
“Balcony EP”
(Boxon Records)

Ceux qui se retrouvent sur les pistes de danse
pour mieux s’y perdre vont apprécier ces
secousses. La quête de l’électro dark sexy mais
insidieuse de Kigma charrie ainsi tout un pan
de l’underground électronique. Ce Balcony EP
s’avère ainsi autant calibré pour le dancefloor
que pour le home salon. Les graves de 
The balcony matérialisent le penchant du
bonhomme pour le dubstep et la drum’n’bass
d’un Photek évidemment première époque. 
Le Doctor Jekyll and Mister Hide qui lui
succède est connu des pratiquants d’after où
tout est permis. Le tempo est langoureux, la
déperdition totale, le couplet hypnotique
implacable. Déjà repéré, Kigma est
chaudement recommandé par les meilleurs
DJ’s et radio, mister Laurent Garnier et Bobboy
Friction de BBC Radio 1. Évidemment, on ne
saurait que trop conseiller d’assister aux
prestations du bonhomme.
soundcloud.com/kigma
Vincent Michaud

LA FA CONNECTED
“The bracelets high”
(Autoproduit)

Le groupe devient quintette en accueillant 
un nouveau guitariste (aussi membre de
Heartbeat Parade). Ce renfort de choix arrive 
à point nommé pour insuffler encore plus de
force à l’univers développé par ces musiciens
luxembourgeois. Ils ont manifestement travaillé
à un deuxième album très énergique et plein
de conviction. Les dix chansons démontrent
une efficacité notable dans un contexte à la
fois indie-rock et hardcore. Puissance des
compositions, charge émotionnelle des textes,
charisme de la voix, exécution qui allie vitesse
et précision. Les morceaux ne s’embarrassent
pas d’éléments superflus, l’action et la fougue
de l’instant restent des moteurs privilégiés
aussi bien pour les instruments que pour le
chant. La puissance des mélodies est précieuse,
elle offre une assise solide et une matière
accrocheuse sur laquelle peuvent se déverser
toute la rage et la mélancolie exprimées par 
le groupe. myspace.com/lafaconnected
Béatrice Corceiro

LONAH
“Entre chien et loup”
(Quema Prod / Socadisc)

Raphaëlle Fortier est la voix et l’âme de cette
formation électro rock. Avec Éric, Fabio, Pierre,
Romain et Vincent, elle a bâti un projet alliant
boucles électroniques et ritournelles pop. 
C’est très audible sur Je te connais beau
masque, entêtante chanson pop de variété. 
Ce qui tranche fortement avec les climats très
Portishead de Calm down, la techno quasi
hallucinée de Take your… ou le très beau
talk-over de La ronde. À l’arrivée, l’album
reste étonnamment cohérent, le voyage de
Varsaw à Varsovie met tour à tour en avant 
la guitare, les boucles électro, ou encore des
ambiances plus trip-hop. Le mixeur en ligne
Quematech permet ensuite à tout un chacun 
de s’approprier et de réinventer les chansons.
Une manière de pousser les expérimentations
sonores d’un groupe hors normes qui sévit
depuis 2004 et qui propose sur scène d’aller
encore plus loin, vidéos à l’appui.
www.lonah.net
Patrick Auffret
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BRUITaGE 
FULGEANCE
“To all of you”
(Melting Pot Music / La Baleine)

Tiens, ce visage me dit quelque chose…
Imaginons-le avec lunettes et cravate rouge…
Mais oui, Fulgeance n’est autre qu’un projet
parallèle de Peter Digital Orchestra ! Déjà
croisé au Nördik Impakt de Caen ou aux 
Nuits Sonores de Lyon, celui-ci livre ici un
carnet de voyages en dix escales et six
remixes. To all of you suit ainsi la piste de
l’artiste sur des sillons creusés auprès de
collectifs, de Sofia à Glasgow, de Los Angeles à
Athènes. Électronique, emprunt de bass-music,
l’album peut prendre des airs festifs (Vilnius
bump) ou nostalgiques (Hiver normand). Le
disque donne alors à l’auditeur cette étrange
impression de prendre part à une balade
inédite à bord d’un vaisseau tout droit sorti du
futur. Entre mélodies synthétiques et cassures
rythmiques, la navigation est sans encombre :
on s’envole aux chœurs de Montefalco 
Mato, on tangue avec Espresso Freddo… 
What else ? fulgeance.mpmsite.com
Thibaut Guillon

MARIE GUERRAZ
“Recyclé”
(Big Factory)

D’un caractère affirmé et créatif, la chanteuse
se plait à nous balader dans l’univers
particulier qu’elle s’est forgée, dans la lignée
de Clarika et d’Agnès Bihl. Elle alterne ainsi
douceur et tendresse avec vivacité et
amusement, offrant à l’album une cohérence
d’ensemble bien mesurée. Accompagnée entre
autres d’une guitare, d’un accordéon et de
cuivres, la place accordée au violon permet
d’élancer des mélodies aux rythmes marqués,
notamment par les percus recyclées : la 
trame vient également de cette particularité
revendiquée d’utiliser bouteilles d’eau et 
autres boîtes de conserve comme instruments.
Audacieuse, ironique, mordante, vindicative,
amoureuse, Marie dévoile les différents aspects
de sa personnalité grâce à des textes sensibles
et drôles. Ses duos avec Pauline Ester et 
Eddie F. témoignent de la vaste palette de 
ses capacités. À suivre !
myspace.com/marieguerraz
Mélodie Oxalia

HELLUVAH
“As we move silently”
(Label Étrange / Cod&s)

Bien jolie voix que celle de Camille Warmé,
chanteuse et tête pensante d’un duo folk-rock
inspiré et séduisant malgré son nom, qui
signifie “Enfer de…” en argot anglais.
Comment résister à ces envolées musicales
épurées et sublimées par une instrumentation
minimaliste. Broken glass ouvre la danse avec
allant. Visiblement biberonnée à PJ Harvey,
voire Cat Power, la chanteuse, forcément
écorchée, dévoile des titres certes abrasifs 
mais aussi dotés d’un beau potentiel
mélodique. L’album, treize titres en anglais, 
a été produit par BobX, batteur et bassiste du
duo. En suspension à la manière d’une grande
prêtresse sur Come on, la chanteuse sait se
montrer charnelle sans jamais minauder. 
Une musique urbaine à fleur de peau que les
amateurs de noirceur ne pourront que vénérer.
Un rock féminin sans concession, dévoilé dans
cet album poignant du début à la fin.
www.helluvah.com
Patrick Auffret

JACK OF HEART
“In yer mouth”
(Born Bad / Pias)

La musique est friande de grandes
interrogations existentielles aussi souvent
débiles que stériles. La meilleure est sûrement
celle-ci : c’est quoi le rock ? À cette question
casse-gueule, il y a 0 réponse comme 100.
Quoi qu’il en soit, elle continuera d’animer de
grandes conversations nocturnes, embrumées
par le houblon et le tabac froid. C’est quoi le
rock, donc ? Aucune idée, mais en France, ce
serait peut être le label Born Bad Records et 
sa musique pour blousons noirs : Magnetix,
Frustration, Cheveu, The Feeling of Love,
Catholic Spray et là, le nouvel album des
Perpignanais Jack of Heart. Enregistré dans un
salon sur un 8-pistes tout pourri, In yer mouth
est de la gazoline garage-noisy coupée avec
quelques ballades psychés. Alors finalement,
on s’en cogne de savoir ce qu’est ou n’est pas
le rock, de ce qu’il est ou ce qu’il fut. Avec des
albums comme celui-ci, tout ira bien pour lui.
myspace.com/jackofheart
Camille Larbey

DAMIEN JOURDAN
“Orchidées” 
(Fat Tuesday Recordings / MVS)

L’orchidée symbolise la passion absolue, la
volupté, le mystère. Au travers de ses
morceaux, le chanteur cherche et dessine la
femme désirée, intimidante et instable.
Doucereux, langoureux, sombre, il joue avec
les mots pour exprimer l’ambivalence de la
beauté et des difficultés de l’amour. Lui-même
au chant et à la guitare, il est accompagné par
le contrebassiste Vincent Charmont et secondé
par Nicolas Repac pour les arrangements. 
Les textes qui s’attachent aux résonances et la
voix limpide et ténébreuse prennent le dessus
sur les mélodies, qui s’accordent à la teneur
des paroles. Trop souvent pesantes, elles
manquent de diversité, illustrant le sens au 
lieu de le compléter. Mélancolique sans être
doux, sensible en évitant de tomber dans le
pathétique, la justesse et l’originalité de 
l’angle thématique invitent à l’interrogation et
l’introspection. myspace.com/damienjourdan
Mélodie Oxalia

LUFDBF
“Deux”
(Acid Cobra Records)

Lufdbf est une formation qui ne chôme pas.
Après One, EP dix titres sorti au mois de février,
le duo originaire de Besançon propose
aujourd’hui un album de pas moins de 17
morceaux intitulé Deux. Fred Debief, que l’on 
a déjà pu entendre dans les projets Ascalaphe
ou encore Bazaar, y déclame des textes
oniriques et remarquablement bien écrits,
s’appuyant sur son timbre de voix glacée 
pour accentuer l’atmosphère de malaise et
d’angoisse qui transpire de ses textes. Thierry
Lorée achève de planter le décor avec des
instrumentations denses qui sont tantôt
électroniques tantôt organiques. Leur efficacité
redoutable permet de s’immerger encore plus
vite dans le spleen de Deux. En seulement un
an de coopération, le duo a réussi à créer un
univers personnel et pertinent où textes et
instrumentations s’imbriquent parfaitement,
conférant ainsi une intensité remarquable à 
ce long voyage en 17 étapes. www.lufdbf.net
Yves Tradoff

MAMIENCO
“Ici l’homme”
(Ovastand Records / Mosaic)

Le quatuor existe sous cette forme depuis
2007, avec Florent Méry (clarinette), Loïc
Audureau (accordéon), David Jarry-Lacombe
(batterie) et Jeff Preto (chant, basse, guitare,
harmonica). Leur musique, détonante,
bouscule les genres : énergie rock, chanson
cabaret, esprit klezmer… L’EP Mamienco
sort en 2008, le groupe est lauréat du Grand
Zebrock 2010 et joue à la fête de l’Humanité.
Juillet 2011 : scène aux Francofolies, l’album
Ici l’homme est prêt, sa sortie annoncée pour
l’automne… Nous y voilà. Cœur de vie
démarre au quart de tour, les cuivres se
déchaînent, la voix s’impose, ample et
puissante. Ciel de brume est dans la même
veine, gorgé de blues. Petite danse nous
entraîne dans le registre de la romance. 
Plus loin, Doucement ravit avec ses rythmes
africains, son chant de clarinette haut perché.
L’accordéon se surpasse dans Too many… Dix
chansons à couper le souffle, d’une richesse
musicale affolante. www.mamienco.com
Elsa Songis

MINA MAY “Everything was
beautiful and nothing hurt”
(Pacinist / Almost Musique)

Avec ce deuxième album, le groupe de la
région toulonnaise va un peu plus loin dans
l’exercice qu’il avait entamé et conforte sa
position de chasseur de sons et d’ambiances.
Sa musique expérimentale entretient des
relations avec des influences très diverses ; 
elle intègre autant le rock progressif que le
krautrock ou la pop. Elle réunit ainsi des effets
denses, solidement façonnés à base de
rythmiques, de pulsations, d’électronique, 
de guitares saturées et de claviers. Dans ses
compositions aux structures éclatées, une
énergie très nerveuse, souvent même
oppressante, fusionne avec des illuminations
sensibles et Mina May trouve justement un
malin plaisir à allier des éléments hybrides et
disparates. Tout converge aussi vers cette voix
singulière qui impose sa marque et agit comme
un aimant. Brassage à la fois frontal et
psychédélique, toutes ces surprises donnent
une couleur particulière à cet album exubérant.
myspace.com/minamaymusic
Béatrice Corceiro

MON CÔTÉ PUNK
“Passeport”
(Zamora Prod / L’Autre Distrib)

Mourad Musset a une nouvelle fois rassemblé
les musiciens Fathi, Loraine et Karim, pour
enregistrer un album haut en couleurs. Les
multiples influences des artistes se mêlent avec
délicatesse et harmonie, pour offrir des touches
de musiques orientale, africaine ou encore de
l’Europe de l’Est. Avec l’envie permanente
d’élargir les horizons musicaux, les invitations
ont la part belle : on retrouve ainsi Loïc
Lantoine, Olivier Leite, Madjid Ziouane, Florent
Vintrigner et Ziveli Orkestar. Allain Leprest a
quant à lui participé à l’écriture du titre Brussel
et le texte Seigneurs de Bernard Dimey est 
mis en musique. Les voix se complètent
idéalement, leurs accents jouant sur une
agréable diversité et complémentarité qui
ajoute du relief aux paroles. Touchantes,
indignées ou ironiques, elles s’attachent à
véhiculer l’espoir. Voici le passeport pour une
musique sans frontières et avec “no limit” !
myspace.com/officielmoncotepunk
Mélodie Oxalia

MR OIZO
“Stade 2”
(Ed Banger / Because)

Si son tube house Flat beat - bande originale
d’une pub Levi’s - l’a effectivement fait
connaître du grand public, Quentin Dupieux
aura consacré les douze années qui suivirent à
brouiller les pistes, refuser les honneurs et fuir
toute sirène démagogique. Résultat ? Après
quasi trois films et un quatrième album, le DJ
s’inscrit toujours comme le miroir négatif du
peroxydé David Guetta, sa mèche, sa vie, son
œuvre. Quand l’un affiche un éternel sourire 
de scout puceau et squatte les médias, l’autre
cultive la barbe, refuse éternellement de parler
de ses créations et s’en remet au hasard des
samples. Le tout forme un maelström de
découpages bruts, d’approches expérimentales
entre groove salace, boucles acid et interludes
surréalistes. Encore une nouvelle salve contre 
le formatage du genre (à l’image de ses ovnis
filmiques) qui, sous ses airs faussement snobs,
est surtout l’aveu d’une sorte de radicalité.
Entre exigeants, on se comprend.
myspace.com/oizo3000
Samuel Degasne



MSL JAX
“Let’s get lost” (Furne / 

Smalltones / Kicking Records)

Ce projet mené par Jérôme (membre actif du
Jarnac Sound chez Miss Shapenfingers ou Café
Flesh) reste très branché au courant alternatif
des années 90. Et les influences 70’s dans ce
deuxième album témoignent bien de la passion
sans borne de ce musicien accompli. En plus
d’avoir bon goût, il sait ce qu’il veut : si 
son amour pour le rock le pousse à être
méticuleux, à prendre grand soin de la
composition, de l’enregistrement, de la couleur
et de l’humeur que vont prendre son disque, il
laisse avant tout transpirer son enthousiasme,
le respect et le plaisir que lui inspire la
musique. Alors, la spontanéité de ses
chansons, véritables pépites rock électriques et
surpuissantes, s’impose. Il prend aussi le temps
d’écrire un texte façon fanzine dans lequel il
partage quelques détails sur la naissance de 
ce disque ; une façon, encore une fois, de
communiquer son implication dans sa scène
rock. furne-records.com/MSLJAX
Béatrice Corceiro

BRUITaGE 
NOMENKLATÜR
“Fascinated by the chaos”
(Module)

Malgré sa consonance germanique,
Nomenklatür est un duo originaire de France.
Pourtant, c’est bien à Berlin qu’il faut chercher
ses racines. Olivier Brucker et Olivier Rossi se
sont rencontrés en 2005 lors d’une soirée à
l’Ostgut - désormais Berghain -, mythique club
de la capitale allemande. Naquit alors le projet
de composer de la musique ensemble. Deux
ans après leur premier album, Gift of ages,
Nomenklatür remue une nouvelle fois les
braises incandescentes de la techno noire.
Fascinated by the chaos est à rapprocher des
productions d’Ostgut Ton, le label du Berghain :
même radicalité et même beat lourd, appuyé,
qui emporte tout sur son passage tel un
bulldozer. L’album peut se concevoir comme 
la BO d’un road trip cyberpunk où parfois
quelques néons blafards éclairent la route. 
Un disque recommandé à tous les fans de
Mondkopf et Arnaud Rebotini.
myspace.com/nomenklaturmusic
Camille Larbey

NO PILOT
“Moderne contre moderne”
(Offoron Records)

Dès l’album en main, il est évident que son
caractère atypique ne s’appréciera pas que sur
le plan de l’ouïe. Par son emballage cartonné
et sérigraphié, il y a en effet de quoi s’en
sustenter à la vue et au toucher. No Pilot ? 
Le Brestois Florian Kokoska est bien trop
modeste… No Destination aurait été plus
juste ! Car dans ce projet lorgnant sur le
krautrock (Tangerine Dream, Kraftwerk), 
le progressif façon Mike Oldfield 2.0, 
et l’industriel, toutes les pistes restent
évidemment ouvertes. C’est le champ des
possibles, et non le pilotage automatique, qui
intéresse ici l’auteur. Des boucles électro et
synthétiques en passant par les riffs bruts, le
tout s’apprécie en surcouches, réussissant le
pari de marier le cérébral au dansant. Un objet
anachronique - parfois expérimental - dont on
ne sait s’il est vintage ou avant-gardiste, tant il
est en décalage avec les productions actuelles.
Ce qui, en soit, en signe déjà l’une des grandes
qualités. www.nopilot.org
Samuel Degasne

PICORE
“Assyrian vertigo”
(Jarring Effects)

Sortez tous vos écouteurs pour un cours
d’histoire d’un nouvel ordre. Le concept est
original : créer une véritable fresque auditive
de la civilisation assyrienne et y dépeindre ses
excès, sa brutalité et son sens du colossal au
travers de treize morceaux. Un travail
titanesque qui n’aura demandé pas moins de
trois années de travail acharné pour donner
une suite au précédent Hélium du peuple sorti
en 2006. Ce qui est certainement l’un des
albums les plus électriques du catalogue de JFX
se vit comme une traversée les yeux bandés
d’un paysage où l’on devine le chaos total. 
Le bruit est presque omniprésent et ne laisse
que peu de respiration entre plages de noise-
indus et rock aux riffs pachydermiques. Cette
expérience sonore saisit à la gorge, on se sent
vite asphyxié et le besoin d’air se fait de plus
en plus pressant. Malheureusement, le manque
de pauses est cruel et le défi d’écouter le
disque d’une traite ajoutera d’autres victimes 
à ce régime prédateur. www.picore.biz
Damien Baumal

PUBLIC LOVER
“A broken shape of you”
(Telegraph / La Baleine)

Une Rennaise, Ninca Leece, chanteuse de
jazz expérimental, et son mari américain, le
producteur Bruno Pronsato, forment ce duo
romantique installé à Berlin, ville cosmopolite
par excellence. La voix de la Française se
pose délicatement sur les rythmiques techno
douces. C’est particulièrement audible sur
Under your tongue ; tout ici est fragile,
comme en translation. What she shaw est
également très réussi avec cette voix de
cristal qui se pose sur des notes égrenées
gouttes à gouttes. Le long aboutissement de
deux parcours artistiques en fusion aboutit
donc à une belle alchimie, une pop
électronique enjôleuse et atmosphérique.
Après avoir sorti deux maxis très remarqués,
l’un à Berlin (Musique d’hiver pour l’été),
l’autre à Paris (Naked figures), le duo
devrait acquérir une place de choix dans
cette capitale des musiques électroniques
qu’est devenue Berlin.
www.thesongsays.com/artists/public-lover
Patrick Auffret

SUPERBRAVO
“A space without corner”
(Les Disques Bien)

Certains connaissent déjà Armelle Pioline,
chanteuse et moitié du groupe Holden. En dix
ans d’existence et quatre albums, leur pop
sophistiquée s’est attiré un succès critique et
d’estime, malheureusement jamais concrétisé
par le succès populaire. Qu’importe. Armelle
s’offre donc une échappée solo sous le
patronyme de SuperBravo (nom d’un clavier 
de la marque Farfisa). Avec sa guitare et ledit
synthé, elle compose une collection de
chansons comme tombées d’un nuage.
Accompagnée parfois de ses amis musiciens -
dont JP Nataf - SuperBravo garde néanmoins
ce coté lo-fi plein de spontanéité et loin de
l’univers aseptisé d’un studio d’enregistrement.
A space without corner est globalement un bon
album. Si la formule reste la même, morceau à
après morceau, l’ensemble est porté par la voix
gracieuse d’Armelle. Allez, c’est bientôt Noël,
donc si vous n’avez pas d’idée de cadeau…
myspace.com/SuperBravoMusic
Camille Larbey

TWILIGHT MOTION
“Dark city”
(Neo Sonnix)

Twilight Motion, Dark city, artwork représentant
un graff mystique… il y a fort à parier que cet
album n’est pas une compilation de surf music.
Gagné ! La moelle épinière musicale de ce trio
formé en 2008 n’est pas organique, mais
mécanique. Avec plein de petits rouages. Le
mélange trip hop, électro, dub et rock industriel
rappelle les univers des dessinateurs Enki Bilal
et Philippe Druillet : des mégapoles
hypertrophiées où les bas-fonds grouillent de
créatures inquiétantes. Sur Lost et Only one,
une voix féminine apporte une touche de
lyrisme à cet univers froid comme le béton.
Twilight Motion offre même une bouffée
d’espace avec le morceau Nouveau western, où
sont samplés quelques répliques d’Il était une
fois dans l’Ouest. Mais ici encore, le soleil qui
cogne sur les têtes de Charles Bronson et Henry
Fonda est noir. myspace.com/twilightmotion
Camille Larbey

UNIFORM MOTION
“One frame per second”
(Autoproduit)

Le choix d’un album-concept retraçant les
péripéties d’un chevalier à la conquête de 
la princesse qu’il aime s’inscrit presque
naturellement dans la démarche conceptuelle
du trio, balancée pêle-mêle entre narration,
visuels et musique. En effet, la marotte d’Andy
Richards (guitare-voix), Olivier Piotte (batterie
et synthés) et Renaud Forestie (visuels), c’est
de concevoir une musique qui s’écoute autant
qu’elle s’incarne simultanément grâce à la
magie d’une palette graphique. Ici, nous
n’avons que la dimension musicale. Ceux qui
ne connaissent pas le groupe s’attacheront à
ces douces ballades folk-pop épurées, sincères
quoique classiques. Pour ceux qui l’ont déjà
croisé sur scène, il manque indéniablement
quelque chose qui emporte la musique plus 
loin dans notre imaginaire. Une version poppy 
de Zelda qui change des mélodies 8-bit de
l’original, mais malheureusement, l’écoute 
ne rend compte qu’à moitié de l’univers du
groupe. www.uniformmotion.net
Damien Baumal

MAÏA VIDAL
“God is my bike”
(Crammed Discs)

Une toy folk faite de bric et de broc. Au micro,
à l’accordéon, au violon, au piano-jouet, à
l’autoharpe, au glockenspiel et aux
percussions, une seule et même artiste. La
chanteuse franco-américaine use de sa voix
rêveuse en jonglant entre le français et
l’anglais. Elle offre tour à tour une valse au 
son d’un accordéon antédiluvien (l’ll sail all
night) et des danses plus rythmées (Tango de
la femme abandonnée). Pour ses 23 ans, cette
année, la jeune femme a décidé d’abandonner
le nom de Your Kid Sister pour prendre celui 
de Maïa Vidal. Si l’artiste a grandi, sa musique
n’en reste pas moins empreinte de
réminiscences de l’univers magique et onirique
de l’enfance, notamment à travers les sons
cristallins du glockenspiel. L’album rose-bonbon
donne envie de sauter dans les flaques après
un tour de manège, en plongeant la main 
dans un paquet de fraises Tagada.
www.maiavidal.com
Aurélie Tournois

THE WAGGONS
s/t
(Ashrama Prod)

Bien sûr, et c’est même affreux pour toute 
une génération d’artistes du genre, pour peu
que le propos soit un peu lettré, que le fond
sonore soit un peu travaillé, il faudrait
automatiquement que tout slam ressemble 
à du Abd Al Malik en puissance… Mais ce
serait trop facile. Et surtout pas totalement
exact pour les Waggons qui allient rock
psychédélique et blues au spoken word. Les
textes de Lucien 16’s sont engagés oui, mais
le chaud-froid de ce rap désespéré produit ici
des étincelles au contact de cette musique
intimiste. Ouatée. Prenez le magnifique 
Fuis aigreur (12’18) : le MC harangue la
foule, apostrophe. Oh, pas comme le rappeur,
non, mais comme le ferait le crooner sur sa
longue introduction. Dépassant le tempo, puis
le laissant filer avant que la batterie n’explose.
Avant que l’émotion ne vienne… Sans
conteste le meilleur groupe lyonnais de ce
début de siècle. myspace.com/thewaggons
Samuel Degasne
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BRUITaGE 

THE RAMBLING WHEELS
“The 300,000 cats of Bubastis”
(Volvox Music)

Ils portent la moustache et la portent bien, en
mode gros rock presque burlesque. Dr Wheels,
Fuzzy O’Bron, Mister i & Mr. Jonfox se sont
donnés pour objectif de faire danser les filles.
Pari tenu avec Dance with you, plus fort qu’un
energy drink ! Mais The Rambling Wheels est
également un parti pris : celui de rendre
hommage à la divinité féline égyptienne de la
musique et de la joie, sur la pochette d’album
comme en live. Le disque est ainsi une
explosion de rock-pop fusionné au disco, dont
le titre Ready or not en est la plus fidèle
vitrine. We gotta get sound se fait plus électro
et groovy. Everything’s fine with you apparaît
comme un tube potentiel tandis que Hijack an
aeroplane mêle avec succès pop et humour. 
Les musiciens, qui ont déjà partagé la scène de
la Maroquinerie avec les Anglais de Kill The
Young, cartonnent désormais avec leur single
Bleu café. www.theramblingwheels.ch
Aurélie Tournois

ROBI
s/t
(Autoproduit)

Jolie brune au regard canaille, Chloé Robineau
s’affirme avec ce premier album de six titres
comme une future figure marquante de la
chanson française, cela même si ses origines
sont plutôt internationales. Une mère
marocaine et un père néo-calédonien, une
adolescence à La Réunion, Paris était le lieu
d’atterrissage idéal pour une osmose de ses
références tant françaises qu’anglo-saxonnes.
Le résultat ? Des morceaux qui bousculent les
codes de la chanson française en la polissant
de sombres atmosphères et de sentiments
ravagés. Je te tue, Oh chéri chéri ou Africaine
sont des chansons aux refrains entêtants sur
lesquelles elle dévoile, parfois à bout de
souffle, ses sentiments sans fausse pudeur. 
Les fleurs offre une respiration alors que le duo
avec le bassiste Jeff Hallam montre une belle
opposition tant vocale que sentimentale. 
L’une des belles découvertes de l’automne.
facebook.com/robimusic
Patrick Auffret

R.WAN
“Peau rouge”
(Chapter Two / Wagram)

Attention, album brûlant ! Au figuré comme 
au sens propre : en jouant avec un briquet
pendant l’enregistrement, R.Wan a en effet 
mis le feu au studio… L’ingé son et réalisateur
Lucas Chauvière fut blessé, mais a réussi à
terminer le disque d’une seule main. Bel
exploit ! Grâce à lui, on retrouve le fondateur
et chanteur de Java pour un troisième disque
solo, où il déploie une nouvelle fois ces talents
de parolier fantasque. Sur une ambiance
cabaret, rock ou hip hop cuivré, il joue avec les
mots, les triture et les entrechoque pour ciseler
des histoires où l’on croise un CRS mélomane,
des fées peu fréquentables, un sorcier vaudou
ou une Américaine faussement puritaine. 
Bien souvent, la poésie s’invite au détour d’une
phrase, comme sur Marque où R.Wan, que l’on
imagine en crooner nostalgique et bossa des
années 50, déclame à sa Lou : “La nuit je suis
jaloux lorsque la fumée blanche t’emmène 
en voyage”… myspace.com/rwandejava
Aena Léo

SAPHO
“Velours sous la terre”
(Autoproduit)

L’extravagante Sapho cent fois sur son métier
remet l’ouvrage, toujours avec passion,
réflexion et innovation. Toujours en avance sur
son temps, elle mêlait déjà world, raï et rock
au début des années 80. Tout au long de sa
carrière, Orient et Occident s’enchevêtrent avec
grâce et sensualité. Après avoir repris Léo Ferré,
Oum Kalsoum, fait des performances dans tous
les coins de la planète, elle sort son seizième
album studio ! Une “mise en paroles” en
mode chanson sur Mozart, Satie, Bach, Chopin,
Marchélie… co-réalisée par Klifa Rachedi. 
Et bien sûr, cette reine de la “mixitude” a
choisi des sons house, ambient, minimal électro
et a nommé l’ensemble Velours sous la terre
en forme de clin d’œil au Velvet Underground.
L’écriture est comme toujours légèrement
énigmatique, profondément engagée et
délicieusement politically incorrect ! “Sache
que je raconte pas tout ce que je vois, mais ce
que je vois, je le raconte dans ma voix. Sache
que c’est passionnel…” www.sapho.org
Serge Beyer

STUCK IN THE SOUND
“Pursuit”
(It’s Records / Discograph)

Un chant schizophrénique en diable, une
texture sonore des plus élaborées, des chœurs,
des voix qui se répondent, des instruments 
en folie, un son énorme… José, Emmanuel,
François et Arno ont réalisé, dans leur studio
construit sur-mesure à Montreuil, ce que l’on
attendait d’eux : un album magistral. De ces
14 titres, le pixiesien Tender sort du lot. Plus
incisif, Bandruptcy est le successeur de Toy boy,
tout en rage, maîtrise et ruptures. Le disque 
est souvent vindicatif, parfois pop et aérien, et
toujours exaltant à l’image de Fred Mercure.
Sur l’ensemble, on retient les variations vocales
exceptionnelles de José. L’osmose des gros 
riffs et de la guitare acoustique est jouissive
jusqu’au dernier titre, Purple, un instrumental
caché à la portée onirique. C’est l’album le plus
addictif de l’hiver, et sans doute de l’année
2012 ! www.stuckinthesound.com
Patrick Auffret

WINTER BY LAKE
“Stories from birds and
horses” (Travelling Music)

Pour ce tout premier album, Nicolas Cancel
s’est enfermé durant trois ans dans son studio
parisien. Le temps d’enregistrer, mais aussi 
de vivre trois hivers successifs. C’est sur cette
saison que l’artiste a orienté sa réflexion.
Chanteur-compositeur et co-fondateur de son
propre label, il propose un album mélancolique
où sa voix prédomine. Chaque morceau fait
écho au titre Stories from birds and horses à
travers des références imagées aux animaux.
Les paysages, la faune et au-delà,
l’atmosphère de la saison hivernale s’illustrent
dans les sons épurés. La voix de Nicolas
accompagne nonchalamment les rythmes
teintés d’électronique et de guitare planante.
Fairytales se fait plus triste, mais aussi plus
rêveuse, tandis qu’Asleep propose une balade
imaginaire. L’artiste réalise un périple imagé 
à travers des horizons froids et enneigés, en
passant par les plaines et les collines comme
sur Over the hill. winterbylake.com
Aurélie Tournois

YOANNA
“Un peu brisée”
(Delalune / Musicast)

Voici enfin la deuxième livraison de la
Suissesse électrique, après pas mal de concerts
survoltés un peu partout. La voix est plus
rauque, comme apaisée. Enfin, presque… 
Elle peut se faire velours aussi. On y retrouve
des intonations à la Buzy, filiation rebelle
évidente. L’accordéon, dépoussiéré et
omniprésent, est plus rock par endroits ; en
tout cas, utilisé de façon originale. Les textes
sont toujours rentre-dedans et c’est tant mieux
(à l’instar de Rat d’labo, Cesse ou Tant qu’elle
dit), mais la subtilité est plus présente que sur
Moi bordel, son précédent opus. Une certaine
tendresse et une gravité certaine se dévoilent :
“Ouvre vite ma cage, cesse de me faire croire
que j’ai la rage…”, “Bien sûr que l’injustice
me gave, je l’ouvre et je monte au créneau,
on n’est jamais trop assez brave quand on 
voit le reste du boulot…” On espère que la
tournée qui va suivre sera au diapason de ces
nouvelles ambiances. On sera au rendez-vous !
www.yoanna.fr
Serge Beyer

YUCCA VELUX
“Night vertigo”
(Autoproduit)

Sous ce nom étrange se cache une voix claire
et puissante aux accents soul. Jouant avec une
image tour à tour androgyne ou théâtrale,
Yucca Velux compose un univers particulier. 
Il paraît qu’elle aime écrire des poésies, cueillir
des pissenlits et marcher pieds nus sur les
pierres chaudes… Lumineuse, sa voix perce 
le brouillard de mélodies mélancoliques au
piano, comme sur Ballad of Jane. D’autres
morceaux s’inscrivent à l’opposé, avec un
piano devenu jazzy, une guitare blues ou des
refrains ponctués de back vocals entraînants.
À l’aise dans ces registres, la Française pose
ses mots en anglais, exception faite de deux
chansons en portugais. La langue lusitanienne
ajoute ses intonations chaudes et nostalgiques
aux charmes de ces ballades. Une superbe
artiste à découvrir, dont on a pu entendre la
charmante reprise du hit de Kylie Minogue 
In your eyes. myspace.com/yuccavelux
Tatiana Tissot

ZALEM
“Stigma”
(Grammatical Records)

Zalem a mis les petits plats dans les grands
pour sa première longue production. Le quatuor
angevin propose ainsi un double album
contenant près de 100 minutes de musique 
à mi-chemin entre post-rock et post-metal. 
La force de leur entreprise tient largement dans
la radicalité des ambiances proposées. Stigma
oscille entre quelques notes douces apposées
sur une batterie jazzy et un mur massif de
distorsion qui n’est pas sans rappeler les
grandes heures d’Isis. Le combo a même
trouvé l’espace de rajouter d’autres arrange-
ments (piano, flûte, etc.) afin d’approfondir
encore un peu plus ses ambiances. Le tout
dans une magnifique pochette dont les illustra-
tions promettent, à l’instar de la musique, des
heures de contemplation. Formé en 2006,
Zalem propose ici un travail de titan qui ne
manquera pas de l’installer très vite comme
l’un des grands noms du post-rock français.
zalem.bandcamp.com
Yves Tradoff

ZËRO “Hungry dogs 
(in the backyard)”
(Ici d’Ailleurs / Differ-ant)

Que peut-on attendre d’un album français 
de noise aujourd’hui ? Ce style qui agita toute
une scène indépendante dans les années 90
avait choisi pour capitale Lyon et pour ambas-
sadeurs, les Deity Guns puis les Bästard.
Construit sur les cendres de ces deux formations,
Zëro n’a pas choisi d’en être qu’un porte-
flambeau posthume. Leur troisième album
démontre, s’il en est besoin, que la noise est
avant tout une démarche, celle d’expérimenter,
de titiller les limites, de se créer ses propres
règles. Les titres nous plongent dans un 
post-rock fuzzé ou cinématographique, un
power-rock habité, un rock-garage échevelé 
où Zëro se débat contre tout immobilisme.
Désarçonner en multipliant les changements
d’atmosphères, surprendre comme avec ce
chant plus présent, Zëro se cherche et s’aventure
aux marges de son style pour ressortir plus fort
et plus percutant. La bande d’Eric Aldea offre là
dix titres à vif et un peu de pain pour finir notre
purée. myspace.com/zeromusik 
Damien Baumal



HUMEUR & VITRIOL
ca GaVE 

Hainons-nous vivants !

J ’aime beaucoup Éric Zemmour. Personnellement, je ne l’ai jamais vu puisque
la richesse de ma vie intérieure me permet de me passer de télé sans pour 
autant envisager le suicide par overdose d’ennui et je ne sais donc qu’assez

vaguement ce qu’il professe. Sans doute, si j’étais amené à débattre avec lui, ce que
jamais personne ne me proposera puisque tout le monde s’en bat l’œil de ce que
l’on peut bien avoir à se dire, finirais-je par ressentir un besoin irréfragable de lui
coller mon poing dans la gueule. Il n’empêche : j’aime beaucoup Éric Zemmour. Car
quelqu’un qui suscite autant de haine juste quand il ouvre la bouche et qui, pour 
autant, ne cesse de l’ouvrir, un tel garçon ne peut être foncièrement mauvais. Il est
devenu le maître-étalon de la détestation gratuite, la référence ultime en matière
d’emmerdement pour les bonnes âmes, le type dont on sait par avance qu’on ne va
pas être d’accord avec lui quand bien même il ne ferait que dire qu’il fait beau lorsque
le baromètre est tout en haut de sa courbe. Éric Zemmour est le type que l’on aime
détester et il en viendrait à découper au couteau à beurre le contenu entier d’un car
scolaire en chantant l’intégrale de Michel Sardou qu’il ne susciterait pas plus de ré-
probations que lorsqu’il donne son avis sur la qualité fluctuante du camembert fermier. 

Les gens bien intentionnés que l’on trouve souvent rassemblés en grappes dans les
associations visant à défendre la démocratie par l’interdiction de l’expression de toute
idée contraire à leurs doctes opinions viendront m’objecter, car ils ont toujours une
bonne tarte à la crème à objecter : “Oui… c’est odieux… c’est avec des discours
comme les siens que l’on provoque insidieusement des massacres comme en Nor-
vège.” Comme je ne suis pas du genre à me laisser marcher sur les pieds ni à laisser
quiconque venir mettre ses postillons dans mes rubriques, fussent-elles émises entre
guillemets pour ne pas contaminer la prestance altière de mon raisonnement que je
partage avec moi-même et quelques psychopathes, je signalerai juste à leur attention
que les gens n’ont pas besoin des discours de Zemmour pour se massacrer. La plupart
de ceux qui, comme en Norvège, buttent les autres, ne s’encombrent généralement
d’un prétexte idéologique que pour s’auto-justifier : ils ont juste envie de flinguer
quelqu’un et ils trouveront toujours une bonne raison pour le faire. Avant que n’existe
le nationalisme, on massacrait pour Dieu, pour le Roi, par superstition ou par habitude,
mais ça n’empêchait pas les gens de s’étriper. Et avec nettement plus de fougue
qu’un blondinet chétif et vaguement siphonné. Le nationalisme, c’est juste plus simple
que Dieu parce qu’on n’a pas besoin de s’enquiller des arguments théologiques abs-
cons qui font mal à la tête et ne sont réellement compris que par quelques exégètes
fumeux et passablement allumés. Un type qui a envie de dézinguer ses contemporains
trouvera toujours un bon prétexte sans que Zemmour ou même La Pen n’aient besoin
de le lui trouver. Dans un monde aimable et consensuel, où tout le monde serait habité
par l’esprit de Noël, de Disney et la tolérance limitée aux acquêts des bonnes mœurs
en cours, il s’en trouvera bien qui défourailleront leur artillerie pour se débarrasser
de ceux qui veulent que Bambi meure à la fin du film alors qu’eux-mêmes veulent
un remake où il survit pour devenir star du porno dans des films d’animation zoophiles
sponsorisés par Royal Canin. 

Si d’aventure les discours en eux-mêmes pouvaient susciter des massacres, il faudrait
quand même qu’ils soient prononcés par des gens qui ont un minimum de prestance
et d’influence sur les autres. Autant dire que cela disqualifie directement Éric 
Zemmour qui affiche le charisme d’une huître de Marennes en période d’ovulation :
rassembler sur un même personnage la dernière mèche de cheveux sans implants
de PPDA et le regard morne d’un bovidé femelle broutant mélancoliquement son foin
en attendant confusément la venue putative d’une saillie tauromachique, ne prédis-
pose pas à remuer les foules extatiques en quête d’un messie vengeur. Tout au plus
peut-il espérer fonder un jour une secte rassemblant quelques désespérées sur le
retour attendant en tressaillant d’effroi la fin du monde et de l’Occident, et espérant
perdre par la même occasion une virginité qu’elles lui offriraient comme preuve de
leur dévotion. Lorsque ce jour viendra, je le prierai d’oublier la phrase liminaire de
cet article. Je veux bien mourir dans d’atroces souffrances pour fêter la fin du monde,
mais il y a des limites. Et elles sont plus étroites que la liberté d’expression que l’on
se doit d’accorder à tous, y compris aux représentants conchylicoles.

Jean Luc Eluard

En BREF & MaXIS
CORTONA “The beat ist billig” (Casbah Rec.)
Du punk rock mélodique Lyonnais qui envoie du bois,
façon rock’n’roll remuant et enlevé. Quatre titres en an-
glais, tous énergiques, le quatuor joue vite et bien. Tout
cela n’a rien de bien original mais c’est suffisamment
bien foutu pour ravir les amateurs du genre et porter les
promesses de pogos endiablés ! www.cortona.fr  PA

THE EINSTEIN TREMOLOS
“Bowery at midnight” (Autoproduit)
Un titre, Lullaby for.., soutenue par la voix de Myra Lee
sublime le quatre titres de cet ambitieux quatuor parisien.
Pourtant, les deux premiers sont déjà très efficaces
lorsque le chant languissant de Simon Maller s’impose
dans une mixture sonore très rock’n’roll. Au final, rien à
jeter mais quatre titres, c’est pas assez ! 
www.theeinsteintremolos.fr  PA

DAVID FORGET (La Saugrenue)
Ce projet est un moment joyeux et drôle bien que cer-
taines chansons soient plutôt sinistres (Les bégueules). La
contrebasse et l’accordéon se serrent la mesure pour en-
cadrer les élucubrations théâtralo-poétiques de Forget
dont la voix rocailleuse s’écorche sur les mots, de la confi-
dence (Gabrielle) à la malédiction (Les bonnes affaires de
Lucifer). myspace.com/davidforgetlasaugrenue  LF

JULIEN FORTIER “Chloé” (La Cruauthèque)
Le Montpelliérain, pas encore trentenaire, aime les pia-
nos-bars enfumés, les nuits d’errance, les ambiances jazz,
le blues, la poésie… Sa voix rocailleuse reprend avec
aplomb Le bistrot de Brassens, emprunte à Aznavour dans
un Shopping habilement détourné… Les trois autres
chansons, mi-ombre mi-lumière, sont écrites et arrangées
par Julien, entouré de musiciens inspirés. 
www.julienfortier.net  ES

HERMETIC DELIGHT “Universe like 
thousands of red alternatives” (Autoproduit)
Allongés à côté de leurs instruments et accessoires, les
musiciens deviennent des éléments du processus créatif.
La jaquette sert d’introduction au rock teinté de post-punk
des Strasbourgeois. Mention spéciale à Ultra, qui voit la
batterie obsédante commencer une course effrénée à la-
quelle se mêle le chant plaintif et presque essoufflé de
Zey K et des guitares saturées. hermeticdelight.com  AT

THE HISTORY OF COLOUR TV (Bruit Blanc)
Avant les images colorisées, à l’origine fut le bruit selon le
groupe. Un bruit blanc, comme celui qui ouvre pendant 2
minutes le premier des 5 titres. Ce flash incandescent libère
par la suite une électro-pop shoegaze mélodique haute en
couleurs, un M83 en plus électrique. Leur histoire du petit
écran mérite tout notre temps de cerveau disponible. DB

HOFFENDER “The story of time” (Autoproduit)
Le temps et l’absence : voici les thèmes que le trio folk-
rock de la métropole lilloise a choisi d’évoquer. The doll
se fait plus mélancolique, appuyée par le clavier qui su-
blime la voix et prend le pas sur la guitare. Sur Italia, les
voix féminine et masculine font planer une atmosphère
amère. On s’imagine près d’une fenêtre embuée, à regar-
der tomber la pluie. www.hoffender.com  AT

MALCHIOR “Je suis une pute” (Zingy)
Électro et variété française se côtoient ici pour un cocktail
explosif ! Les sons vifs et tranchants qui restent long-
temps imprégnés dans l’esprit accompagnent des paroles
incisives, en équilibre instable entre comique et scandale.
Les 4 titres percutants accrochent immédiatement, provo-
cateurs et irrésistibles grâce à une dérision bien pesée. MO

MALTED MILK “Soul of a woman”
(Dixiefrog / Harmonia Mundi)
Après une tournée avec Karl W. Davis, le groupe s’est
orienté vers la soul. En conservant ses racines blues, il ex-
plore à présent un nouveau mélange des genres, s’inspi-
rant de James Brown comme de Raphael Saadiq. La
musique aux notes séduisantes et sensuelles garde un
rythme et une énergie débordants, ce dont témoigne le
live du festival Jazz à Vienne à écouter sans quota !  MO

MAXENCE (Autoproduit)
Pour éviter toute confusion, il faut préciser que Maxence
est une brune aux yeux d’onyx noir, le visage encadré par
une cascade de cheveux châtains, et à l’air faussement ti-
mide. Cette poupée de verre, digne d’un film de Tim Bur-
ton, offre une délicate électro-pop où fééries et ténèbres
s’entremêlent. Sur Iréelle, Maxence s’adjoint les talents
d’Olivier Coursier, moitié d’Aaron.  CL

ONTARIO “Cosmic sherpa” (AEP Prod)
Le power trio lyonnais se faufile avec une adresse épous-
touflante au milieu de paysages sonores escarpés, entre
pics bruitistes hardcore et longues plaines noise-rock. En
manque d’oxygène, des voix habitées venues tout droit
des contrées lointaines d’Ulan Bator s’invitent parfois
sans crier gare. Tenez fort la corde et laissez-vous guider
par le sherpa.  DB

PADAM “Grand hôtel” (L’Autre Distribution)
Une attente de quatre ans bien rétribuée pour ces cinq
nouvelles chansons : une direction musicale originale, vers
un expérimental saupoudré d’électro. Une prise de risque
nouvelle et rafraîchissante. N. Mekdachi, sa voix à fris-
sons, et ses trois acolytes des antipodes chantent leurs
cœurs d’artichaut avec des accompagnements bâtis de
boucles, d’accords westerns et d’orientalisme léché.  LF

PFAGEN “Paradis vulgaire” (Autoproduit)
Pas loin des chansons parlées de Paravel, voire Michel
Cloup, ce troisième album lorgne vers l’électro grâce aux
arrangements d’Emil Trucnoice. Pèle-mêle, un morceau in-
contournable Le fils A, un clin d’œil à Christophe, un titre
inspiré par Georges Perec, une ode à Margaux Heming-
way et un morceau chanté une fois à l’endroit et une
fois… à l’envers (ça va être dur à reprendre sur
scène !). pfagen.bandcamp.com  SB

RADIOCASSETTE “Autoreverse” (Autoproduit)
Comme un ghetto-blaster, ce groupe fonctionne en sté-
réo : d’un coté le chanteur Montel, de l’autre le multi-ins-
trumentiste Cityzen F. Mais deux autres copains viennent
en renfort pour le live. Miracle de la technologie, ce Ra-
diocassette semble avoir la touche “random” puisque le
groupe joue à saute-mouton entre rock, ska, blues et élec-
tro. Le tout avec une facilité déconcertante.  CL

STEREOZOR (Autoproduit)
Le trio limougeaud revient vite avec une deuxième démo
pour bien préciser les intentions. Les intonations sonnent
plus sourdes et sombres, la percussion et le rythme sont
toujours au centre des compos, les constructions se font
tranchantes, avec une approche directe et rentre-dedans.
Le chant rageur et les riffs emportent bien ces morceaux
grisants de noise-rock. myspace.com/stereozor  BC

TORSO “Des taches sur mon Rorschach”
(Factotum Records)
Toutes les conditions sont réunies pour une immersion
dans la new wave 80’s, froide, synthétique, lancinante.
La voix oscille entre parlé et chanté, sur des vers rimés,
réguliers, en français. Intro à la basse, guitares en boucle,
claviers planants, programmations rythmiques… Torso
est le projet de Vincent Fallacara, inspiré par Thiéfaine,
Daniel Darc, Robert Smith. www.torso-music.com  ES

PHILIPPE B. TRISTAN
“Transhumances” (Autoproduit)
Comme son titre l’indique, cet album brasse les ethnies.
Sur fond de chanson française “classique” plutôt bien
écrite, s’invitent une chanteuse tchèque, un artiste ber-
bère, des samples tunisiens, manouches ou mexicains. 
Un voyage planétaire en onze titres dont le plus fort reste
La grande transhumance. www.pbtristan.fr  SB

VISON (Le Complexe du Lama)
Un peu à la manière du cultissime Le brio de Big Soul, se
niche sur ce EP un tube en puissance : Le rock. Sorte de
Rita Mitsouko policé des années 2000, Vison c’est Cécile
(ex-Suprêmes Dindes) et Jean-Benoit (Violon Profond).
On espère un album au son un peu plus crade pour aller
au bout du délire entamé ici. www.vison.fr  SB






