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édito
Toujours là !

Ah c’est sûr qu’aujourd’hui c’est facile à dire que Léonard de Vinci est
un peintre de génie, doublé d’un scientifique, ingénieur, inventeur, ana-
tomiste, sculpteur, architecte, urbaniste, botaniste, musicien, poète, phi-
losophe et écrivain ! Certes, mais à la Renaissance, quand il était
tellement fauché qu’il devait brûler ses meubles et son plancher pour
se chauffer, qui se souciait de lui ? Et qui pouvait bien lui insuffler l’éner-
gie de poursuivre ses créations envers et contre tout ? Moi, bien sûr !

Tu les as certainement oubliés, mais les frères Auguste et Louis Lumière
ont dû s’accrocher dur et longtemps à leur rêve : ils ont déposé plus de
170 brevets, essentiellement dans le domaine de la photographie. 
Et puis un jour de 1895, ils ont fini par inventer le premier “cinémato-
graphe” ! Mais qui donc croyait en eux ? Après plus de dix années de
recherche, ils sont aussi à l’origine de la couleur sur plaque photogra-
phique. Ils n’étaient pas nombreux ceux qui les ont accompagnés durant
ces années de recherche, d’expériences, de travail, de vaches maigres…
Mais j’étais à leur côté.

Plus près de toi, le Sud-Africain Nelson Mandela était l’un des dirigeants
historiques de la lutte contre l’apartheid. Résultat ? Il a été arrêté par
la police de son pays et condamné (en 1963) aux travaux forcés à per-
pétuité ! Total, vingt-sept années d’emprisonnement dans des condi-
tions souvent très dures. Mais chaque jour, chaque seconde de ces
vingt-sept années, je suis resté près de lui fidèlement. Une fois relâché,
suite aux premières élections nationales non raciales de son pays, il est
devenu… président de la République !

Alors toi, dans ta vie de tous les jours, garde moi bien en toi. J’ai l’air
tout petit comme ça, mais je peux grandir et me développer. Malgré les
embûches quotidiennes que tu rencontres, si tu crois en moi, ensemble
nous vaincrons. Ne te résigne pas. Moi, l’Espoir je ne t’abandonnerai 
jamais.

SERGE BEYER
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coup d’envoi

Volumatik
dingos d’électro

N ous rencontrons ces artistes multi-facettes dans leur QG aménagé, là
où leurs idées prennent forme : écriture des chansons, compositions
musicales, chorégraphies, mise en scène, stylisme, création vidéo,

travail sur le son et les lumières… Le collectif Volumatik, composé de Pyke
(chant lead, machines), Mary (chant, machines), Titupröne (costumière, régie
lumières), HI2GINS (vjing, clips) et NK.F (ingénieur du son), est par essence
pluridisciplinaire, tourné vers le spectacle vivant, visant le côté perfor-
mance, “one shot”, en fonction du lieu où il se produit. Dans son dernier EP
aux six titres énervés et pulsés, aux textes empreints de dérision et de dé-
raison, Volumatik affirme sa volonté de chanter en français tout en mettant
en avant la musique électro car tel est son crédo. “On ne veut pas être can-
tonnés dans la case électro. On fait avant tout de la chanson française, avec
du son électro forcément puisque c’est la musique que l’on a choisi et que
l’on aime, mais ça reste quand même des chansons, dans un format clas-
sique avec des couplets et des refrains. Ce n’est pas un DJ set avec des sons
qui s’enchaînent pendant des heures pour faire du dancefloor, même si l’on
peut danser comme des fous sur Volumatik !” Pyke et Mary se sentent
proches de Vitalic pour le bon gros son, des Belges Vive La Fête pour l’éner-
gie du live, de Philippe Katerine pour son album Robots après tout et l’hu-
mour qui s’en dégage. C’est d’ailleurs Valérie Archeno, la créatrice des
fameux sous-pulls roses et des perruques blondes peroxydées, qui a réalisé
les photos pour leur CD. Leurs vœux les plus chers pour 2013 ? “On aimerait
bien toucher plus de public, avoir une écoute plus large, pour que les gens
nous découvrent. On pense avoir notre place dans le paysage musical fran-
çais, on voudrait rencontrer quelqu’un qui se dise : il faut que je bosse avec
Volumatik !”

“Volumatik” - Autoproduit

b ELSA SONGIS | a ROCH ARMANDO

C onnue du paysage musical québécois depuis longtemps, Marie-Pierre
Arthur a d’abord été une bassiste accomplie (Ariane Moffatt, Mara
Tremblay ou encore Stefie Shock) avant que ses envies de composition

et d’écriture ne la prennent. La pression était grande sur la jeune Gaspé-
sienne pour son premier album éponyme sorti en 2009, car elle se savait
attendue : “J’étais tellement stressée ! Comme j’étais dans le milieu de la
musique, je savais que j’allais être guettée et que la première impression
devrait absolument être la bonne.” Pari réussi ! Sa douce voie aérienne et
légère sur un fond folk-rock armé de mélodies accessibles la mettent au
premier rang des artistes sur lesquels compter. “Pour le deuxième album,
je savais vers quoi j’allais. J’avais conquis certaines personnes donc je pa-
niquais moins !” C’est toujours avec son amoureux, le claviériste François
Lafontaine (Karkwa) que la genèse de l’album se construit, entre tournées
et… bébé ! “L’album ne s’est pas fait d’un coup. On a eu plusieurs sessions
de travail, mais à chaque fois, ça été comme une évidence de collaborer
avec François. On était bien rodé, c’était même plus facile que la vie de cou-
ple !” explique-t-elle en riant. Pour les aider à mettre en forme leurs chan-
sons, ils font appel au batteur Robbie Kuster (Patrick Waston). C’est de ce
trio que naît l’essentiel : des mélodies accrocheuses, des rythmes tantôt
diaboliques tantôt lascifs. “On s’est rencontré tous les trois pour imaginer
en plus grand les musiques qui existaient déjà, pour voir ce que ça allait
devenir en disque. On s’est donné du jus, on a mis en place plein d’idées,
qui ont beaucoup bougé par la suite.” Il faut dire que la particularité de
Marie-Pierre, c’est que même si elle agit à titre d’artiste solo, c’est une fille
de groupe. À ce trio s’ajoutent des séances studio avec les guitaristes Olivier
Langevin (Galaxie) et Joe Grass (Marie-Jo Thério, Patrick Watson) : “On était
vraiment tous les cinq à participer aux chansons, à échanger, à arriver avec
d’autres idées. Au final, même si c’était toujours François et moi qui déci-
dions, c’était un travail collaboratif. On était en famille, on avait une véri-
table vision de groupe.”

Marie-Pierre Arthur
le club des cinq

“Aux alentours” - Polydor

b YOLAINE MAUDET | a MICHEL PINAULT
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coup d’envoi

A vec son rock énergique, toujours en mouvement, le groupe luxem-
bourgeois semble attaché à embarquer l’auditeur avec lui dans son
périple épique. Le son est dense mais toujours dans l’action, avec des

éléments accrocheurs qui visent des sensations multiples. Du coup,
l’éblouissement des sons saturés, la puissance de fer de la rythmique et la
finesse des parties claires trouvent matière à communiquer. Au final, per-
sonne ne reste aveuglé par l’adresse et la complexité des parties math-rock
de leur musique. “Pour nous, ce qui importe le plus, et de loin, ce sont les
mélodies. La technique n’est qu’une petite partie de ce que nous proposons.
Je pense que l’on peut associer notre côté technique plus à un gimmick,
une marque de fabrique à la Mutiny. Ce qui nous intéresse avant tout est
d’écrire de bonnes chansons pop, avec bien sûr une originalité et un aspect
technique intéressant, mais la technicité est loin d’être notre préoccupation
principale. On vient tous de l’indie-rock ou du punk-rock, on n’a jamais
écouté de metal ou de prog-rock de notre vie alors forcément, écrire de la
musique de conservatoire n’a jamais été une obsession. Avoir des chansons
instantanées et catchy, beaucoup plus !” Dans cet élan dynamique et en-
thousiaste, les musiciens se retrouvent au milieu d’une intense tournée sur
les routes européennes, pour défendre l’album Trials qui succède à Danger
mouth. “Sur disque, nous recherchons avant tout à reproduire notre mu-
sique de manière la plus méticuleuse possible, un peu comme des chimistes
en ajoutant une dose d’énergie par là, un peu de subtilité à d’autres en-
droits, en dosant les effets, les nuances, etc. Alors qu’en concert, nous
sommes une boule d’énergie prête à exploser à tout moment. Notre truc à
nous, c’est clairement le live, on adore ça, on ne vit que pour ça et l’idée
est de retranscrire avant tout le bonheur que l’on a à jouer, à partager nos
émotions avec les gens.”

Mutiny on the Bounty
mélodie de la révolte

“Trials” - Booster

b BÉATRICE CORCEIRO | a ALAIN DODELERLe Réveil des Tropiques
sessions non tempérées

E n ces temps de jouissance tiède et de molles espérances, alors que le
redressement productif se fait désirer, il est un groupe qui pratique
des séances d’improvisations hallucinées. Ces cinq adeptes des paradis

artificiels en guise de carburant spirituel ont ainsi joui 48 heures d’affilée
par la grâce de leurs seuls instruments dans un studio, lieu de déperdition
ultime, nommé… La Barette. Selon ses protagonistes, Le Réveil des Tropiques
a sonné le dernier jour des sessions à minuit, apportant la révélation, la
compréhension soudaine de tout l’impact de cette série de répétitions selon
le témoignage d’Adrien Kanter, son guitariste pratiquant la cracklebox, mini
boitier électronique qui émet des craquements ou sifflements quand on en
touche au moins deux de ses électrodes. Évidemment le divin objet fut in-
venté dans les années 70, période musicale fondatrice pour cette baccha-
nale réunissant des anciens membres entre autres d’Ulan Bator et de
Farewell Poetry. Leur double album, comme le mythique Ummagumma des
Pink Floyd, enrôle ses adeptes imprudents dans une quête effrénée de l’em-
pire des sens, tous interdits, cela va de soit. À la fois puissant et très musi-
cal, ses morceaux s’étirent sur de long plages baignées d’un soleil au bord
de l’implosion. On parlera de noise psychédélique… Outre le sommet disco-
graphique pré-cité, l’atmosphère évoquera Can, Soft Machine, Sonic Youth,
Tortoise. S’il existe des moments de décharge violente comme Sigirîya, la
route des Tropiques est dégagée. La maîtrise musicale rencontrée offre la
possibilité de s’aventurer loin en toute sécurité. Ainsi Homs ou Anthemusa
proposent des tempos apaisés : “Une session improvisation est faite de mo-
ments éreintants et d’autres reposants. On retrouve sur le disque ces temps
d’accalmie.” Outre la musique expérimentale et le cinéma d’avant-garde,
leur profonde emprise aux joies de l’improvisation est influencée par les
méthodes de production de Teo Macero (ndr : saxophoniste de jazz et pro-
ducteur de Miles Davis, adepte des collages musicaux) et la fin du monde.”
Soit la musique idéale à écouter le 21 décembre à venir.

“Le Réveil des Tropiques” - Music Fear Satan

b VINCENT MICHAUD | a ROCH ARMANDO

à suivre sur
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coup d’envoi

S i l’on devait parier sur les groupes dont on va entendre parler en 2013,
on ne prendrait pas un gros risque avec Thus:Owls. Parce que ces hi-
boux-là nous démontrent, avec la sortie de leur deuxième album Har-

bours, qu’il y a de quoi se réjouir pour que le son montréalais continue de
se perpétrer autour de la planète. Né d’un coup de foudre entre une jolie
choriste suédoise (pour Lone Dear) et un guitariste montréalais en pleine
tournée (pour Patrick Watson), Érika Alexandersson (maintenant Angell, car
ils sont mariés depuis !) et Simon Angell, décident de commencer douce-
ment le projet Thus:Owls. Après l’enregistrement de Cardiac malformation,
ils partent en tournée puis continuent sur leur lancée avec Harbours, fina-
lisé en 2010 et d’abord paru en Suède. Il aura fallu attendre 2012 pour que
l’album sorte enfin au Canada, sous l’étiquette Avalanche. C’est donc au fur
et à mesure que leur son se construit, se solidifie et que la confiance naît :
“L’inspiration pour cet album vient principalement de la rencontre et de la
connexion entre les gens à travers le monde, car chaque personne à son
propre port d’attache”, explique Érika. “Notre musique est éthérée, aux
teintes scandinaves, elle a la force de l’océan balancé contre le calme des
sous-bois tôt le matin”, affirme Simon. Et ceci se ressent en live. De sa voix
claire, aérienne et puissante, la Suédoise livre un show sans aucune fausse
note avec des sonorités nordiques (on est proche de Björk sur certains re-
gistres vocaux). Les musiciens maîtrisent leurs instruments à la perfection,
créant des vagues sonores aux arrangements riches et étoffés de solos.
Côté texte, Érika explique : “Je m’inspire aussi bien des arts, que d’une
bonne conversation, de la nature ou d’un film. Tout ce qui m’entoure en
somme.” Reste que, pour eux, la musique est essentielle : “Ce que nous
créons ensemble nous rappelle combien la vie est précieuse”, conclut Érika.

Thus:Owls
chacun son port

“Harbours” - Avalanche

b YOLAINE MAUDET | a MICHEL PINAULT

F in 2012, le blaze d’Örfaz figurait sur les affiches de festivals dub au mi-
lieu des mastodontes des scènes hexagonale et internationale. Une in-
vitation aux allures de “wild card” pour ce jeune quintette parisien

électro, tout juste signataire d’un EP 4 titres autoproduit, Magnetik : “C’est
arrivé très vite effectivement, on a dû redoubler d’efforts pour se préparer
à la sortie du disque et à des dates de concert importantes. Nous jouons
aujourd’hui une dizaine de nos productions en formation live (ndlr : guitare
/ basse / batterie / samples / machines).” Le morceau éponyme de ce maxi
n’est sûrement pas étranger à cette entrée remarquée dans l’arène : son
alchimie réussie entre dubstep, hip hop et électro dégage de nouvelles
pistes d’exploration dans le genre tout en s’assumant comme une vraie pe-
tite bombe dancefloor. La carte de visite idéale. “Nous sommes tous les
cinq producteurs de musiques électroniques et évidemment très influencés
dubstep. Bien qu’étant inspirés par ce mouvement, nous ne nous y limitons
pas, nos sources d’inspiration sont très variées.” Cette multiplicité des in-
fluences, c’est bien cela qui démarque Örfaz dès la première écoute. D’ail-
leurs, le groupe assume une filiation mais réfute une étiquette flanquée au
débotté, forcément réductrice : “Ce style nous représente en partie seule-
ment. La formation que l’on a en live rappelle fortement des groupes em-
blématiques de cette scène, nous y sommes assez souvent assimilés. Mais
si on regarde au-delà de la formation scénique, nos influences musicales
sont autant dub qu’autre chose, notre son est beaucoup plus électronique
et proche de la bass music en général.” Le projet d’un premier album aidera
forcément à mieux définir les contours de leur musique sans pour autant
la contenir. Patience est mère de vertu…

Örfaz
électro amants

“Magnetik” - Autoproduit

b DAMIEN BAUMAL | a ROCH ARMANDO
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the Darjeeling limited
DJ ClicK

La culture tzigane, nomade, habite le patron du label sans frontières No Fridge depuis
dix ans. Pour son troisième album, DJ ClicK s’est directement rendu aux sources de
l’âme rom, dans les lointaines contrées du Rajasthan.

q
uel était ton objectif quand tu as démarré
ce projet ? J’ai toujours voulu faire ce style de ren-
contre, de son, de production, mais je n’ai trouvé l’occa-

sion qu’en 2009 lors d’une mini-tournée en club à Delhi. Les
retours positifs du public m’ont motivé pour revenir avec toute
l’équipe, aux sources de la musique tzigane.
Comment s’est passée la rencontre avec ces
musiciens ? Les as-tu tous rencontrés sur
place, en Inde ? J’avais déjà croisé Amrat Hussain en
France en 2009. Je lui avais parlé de créer une rencontre entre
mes musiciens gitans roumains (le groupe Tziganiada) et sa
famille, basée à Jaipur, au Rajasthan. Le choc entre eux a été
fulgurant. Au-delà de leurs différences de culture, de langue
et de génération, ce sont des frères séparés depuis plus de
mille ans. Ils ont des mots et des notes en commun, des styles
musicaux et de vie parfois incroyablement proches.
Sur ce projet, quelle démarche musicale
adoptes-tu : celle d’un producteur, d’un ethno-
musicologue ou d’un musicien en quête de col-
laboration ? Pas vraiment ethnomusicologue car je
modernise énormément les sources acoustiques que je rap-
porte en studio. Par contre, producteur à 100% : j’enregistre,
je finance, je compose, j’arrange, je mixe, j’organise les
séances photos, l’artwork, les tournées… what else ?
Comment la rencontre entre musiques tradi-
tionnelles et électroniques a-t-elle été perçue
au début du projet puis, à l’écoute du résultat ?
C’est une des raisons majeures pour lesquelles je travaille
avec des musiciens tziganes : ils sont toujours partants pour
l’aventure musicale et apprécient en général plutôt bien la
pulsion électronique et ses nouvelles possibilités.

Était-ce la première fois que tu partais sur
place pour réaliser un album de rencontres ?
Sur mon précédent album “Delhi to Sevilla”, en plus d’aller en
Inde, j’avais fait des séances studio en Espagne, en Italie et
dans des villages rom de Bulgarie et Roumanie. Dernièrement,
je me suis rendu à Fès (Maroc) et à Séoul (Corée du Sud) et je
reviens tout juste d’Afrique du Sud !
Le voyage, le dépaysement, la langue, les rap-
ports humains… cela a-t-il modifié, sur place,
ton rapport à la musique ? Pas vraiment. Je réfléchis
souvent en tempo, contrairement à d’autres qui vont se caler
en premier sur la tonalité et le mode. Parfois, une séance stu-
dio de 3h m’apporte tout ce que j’espérais enregistrer. D’autres
fois il faut apprendre, échanger, répéter et ça peut prendre
six jours, comme à Jaipur.
D’où te vient cet intérêt pour la culture tzigane,
toi qui était plus dans l’électro à l’origine ?
Cette culture m’est tombée dessus en 2002, moi le môme du
93. Ce n’était pas évident d’approcher une famille tzigane avec
les machines à l’époque. Maintenant, tous les musiciens ont
des synthétiseurs, des cousins qui écoutent de la techno ou
des DJ’s comme David Guetta.
Penses-tu être arrivé au bout de ton voyage
tzigane ou bien envisages-tu déjà une suite ?
Je n’ai pas fini avec la musique tzigane, c’est même devenu
très fort et de nombreuses collaborations sont encore
possibles. C’est un travail de fourmi, chaque région d’Europe
de l’Est et du Sud regorge de mélodies, de groupes halluci-
nants, de voix magiques. Je marche au feeling. Je suis un DTT
(DJ Tout-Terrain) !

Pas facile de s’attaquer à 
un matériau aussi pur et
ancestral que ces musiques
du nord de l’Inde, à la
source originelle de la cul-
ture rom. DJ ClicK y va donc
avec délicatesse et respect,
souvent discrètement et
toujours intelligemment. 
Sa pulsion électronique 
occidentale s’invite sur 
Ajamal et Sanjan O et leur
donne une seconde nature
dancefloor évidente. 
Plus loin, quelques petites
touches sur In su monte e
gonare suffisent pour mo-
derniser, sans transformer,
des siècles d’histoire. ClicK
trouve ici l’équilibre parfait
entre découverte musicale
et réinterprétations, entre
passé et présent.

“click here Jaipur”
No Fridge / L’Autre Distribution

coup de chapeau

i

b DAMIEN BAUMAL | a ROCH ARMANDO
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Il a vu le jour en 1997. Depuis,
Gaspard LaNuit s’était essayé à
bien des couleurs musicales. Avec
La trêve, son quatrième album,
nucléaire, apaisé et électrique, 
il se révèle enfin. Une promesse 
de l’aube, petite cousine 
d’Hypernuit. 

coup de chapeau

l
a perte est un gain. Ainsi, suffit-il d’égarer un calepin patiemment rempli
de notes, de bribes d’idées, d’ébauches de chansons pour qu’une révolu-
tion s’opère. “Je voulais sortir un album dans la foulée de Comme un

chien (2009), se souvient Marc Chonier, visage diurne de Gaspard LaNuit. Je
suis parti une semaine à Bruxelles pour m’isoler et écrire. J’avais bien bossé ;
j’avais pratiquement bouclé un album complet. En revenant à Paris, je me
suis dit qu’il fallait laisser le tout reposer quelques semaines. J’ai rangé mon
carnet de notes. Et quand j’ai voulu m’y réatteler, impossible de remettre la
main dessus ! Je n’avais bien sûr rien sauvegardé sur ordinateur. Je me suis
retrouvé à poil, sans rien. Je ne me voyais pas essayer de me souvenir de la
moindre virgule, de reconstruire ce que j’avais fait. Je suis donc reparti à
zéro, dans une tout autre énergie.” Page tournée, première rupture. Autre
changement : la séparation à l’amiable, après huit ans, avec le réalisateur et
musicien Fred Pallem qui avait présidé à la naissance de deux albums. “En
2010, on m’a en fait proposé une tournée de quinze dates, mais elle devait se
faire en formation réduite. Avec Boris Boublil et Guillaume Magne, nous
sommes partis sur les routes. De fil en aiguille, on a tourné pendant deux
ans. On a dû se prendre en mains. Je me suis mis à la guitare et à la basse,
on a tenté de pallier l’absence d’un batteur. Bref, on a innové. On s’est surtout
rendu compte que l’on avait une communauté de son et d’esprit assez rare,
et que l’on était capable d’accoucher nos propres envies musicales.” C’est
donc à six mains qu’ils tissent, entre déflagrations saturées et nuées rock,

entre charge poétique et obsessions instrumentales, La trêve, titre suggéré
par Wladimir Anselme et extrait de la neuvième chanson, La mue, CQFD.

“Comme un chien puisait son inspiration dans le cinéma”, poursuit Marc Cho-
nier. “Il suffit de regarder les titres des chansons : Johnny Depp, La rivière
sans retour, Le Nord (par le Nord-Ouest) est une évocation de La mort aux
trousses d’Alfred Hitchcock ; c’est en vérité la traduction du titre original du
film. Pour La trêve, la recherche de mots nouveaux, d’une langue
nouvelle m’a clairement guidé dans l’écriture et la compo-
sition. Il fallait que j’élargisse l’horizon. J’ai écouté mes collègues chan-
teurs, les mots qu’ils choisissaient et la manière dont ils les agençaient. J’ai
parcouru les pages du dictionnaire. Mais, surtout, je me suis aperçu a poste-
riori que la littérature avait imprégné mes chansons : Le fossé m’a été inspiré
par La route de Flandres de Claude Simon, De ce pas par Jean Echenoz et La
récolte par Les raisins de la colère de Steinbeck.” S’ajoute à la liste des évo-
lutions, une voix à la fois plus douce et plus ferme, car plus sereine. Si bien
qu’à l’écoute de ce quatrième album, le goût de la nouveauté, voire de la ré-
vélation, reste longuement en bouche. “Je ne crois pas que l’on puisse dire
que La Trêve est le véritable premier album de Gaspard LaNuit. Mais, bien
qu’il ait été conçu à trois, c’est assurément le plus personnel. C’est peut-être
pour ça que j’arrive, pour la première fois, à réécouter les chansons dans
leur intégralité avec plaisir, à être à nouveau ému.” i

b SYLVAIN DÉPÉE | a MARYLÈNE EYTIER

plus rien ne s’oppose à LaNuit
Gaspard LaNuit
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i
ls sont à l’image de leur musique : francs du collier, joyeux,
incisifs et courageux. À 50 balais, les Mellino ont de quoi
donner une leçon de punk à bien des jeunots : avec leur ca-

mion où tout le matériel de scène rentre pile-poil, ils sillonnent
la France pour aller se produire dans les endroits les plus im-
probables. “Aller jouer dans des cafés, à travers la province,
raconte Stéphane, nous a permis de renouer un lien avec le
public que l’on avait du temps des Négresses. Les retours, les
échanges, que l’on a sur la musique sont vraiment précieux.”
On sent autant sur cet opus que dans la façon dont les Mellino
ont de parler de leur métier, que le temps des Négresses est
une page tournée. Même si, comme ils le confient sans dé-
tours : “C’est dur de se retourner après une aventure aussi in-
tense. Et puis, si Mellino n’est pas produit, c’est aussi parce
que les prods que l’on est allé voir ne voulaient nous signer
que si on reformait les Négresses.” Mais que l’on ne s’y trompe
pas : “C’est hors de question. Chacun a pris sa route et on ne
va pas continuer à vivre dans quelque chose qui n’est plus !
Mais ça a été tellement énorme que l’on ne peut pas vraiment
y échapper. Il nous a fallu deux albums pour être en mesure
de sortir de nos réflexes.” La réalisation de No dogs aqui fut
de longue haleine, le travail d’une année, essentiellement à
deux : “Il y a une telle intimité entre nous qu’il était vraiment
difficile d’y inclure nos musiciens, Alain Bastard et Adilson
Monteiro. Ils se sont ajoutés une fois que les morceaux étaient
prêts. On voulait que ce soit à la fois plein et ouvert.”

Les Mellino ont travaillé chez eux ; ils ont une petite salle de
répétition où l’on a froid aux pieds mais chaud au cœur, et de
quoi enregistrer. On les imagine comme des rouleaux com-
presseurs auxquels rien ne peut résister, mais le doute et la
solitude ont un peu été les pierres d’angle de leur dernier opus
comme le confie Iza : “On a regardé des tas de DVD, lu des bou-
quins sur la vie de différents artistes et on s’est rendus compte
que nous n’étions pas tout seuls, que notre vie avait des traits
communs avec celles de tant d’autres artistes, des grands qui
étaient passés par des périodes dures dans leur carrière. On
s’est éclaté à regarder la vie des autres ! Parce que c’est ça
qui nous intéresse : l’homme-musicien, et c’est de ça dont on
a voulu parler. Quand on va jouer quelque part, on
arrive avec notre sono et on pousse les murs !”
Le fait est que sans tourneur ni maison de production, le
groupe est au maximum de ce qu’il peut déployer seul : des
centaines de dates certes, mais sur des scènes trop petites.
Pour Stéphane : “C’est une question de circuit. Quand tu as un
tourneur et une boîte de prod, tu es immédiatement dans le
circuit des festivals, par exemple. Nous, il a fallu que l’on y re-
vienne à deux fois pour faire les Transes Cévenoles et ils nous
ont donné la petite scène, à l’heure de l’apéro. Ils étaient com-
plètement hallucinés les types.” Un moteur de 1000 chevaux
dans une carlingue de traction-avant, forcément, c’est à
l’étroit… mais ça ne l’empêche pas d’avaler des kilomètres !

15 LONGUEUR D’ONDES N°66

couple et refrains
Mellino

Après la séparation des Négresses Vertes en 2002, Stéphane et Iza ont
bataillé sec pour trouver leur route musicale. Ils signent No dogs aqui,
un opus qui sent la prise de risque et la bifurcation claire et nette.

Plein d’amour, d’énergie 
et d’engagement, cet opus
ouvre un horizon musical
multiple et chaleureux. On
se croirait presque dans les
coulisses tant la sensation
d’intimité et de sincérité
est palpable dans chaque
chanson, malgré des textes
parfois sombres que l’on
ressent comme une confi-
dence après coup. Le style
que se sont trouvé les Mel-
lino est une fusion rock-
world qui bouge en diable,
particulièrement frappant
dans Saison amère et Rain
dog où les harmonies ne
sont pas loin d’un Ali Farka
Touré qui aurait un peu trop
écouté de rock US. Et tou-
jours ce flamenco flottant
dans l’air comme une 
mémoire inconsciente 
imprimée dans la chair…

“No dogs aqui”
[a.i.m] / Mellino / Les Éd. Amélie

coup de chapeau

i

b LISE FACCHIN | a NICOLAS MESSYASZ
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b PATRICK AUFFRET | a RAPHAËL LUGASSY

Belgique Zone Heureuse
Françoiz Breut

Installée à Bruxelles depuis douze
ans, Francoiz Breut, ancienne 
égérie de Dominique A, poursuit
d’un rythme lent une jolie carrière
solo. Son cinquième album vient
de sortir, sans l’accent “une fois”,
mais avec une vraie sincérité.

i
ntime dans le texte, Françoiz Breut chante dans un français
aux accents rétro, des ritournelles savamment orchestrées
par la guitare de Stéphane Daubersy. “C’est le deuxième

disque que j’écris. J’y ai pris goût mais l’écriture est assez
lente, pour ne pas dire laborieuse…” Accompagnée en studio
par le guitariste avec qui elle avait terminé sa tournée pré-
cédente, elle a pris le temps de ciseler ce nouvel opus de onze
titres délicats. “J’aime prendre du recul. Tout va beaucoup
trop vite pour moi, mais je ne suis pas dilettante pour autant.
Le disque a mûri durant un an, chaque jour, nous avons joué
les chansons sur scène en duo, en trio. J’ai reformé un groupe.
Comme je n’avais pas de label, j’ai pris mon temps.” Une pé-
riode qui lui a aussi servi à mieux appréhender sa voix sans
pour autant changer de style. La technique vocale désormais
maîtrisée, elle assume des paroles parfois surannées, à
l’image de la délicieuse comptine Marie-Lise, entre valse et
batifolage : “Cette mélodie est hyper classique, mais nous
avons essayé de ne pas tomber dans quelque chose de trop
vieillot. Il s’agit des souvenirs de ma jeunesse des années 80,
avec des claviers très présents. Il y a plus de rythme. Ce
disque est plus léger mais aussi plus enlevé ;
plus intimiste mais moins dramatique. Plus
amusant, quoi !”

Françoiz Breut a puisé dans ses souvenirs pour renforcer la
sincérité du propos. Elle a même écrit une chanson sur le nu-
cléaire : L’ennemie invisible. “Ce thème me touche particuliè-
rement pour avoir grandi près d’une centrale de traitement
des déchets nucléaires, ce alors que mon père travaillait dans
les sous-marins nucléaires. J’ai eu envie d’écrire sur un sujet
grave, mais la chanson est devenue douce alors que c’est très
violent… Il s’est passé une drôle de chose entre ce que j’ai
voulu dire et le résultat.”

L’ensemble a été façonné par les frères Laureau. Depuis le
split groupe indé Prohibition, ils ont multiplié les expériences
musicales et souvent croisé la route de Françoiz. Nicolas s’est
attaché à la production du disque, Fabrice au mixage. “Je les
connais depuis dix ans. Là, comme nous avions travaillé à
deux avec Stéphane Daubersy en utilisant beaucoup de sam-
ples, de vieux 45 tours, des guitares / voix, Nicolas m’est vite
apparu comme la personne idéale pour traiter tous ces sons
et jouer deux, trois trucs. C’est quelqu’un de confiance, avec
qui je peux communiquer d’une manière très précise.” Une
collaboration qui avait été refusée par Labels à l’époque de
la réalisation du troisième album de Françoiz, Une saison
volée (2005). “Pas assez connu, ils avaient dit. Du coup, je
n’avais pas pu travailler avec Nicolas et je me suis faite virer
après… Maintenant, je n’ai plus personne derrière moi pour
m’embêter, je fais ce que je veux !”

Enregistré à Clavier en Belgique, dans une maison isolée
transformée en studio pour l’occasion, le disque résonne
d’une atmosphère particulière. À son écoute, le temps semble
s’arrêter. Viens alors le moment où Françoiz prend l’auditeur
par la main pour l’emmener divaguer dans son livre de sou-
venirs. Un concept qui se poursuivra naturellement sur scène,
d’une manière un peu sporadique. Il y a les enfants à élever,
la vie en dehors de la musique… Elle sera donc un peu en
France, mais aussi beaucoup à l’étranger, notamment en Al-
lemagne et en Espagne où elle semble rayonner d’une aura
singulière.

Marie-Lise, sublime chan-
son, emmène ce disque
dans des chemins de 
traverse où l’on pourrait
parfois croiser Benjamin
Biolay. Qu’elle parle de
Bruxelles (Bxl bleuette) ou
qu’elle ressasse le passé,
Françoiz le fait avec une
même beauté d’âme.
Joyeux sur certains titres
très rythmés comme
Michka Soka ou La chirurgie
des sentiments, le disque
est teinté d’électro et de
samples originaux. Chagrins
d’amour et blessures senti-
mentales occupent une
bonne partie du propos
dans une langue d’un autre
temps, à l’image cette jolie
pochette réalisée par 
Françoiz l’illustratrice.

“la chirurgie des sentiments”
Caramel Beurre Salé

coup de chapeau

i
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a
ujourd’hui, tout va trop vite. Les modes, les goûts sont éphémères.
Les relations sont superficielles, elles s’enchaînent sans profon-
deur. Nous sommes comme des hamsters dans une roue… J’ai ar-
rêté de pédaler.” MeLL, 30 ans, est de retour avec un EP 4 titres,
prélude à la sortie de son cinquième album le 29 avril prochain.

Ses nouveaux titres sont une “ode aux relations intenses”, dans une époque
marquée par l’individualisme et l’accélération des modes de vie. Les textes
restent à la fois légers et corrosifs. “Dans mes précédents albums, il y avait
beaucoup d’humour, de suggestion. Là, j’ai souhaité écrire davantage au
premier degré, pointer l’essentiel, même si l’autodérision  perdure.” Après

avoir quitté le label Mon Slip l’an passé et chez qui elle “se sentait aban-
donnée”, MeLL, native de Lorraine, a rejoint les Nancéiens de Artdisto. Avec
moins d’accents punk, mais un langage toujours aussi rock’n’roll, elle a com-
posé seule Relation cheap, assistée par Laurent Lepagneau à la réalisation.
“Je lui ai envoyé plusieurs morceaux en chantier. Il a créé une cohésion
entre les titres et imprimé une couleur au disque. Un lourd travail de trai-
tement de voix a été accompli pour qu’elle se fonde dans la musique.” Une
guitare électrique entre les mains et une grosse caisse aux pieds, MeLL n’est
accompagnée que de boîtes à rythmes. Son rock est énergique, frénétique,
comme sur l’excellent titre Cheap cheap ou Un pied dans le vide dont les
refrains devraient s’installer dans les têtes. La voix est plus blues, sans per-
dre en percussion. MeLL s’est inspirée du rock ancien, fruit de l’Amérique
des années 60 : “J’aime des mecs comme Jerry Lee Lewis, où la jambe bouge
toute seule à leur écoute.” Les rythmiques d’Elle rêve, le prouvent.

Présent dans l’instant

Le fil conducteur du disque repose sur les différentes relations humaines.
“À partir du moment où je rencontre une personne, ce n’est jamais insigni-
fiant. Il y a toujours un intérêt, de la richesse à extirper. Pourtant les

le goût des autres
Dix ans de carrière, quatre albums, trois 
livres, et un aujourd’hui un EP, Relation
cheap. MeLL s’est lancée seule, dans le
récit des relations humaines : amicales,
nocturnes, amoureuses, accompagnée d’une
guitare électrique toujours aussi rock.

« Je me laisse déporter par
mes états d’âmes, tout en
restant ouverte. »

MeLL

b MARIO BOMPART | a MARYLÈNE EYTIER
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coup d’éclat

contacts humains diminuent. Trop de gens se sont construits une bulle dans
laquelle ils végètent. Quand je vois le nombre de bars qui ferment à Paris.”
Vive et pétulante, MeLL insiste sur la valeur de “l’instant présent”. “Le
temps partagé est tellement précieux, il faut toujours en être conscient et
rester présent dans l’instant.” Elle revient sur notre société et ses travers,
avec un inventaire à la Prévert : “La télévision, instrument d’un bonheur
immédiat qui s’arrête lorsqu’on l’éteint” ; “Le capitalisme cynique à ou-
trance, qui te pousse à penser que ta vie est manquée sans une Rolex” ;
“Les apparats dont s’ornent les gens pour combler, en vain, leur absence
de charisme” ; “La volatilité grandissante dans les goûts du public, flippante
lorsqu’on imagine une carrière à long terme”.

des récits de Perditions

En évoquant la complexité des relations humaines, MeLL parle forcément
d’amour. Sur Cheap cheap, elle chante : “Et  comme je t’avais dans la peau
(…) j’ai pas pensé un instant que j’avais un couteau dans le dos.” Symbole
d’une relation “cheap” vécue récemment. L’éphémère des relations noc-
turnes se retrouve dans What’s your name again ? : “Mais tu sais moi je
t’aime, what’s your name again ?”. L’album est constitué de  “récits de per-
ditions, de pérégrinations nocturnes. Des personnages se cherchent, un
peu comme moi. Je me laisse déporter par mes états d’âmes, tout en res-
tant ouverte. C’est plutôt doux comme mode de vie”, estime la rockeuse
qui, après dix ans de carrière, maîtrise son art à défaut de cadrer sa vie.
Sur scène, MeLL, qui se dit “impressionnée aujourd’hui par la présence et
la puissance de Cat Power”, n’a rien perdue de sa frénésie ravageuse. Elle
embrasera les scènes rock de France tout au long de l’année.

quelques collaborations…
Au-delà de ses quatre 
albums solo, MeLL multiplie
les collaborations. Lors de
ses débuts sur la scène
messine, il y a treize ans,
elle rencontre le chanteur
Louis Ville. MeLL l’accom-
pagne à la batterie sur ses
tournées, avant d’enregis-
trer un duo sur l’album 
Cinéma. La rockeuse était à
la guitare sur une tournée
de Lola Lafon, écrivaine 
féministe. Aujourd’hui, elle
participe aux compositions
du prochain disque de Kari-
mouche. Amie proche de
Céline Ollivier, elle collabore
à plusieurs titres de son
futur album, pour lequel
elle a composé la chanson
Plus un mot et elle déchaî-
nera sa guitare électrique
sur sa prochaine tournée.i
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l
e coup de foudre, ça ne s’explique pas. C’est chimique. Avec Concrete
Knives, tout est parti d’un EP en 2011, d’une poignée de titres frais et
énergiques. De la pop anglaise que l’on reprend en chœur parce que
l’on n’a pas le choix : le refrain et la mélodie se sont déjà implantés
dans le cerveau. Les riffs de guitare et la rythmique basse-batterie

nous placent bien dans un univers rock, mais les chants de Nicolas Delahaye
et Morgane Colas (aidés de tous les membres du groupe sur certains pas-
sages) nous ramènent vers la pop. Joyeuse.

Remarqué à Montréal par Simon Raymonde, patron du label Bella Union, le
groupe signe un deal et rejoint le club très fermé des “groupes français si-
gnés sur un label international”. Ses camarades s’appellent Midlake, Fleet
Foxes, The Walkmen, Explosions in the Sky… Et en 2012, Concrete Knives
sort son premier album Be your own king, toujours en anglais, toujours

sans accent et avec une vraie production à l’anglo-saxonne : les voix ne
sont pas systématiquement mixées en avant.

Les influences ? Multiples. “Notre modèle absolu reste Clap Your Hands Say
Yeah, pour son authenticité. On aime également beaucoup Cold War Kids”,
confie Nicolas le “chanteur principal”. Ces groupes pop savent jouer avec
le rock et le blues en y incluant des petites touches jazzy et beaucoup d’au-
dace. Pas étonnant que nos nouveaux rois de la pop hexagonale s’y retrou-
vent. “Il était important pour nous d’être dans la continuité du EP et de
sortir l’album avant que l’on nous ait oublié”, plaisante à moitié Nicolas.
Mais cette période a permis au combo de murir un peu la musique qu’il
jouait sur scène. “Nous avons pris le temps de réécouter et de décortiquer
tous nos concerts pour retrouver les sons qui nous plaisaient en live et
s’en inspirer pour créer de nouveaux morceaux.” Les cinq musiciens se dé-

happy together
Concrete Knives

Comment une petite bande de Caennais a réussi à faire chavirer les publics de festivals,
les blogueurs, les rock critics les plus blasés et même un patron de label anglais ? 
Attention, la fraîcheur des Concrete Knives est contagieuse, euphorisante et donne
envie à tout le monde de chanter à l’unisson. b ÉRIC NAHON | a ROCH ARMANDO

coup d’éclat
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finissent clairement comme un groupe de scène car c’est là que se joue
leur authenticité. Ils ne veulent pas se la raconter, ne mettront sans doute
jamais de vestes à paillettes ni de lunettes roses… Leur truc, c’est d’arriver
sur scène et de donner, simplement, ce qu’ils ont à donner. Avec leurs ins-
truments et rien que leurs instruments. “Nous n’avons pas envie de venir
sur scène bardés d’ordinateurs avec des boucles partout pour recréer des
ambiances qui ne nous paraîtraient pas naturelles. Tout doit pouvoir être
joué sur scène tel quel. Je peux me planter un soir sur un morceau, mais
au moins, je l’aurais joué !”

Si Nicolas parle beaucoup (et bien), ses phrases sont souvent reprises par
Morgane, Adrien Leprêtre, Guillaume Aubertin et Augustin Hauville. Chacun
complétant, ajoutant sa patte. Concrete Knives n’est pas le projet d’un chan-
teur-auteur, ni un gang s’organisant autour d’un gourou qui dit la vérité.
On est bien en face d’un collectif. Morgane reprend : “Tout le monde existe
à sa façon dans le groupe. Personne ne se sent jamais mal à l’aise. On n’est
jamais seul, on n’a jamais peur. Personne ne doit porter le groupe à lui tout
seul, on est tous ensemble.” Ici réside sans doute l’un des éléments clés :

Concrete Knives, c’est à l’origine un groupe de copains qui fait de la musique
mais aussi des sports collectifs ensembles (rugby, foot, handball… oui, oui,
tout ça !). Le groupe se monte en 2007 et ça joue “punk dans l’esprit des
Yeah Yeah Yeahs ou des Liars, c’était très très fort”, rigolent-ils. Ces jeunes-
là avaient de l’énergie à dépenser. C’est à la fac que la musique s’affine.
Mais les bases sont posées : Concrete Knives doit se faire plaisir, jouer par-
tout et rester honnête. 

C’est la même chose quand on leur demande pourquoi ils chantent en
chœur sur la plupart des morceaux, comme peuvent le faire Arcade Fire
ou The Bewitched Hands. La réponse vient en même temps des cinq
bouches : “Inconsciemment, c’est un besoin que l’on a, et qu’ont tous les
gens, de faire des choses ensemble. En musique aujourd’hui, on peut 
tout faire tout seul de A à Z, mais d’autres gens ont besoin de faire des
choses ensembles.” Au départ, Morgane et Nicolas se rendent compte que
lorsque leurs voix se mélangent, leur musique prend une couleur particu-
lière. Et puis les gars derrière se mettent à chanter sans micro… “Alors on
a simplement mis un micro.” Parfois, les mystères ne s’expliquent pas. 
Il y a un tel allant dans les morceaux de Concrete Knives que même les 
musiciens ne peuvent s’empêcher de les chanter. On a peut-être trouvé
“nos” Arcade Fire.

“be your own king” Bella Union / Coop Music > Pensés sur scène
et pour la scène, les dix titres de Be your own king passent
sans complexe le test du salon, de la cuisine ou de la salle 
de bain. L’effet choral joue à plein dans Brand new start ou 
Wallpaper, qui vont sans doute devenir des hymnes généra-
tionnels. Mais Concrete Knives montre d’autres facettes de
sa musique toujours énergique, jamais brute. Les rythmiques
donnent envie de danser et les guitares sont abrasives. Le
groupe s’amuse à caler des claviers psychés, des ambiances
africaines ou californiennes (Blessed), mais aussi des mon-
tées dignes du meilleur du rock progressif… ou de l’électro.
Le mix parfait.

« Tout le monde existe à sa
façon dans le groupe. On n’est
jamais seul, on n’a jamais peur. »

i
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e
ncore maintenant, le statut de chanteur n’est pas pour
lui : “J’ai chanté pour la première fois de ma vie sur
scène à 33 ans, parce que le premier disque allait sortir
et qu’il fallait bien s’y mettre. Donc oui, je ne me suis
jamais vraiment perçu comme un chanteur. Je ne tra-

vaille pas ma voix, j’ai du prendre en tout et pour tout trois
cours de chant dans ma vie. Je passe beaucoup plus de temps
à écrire et faire de la musique. Mais la découverte de la scène
a néanmoins été un vrai coup de foudre. J’adore monter sur
les planches, je m’y sens vraiment bien, même si je me de-
mande parfois ce que je fais là !” Cela ne l’a pas empêché de
retourner en studio, tranquillement chez lui, sans pressions
extérieures : “Le succès du premier disque a été tout relatif.
Il est vrai que l’accueil dans les salles de concerts et les mé-
dias m’a surpris moi-même. Je ne m’attendais pas à un tel en-
thousiasme pour un petit autoproduit réalisé en quelques
jours. Ensuite, je n’ai pas le quart du tiers de la notoriété d’un
quelconque Star-Académicien… La pression est plutôt venue
de moi que de l’extérieur. J’avais envie de bien faire et de réus-
sir à enfin sortir un disque qui me ressemble totalement, aussi
bien dans l’écriture - ce qui était déjà plutôt le cas pour le pre-
mier disque - que dans la musique et la réalisation - ce qui je
n’avais absolument pas eu le temps de faire sur le premier
opus. Je voulais prendre le temps de chercher, d’expérimenter,
pour trouver un équilibre qui me soit propre. Arriver à récon-
cilier mon amour de la langue et de la chanson avec ma pas-
sion pour la musique, le son et le travail de studio.”

Sur la jaquette de son premier disque, il apparaissait à peine.
Sur le second plus du tout, juste un costume sur un cintre.
Alors… “Quoi ma gueule” ? “Elle n’a pas grand intérêt. C’est
ma gueule. Ni mieux ni pire que la plupart des gueules. Sur le
premier album, il n’y avait que ma gueule et personne ne me
reconnaissait ! Sur celui-ci j’ai fait le pari de ne pas la mettre
du tout, en espérant que tout le monde me reconnaîtra…” Au
fait, d’où vient ce surnom : Le Larron ? “C’est une histoire très
ancienne. C’est grâce - ou à cause - de la femme de ménage
des parents d’un ami. Lorsque j’étais étudiant, j’ai un jour
laissé un message à cette dame aussi charmante que son ac-
cent portugais. Je lui ai demandé de dire que Laurent avait
appelé. Elle a noté : “Le Larron a appelé”. Ça a fait marrer tout
le monde, puis c’est resté, et ce surnom est devenu mon se-

cond patronyme, bien avant que je ne songe à infliger mes er-
rements musicaux au reste du monde. Je n’ai donc pas eu à
chercher bien loin lorsque j’ai du décider du nom à mettre sur
l’affiche, la veille du premier concert.”

À part d’amour, tu parles de quoi ? “J’ai l’impression de ne ja-
mais parler d’amour. Je parle de manque, de jalousie, de haine,
d’indifférence et je me sens incapable de faire une vraie chan-
son d’amour. Il faut toujours que ça coince, que ça déconne.
La chanson Je t’aime parle exactement de ça. La répétition
jusqu’à la nausée, jusqu’à vider ces mots de leur sens. C’est
un peu une illustration de mon incapacité à dire “je t’aime”

au premier degré dans une chanson.” Au final et avec ce se-
cond disque : paroles ou musique ? “Les deux, mon capitaine !
C’est bien ça mon problème !” Artiste ou artisan ? “Artiste
dans le sens où je souhaite qu’il y ait du sens à ce que je pro-
pose. Je ne cherche pas uniquement à divertir ou à faire dan-
ser. J’essaie de proposer un univers, ma petite vision du
monde. Mais à part ça, je suis un artisan puisque je fais tout
en totale indépendance. J’écris et je compose, j’arrange, je
joue et j’enregistre dans mon propre studio, je sors le disque
sur mon propre label, je pilote moi-même le lancement, la
création des pochettes… On ne s’ennuie pas !” Auteur ou com-
positeur ? “Les deux aussi. Je ne pourrais pas cesser de faire
l’un ou l’autre. C’est pour cela que je fais aujourd’hui de la
chanson, pas de l’électro ou de la poésie.”

costard cravache
Le Larron

“Chanteur pour de faux”, disait-il à la sortie de son premier album. À la clé,
un franc succès. D’estime peut-être, mais pas un succès par hasard, car le
Larron est un véritable artiste, un vrai musicien, avec un talent rare et un 
humour toxique. b YAN PRADEAU | a PIERRE WETZEL

« Je parle de manque,
de jalousie, de haine,
d’indifférence et je me
sens incapable de faire
une vraie chanson
d’amour. »

coup d’éclat

Il a composé, arrangé, enre-
gistré et joué seul les sept
morceaux qui composent
cet album, On retrouve
cette même fraîcheur, cette
ironie sur papier glacé du
premier disque avec parfois
des envolées vers les cieux
chargés d’un Bashung,
preuve que si le talent n’at-
tend pas l’âge des années, 
il ne tombe pas toujours sur
ceux qui en ont les moyens.
C’est un mélange entre la
chaleur d’une vieille Gibson
et la froideur de métronome
d’une boîte à rythmes. Cela
évoque les étendues infinies
des plages du Nord, la ten-
dresse d’une vielle horloge
franc-comtoise. Le Larron
explore les mille et une 
manières de ne plus s’aimer,
de ne pas savoir comment
se dire au revoir. Sept chan-
sons à offrir autour de soi
comme une marguerite que
l’on effeuille ; je t’aime, un
peu, passionnément…

“original”
Milk Music

i



Les interrogations, la démarche de recherche permanente d’Olivier Mellano
se traduisent ici, comme une extension de sa personnalité. How we tried a
new combination of notes to show the invisible le bien nommé, interroge
le processus créatif, de la phase de recherche jusqu’à la forme finale. La
“chose” créée convoque-t-elle une forme préétablie d’origine céleste, ou
bien jaillit-elle de l’esprit de son géniteur ? Olivier Mellano revisite le pari
des romantiques du XIXe siècle d’avoir à suivre sa voix intérieure, d’inventer
son propre monde et de ne plus voir en tout acte qu’une manifestation di-
vine. Il convoque dans ses textes l’écrivain russe Fiodor Dostoïevski qui,
par la voix de son personnage Kirilov (du roman Les démons), déconseille
d’approcher l’harmonie éternelle, soit la perfection artistique, plus de cinq
secondes sous peine de voir disparaître son âme ! Olivier Mellano n’en a
cure et continuera à chercher le Graal musical. D’ores et déjà, cette nouvelle
œuvre protéiforme lui permet d’accéder à l’éternité par l’objet discogra-
phique. Il s’inscrit selon ses propres dires dans la lignée de Bryars, Stock-
hausen ou Arto Lindsay, “avec le point commun de n’avoir pas rejeté en
bloc l’émotion musicale.” Inspiration divine ou pas, voici les explications
du démiurge Olivier Mellano.

Raconte-nous la genèse de ce projet…
J’ai voulu confronter la symphonie commandée par l’Orchestre sympho-
nique de Bretagne à d’autres esthétiques pour éprouver le matériau musi-
cal pur et voir ce qu’il pouvait donner en revêtant d’autres habits. Il y a
dans cette démarche quelque chose de l’ordre d’un manifeste qui décide
d’abolir les hiérarchies entre ces esthétiques. J’ai fait une transcription de
la pièce symphonique pour 17 guitares électriques et un batteur, puis j’ai
demandé à Simon Huw Jones du groupe And Also The Trees d’en être la
voix. J’ai ensuite composé une version électronique et y ai invité Black Si-
fichi, Arm et MC Dälek. Tout le projet n’a été qu’une succession d’envies et
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c
améléon insatiable, Olivier Mellano ne modère ni ses envies, ni son
imagination et c’est tant mieux. Dans les années 90, ses études de
musicologie à Rennes l’amenèrent à faire l’école buissonnière au-
près de la scène locale : Venus de Ride, Dominic Sonic ou encore
Complot Bronswick. Dès 1998, il pratiqua le mélange des genres,

musique classique, rock, vidéo et danse contemporaine sur son Île élec-
trique lors des Trans Musicales de Rennes. Son jeu de guitare inventif fit
ensuite sa renommée. Avant de l’exploiter dans le hip-hop avec Psykick Ly-
rikah, il électrisa Miossec ou Dominique A qu’il rejoint sur album et tour-
nées. Co-fondateur de Mobiil et membre de Bed au début des années 2000,
il sème le trouble dans le monde pop. Il réalise aussi quelques bandes-sons
pour des spectacles de danse, des films ou des ciné-concerts. Oublions la

gageure de citer avec exhaustivité la carrière d’Olivier Mellano et arrêtons-
nous aujourd’hui sur How we tried a new combination of notes to show the
invisible, à la fois spectacle et objet discographique (coffret CD / DVD). Il
s’agit d’une nouvelle coproduction avec les Trans, auxquelles s’ajoutent La
Station Service et l’Orchestre symphonique de Bretagne. Ce dernier est à
l’origine du projet, en ayant commandé une œuvre à Olivier Mellano qui
évidemment ne s’en est pas tenu là et a travaillé cette matière sonore per-
méable à tous les mondes musicaux, actuels ou savants. Ce tryptique clas-
sique, rock et électro en trois volets (+ un film DVD) poursuit le parcours
entrepris en 2006 avec La chair des anges, composée de pièces pour cla-
vecin et orgue, guitares électriques, quatuor à cordes et voix, entre musique
baroque et contemporaine. En effet, cette nouvelle livraison se joue encore
des formats et styles musicaux, brouillant les cartes entre écriture et im-
provisation.

« je fais la musique
que j’ai envie d’entendre »

Olivier Mellano

Le Rennais inclassable décline trois versions d’une même pièce : symphonique,
électrique et électro avec moult invités : Simon Huw Jones (And Also The Trees),
MC Dälek, Black Sifichi ou encore la chanteuse baroque Valérie Gabail, se jouant
des chapelles musicales en révélant la fragilité de leurs cloisons.
b VINCENT MICHAUD | a RICHARD DUMAS

« J’aime beaucoup quand le
squelette qui tient tout l’en-
semble finit par disparaître. »

coup de maître



coup de maître
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d’évidences. J’ai également proposé à la réalisatrice Alanté Kavaïté de co-
écrire et de réaliser un film autour de la version symphonique. Cette pièce
est comme un organisme autonome qui voudrait sans cesse se confronter
à d’autres formes et je pense que ça n’est pas terminé. C’est l’envie de pro-
jeter la même musique via des spectres différents, sachant que certains
types de musiques sont plus favorables que d’autres à susciter tels types
d’émotions. Si l’on est en phase avec le fond, il peut prendre n’importe
quelle forme. Certaines personnes ayant écouté les différentes versions ne
se sont pas aperçues qu’il s’agissait de la même pièce. J’aime beaucoup
quand le squelette qui tient tout l’ensemble finit par disparaître. 

Ta démarche passerelle entre différents courants
musicaux relève d’une intention ou bien est-ce viscéral ?
Je ne me pose pas cette question, je fais la musique que j’ai envie d’enten-
dre. J’écoute beaucoup de choses différentes, je ne vois pas pourquoi on
ne devrait écouter ou faire qu’une seule forme de musique. La forme im-
porte peu, ce n’est qu’un choix d’énergie ou de couleur, l’essentiel est en
dessous. Et tant mieux si les chapelles sont bousculées. Je pense que l’on
sous-estime le public, les gens sont prêts à tout écouter, c’est la façon dont
le système tente de les en dissuader qui est inquiétant.

As-tu noté de la condescendance vis-à-vis de la rock
culture et toi-même as-tu éprouvé quelque complexe ?
J’assume absolument cette culture parce justement elle m’a décomplexé
par rapport à la composition. Si j’avais suivi le cursus classique de compo-
sition, je serais probablement encore en train d’élaborer ma première me-
sure en guettant l’approbation de mes pairs. Pour des raisons
générationnelles, de plus en plus de compositeurs viennent de la rock cul-
ture et de l’underground, il va falloir s’y habituer.

“How we tried a new combination of 
notes / noise / one/0 to show the invisible” Naïve

La logique appelle de commencer l’écoute de ce triptyque parNotes,
la version symphonique. La chanteuse soprano Valérie Gabail y trace le
sillon vocal pour ses successeurs. La musique baroque joue de concert
avec la musique nouvelle. Deuxième volume, Noise accueille Simon Huw
Jones qui par son timbre glacé si racé réchauffe la pièce. Les quatre
mouvements se font plus secs et cassants, mais le chanteur de And
Also The Trees tient bien la tempête au milieu de 17 guitares (!), tour 
à tour extatique et apaisé. Troisième volet, One/0 (électro hip-hop)
s’avère le plus mouvant ; collages numériques et nombre d’invités
(trois) obligent. Black Sifichi à la voix rugueuse si courue dans l’électro
française, instaure une torpeur post-apocalypse ou pré-création, à cha-
cun de ressentir. L’Américain MC Dälek / iconAclass distille ensuite son
flow sombre sous un beat hypnotique, accompagné par un inquiétant
chœur d’enfants. Arm (Psykick Lyrikah) apporte plus loin sa - relative -
sérénité. Ces trois versions se complètent, au point d’échanger leurs
pistes sur des moutures à télécharger sur oliviermellano.com. Enfin,
How we tried… est un film DVD, Prix du Public Étrange Festival 2012, 
coécrit par Mellano et réalisé par la cinéaste lituanienne Alanté Kavaïté
sur la version symphonique. Un œuf y symbole la création… artistique.
2012, nouvelle odyssée de l’espèce et de l’espace ? Comme dans le film
de Stanley Kubrick on y voit des cosmonautes / scientifiques d’une
époque incertaine. Viennent aussi des images de modernité urbaine ou
de verte forêt originelle. Science et humains, clonage ou procréation
naturelle, le voyage métaphorique continue.

simon Huw Jones
La voix du volume Noise et chanteur leader du groupe britannique And Also The Trees,
folk rock gothique magnifié et intemporel.

Travailler avec Olivier Mellano ?
Olivier est très enthousiaste, passionné par ce qu’il crée. Il est très 
méticuleux et a une oreille extrêmement précise. Il n’a cependant jamais

perdu son sens de l’humour et sa 
patience. Quand j’ai écouté la version
classique avec cette belle voix soprano, je
me suis demandé s’il s’adressait à la
bonne personne en pensant à moi. Au
commencement de la transcription, j’ai
mieux compris. Cette expérience m’a fait
beaucoup apprendre sur moi, ma voix et
même sur la musique en général.

Entrer dans le travail
d’un autre ?
Intéressant et difficile. Je n’avais jamais
chanté de paroles autres que les miennes
et on ne m’avait jamais demandé de jouer
seulement le rôle du chanteur. J’ai été im-
pliqué malgré tout dans la transcription,
sans être certain de ma marge de ma-
nœuvre, Olivier non plus. Il a commencé
par m’encourager à chanter de façon 
personnelle et instinctive. Je lui ai donc 
envoyé des enregistrements qu’il trouvait

bons, mais pas à la bonne place. Il fallait coller plus à l’original. Souvent
je ne comprenais pas ses décisions, mais en fait il avait raison. C’est un
morceau de musique complexe, quand le timing des mélodies ne colle pas,
ça sonne incomplet ou disjoint. Les parties vocales sont très proches de
la version originale, même si je suis pas un chanteur classique et si je n’ai
pas essayé de le devenir.

Dernier album paru : “Hunter not the hunted” - AATT / Differ-Ant
Avec le concours à la traduction d’Anne-Laure Charpentier.i

à suivre sur
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« C’est une réponse à ce qui se
passe en Syrie, mais aussi dans le
monde entier, où la finance décide
des vies et des non-vies… »

P.
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l
e vampire s’évanouit dans la lumière du jour et après
une heure trente de projection, la salle se rallume.
Serge Teyssot-Gay salue le public et regagne les cou-
lisses. Il n’a pas dit un mot, mais sa présence suffit à
exprimer ce qu’il met dans la musique de Nosferatu,

l’un des chefs-d’œuvre du cinéma muet. En cette fin d’année,
le guitariste poursuit une série de ciné-concerts qui l’a déjà
amené en Indonésie et doit lui permettre de parcourir l’Europe
en compagnie du groupe à géométrie variable Zone Libre. Ceci
avant de continuer avec pas moins de cinq projets différents
la tournée sans fin débutée depuis qu’il a quitté Noir Désir.
Avant-hier posant ses riffs sur le flow de la rappeuse Casey,
hier à Madagascar pour une performance guitare/peinture,
demain aux côtés des slameurs Saul Williams et Mike Ladd,
Serge Teyssot-Gay continue sa route sans se soucier du qu’en
dira-t-on.

temPs n°1 : le déPart

Pour le grand public, il a longtemps été un négatif à la pré-
sence magnétique de Bertrand Cantat. Depuis le communiqué
dans lequel il annonçait son départ de Noir Désir pour “dés-
accord humain et émotionnel” avec le chanteur, “Sergio” est
celui qui a précipité la fin de cette aventure. Apaisé après
s’être longuement questionné sur les issues possibles d’un
groupe de rock, il explique aujourd’hui les raisons qui l’ont
poussé à partir : “L’année 2010 a été extrêmement dense. Je
travaillais chez moi pour une carte blanche, je n’ai pas cessé
de faire des créations. C’est à ce moment-là que je me suis

rendu compte que Noir Dez n’avait plus aucun avenir. Contrai-
rement à ce qui a été dit, mon départ n’est pas dû à un coup
de tête, il a pris des années. J’ai longtemps été dans l’illusion
que le groupe pouvait continuer (…) Pas tout de suite après
la sortie de taule mais très vite, Bertrand a ouvert la porte à
des interférences extérieures qui ont cassé littéralement
l’équilibre de Noir Dez. On en est donc arrivé à des divergences
radicales au niveau humain et artistique. La dernière image
que j’ai, c’est celle d’un groupe réduit en cendres.”

temPs n°2 : le son

Serge Teyssot-Gay a peu parlé de Noir Désir ces deux dernières
années et encore moins de ce départ. Mais lorsqu’on lui pose
des questions à ce sujet, il trouve naturel qu’on l’évoque. “Cela
fait partie de ma vie”, glisse-t-il. Durant un peu plus de vingt
ans, il a en effet composé les hymnes d’une génération et été
le principal artisan du son Noir Dez. La genèse de ce son si
particulier a rarement été soulevée et pourtant, elle dit beau-
coup sur le pourquoi et le comment de ce groupe hors normes.
“J’ai avancé à tâtons, ça a été une découverte permanente.
Ce qui a été plus compliqué, c’est quand j’ai voulu changer de
son. J’avais envie de faire évoluer mes parties de guitare, mais
je ne savais pas où chercher. J’ai donc été dans des tas de di-
rections et j’ai trouvé en mélangeant cette recherche d’un son
nouveau et la composition.” Marlène, Ici Paris, Johnny Colère,
Lolita nie en bloc, et bien sûr… Tostaky. La réédition, pour ses
20 ans, de l’album du même nom * rappelle l’importance de
Noir Désir bien avant que son nom n’ait été assimilé au

       
      
     

     

coup de foudreSerge
Teyssot-Gay

au sobre héros

Peu de musiciens ont autant marqué le rock français. Pourtant, depuis
qu’il a quitté Noir Désir, le guitariste Serge Teyssot-Gay continue sa route
hors des chemins balisés, multipliant les concerts et les performances aux
quatre coins du globe. Au moment où sort Waiting for spring, son troisième
disque avec Interzone, Longueur d’Ondes dresse le portrait ce guitar hero
très discret et revient sur sa carrière solo. b BASTIEN BRUN | a ROCH ARMANDO, PIERRE WETZEL

Au troisième jour, Interzone
casse ses propres codes et
surprend. Ceux qui avaient
gardé en tête le souvenir
d’un ping-pong entre la 
guitare rock de Noir Dez et
un oud, découvriront au
contraire un disque lent où
les morceaux - presque des
pièces - avancent pas à pas.
Imaginé durant les premiers
temps de la révolution en
Syrie, Waiting for spring
prolonge idéalement le dia-
logue entre Serge Teyssot-
Gay et Khaled AlJaramani,
lui donnant un côté plus 
expérimental. À l’arrivée : 
le duo nous touche toujours
autant car tout en faisant 
le pont entre occident et
monde arabe, il parvient à
nous faire grandir.

InTeRzone
“Waiting for spring -
troisième jour”
Intervalle Triton / L’Autre Distrib.

e
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destin fracassé de Bertrand Cantat. Elle souligne aussi le travail d’un
homme discret qui a rapidement préféré une recherche de son(s) à la lu-
mière artificielle du monde de la musique. “Quelqu’un que je reconnais
dans son langage est plus important pour moi qu’une accumulation de
notes, de gammes, de savoir-faire technique. Ce que je cherche, c’est une
émotion, une volonté de dire quelque chose”, tranche le guitariste. Lui a
trouvé ses mots quand, après des années de guitare classique, il est “passé
à l’électrique” et a inventé la grammaire de Noir Désir. Des déluges d’élec-
tricité, des éclairs de vibrato et l’envie permanente d’être ailleurs.

temPs n°3 : en solo

Sa carrière solo a débuté timidement dans l’ombre imposante de son
groupe et n’a pris son envol qu’au tournant du millénaire (voir notre chro-
nologie). Après un premier essai dans lequel il cherchait manifestement sa
voie, elle décolle avec l’adaptation du livre de Georges Hyvernaud La peau
et les os. Chanté, parlé, scandé, On croit qu’on en est sorti transforme ce
récit – oublié - d’une détention durant la Seconde Guerre Mondiale en une
chronique sociale surprenante d’actualité. C’est sans nul doute l’un des al-
bums les plus sous-estimés du rock français et l’antichambre du dernier
disque de Noir Désir, Des visages, des figures (2001). “Serge, qui connaissait
mon travail sur l’univers carcéral, m’a proposé de travailler dessus, se rap-
pelle le peintre breton Paul Bloas, qui a illustré le disque. J’ai tout de suite
accepté. Je trouvais son adaptation très juste, c’était du velours pour moi
de travailler à partir de ses maquettes. C’est un très bon souvenir
d’échanges concernant la justesse et la précision du verbe.” Cette expé-
rience autarcique a posé les bases d’une autre carrière. Elle sera marquée
par des allers-retours constants vers la poésie et la littérature, et des ren-
contres fortes, comme celle du joueur d’oud Khaled AlJaramani, l’autre moi-
tié du duo Interzone.

temPs n°4 : avec interzone

Le “dialogue” entre l’oud - virtuose - du conservatoire de Damas et la gui-
tare de Serge Teyssot-Gay ne découle pas d’une quelconque envie de pro-
duire de la world music. Il repose sur une amitié qui s’est longtemps passée
de mots. Serge relate : “La première fois que j’ai vu Khaled, on n’a pas eu
le temps de parler, il n’a fait que jouer et cette première présentation mu-
sicale était superbe. Il y avait en particulier un morceau qui faisait réfé-

rence à un bombardement américain sur un lieu civil et dont les images
m’avaient complètement bouleversé. Je l’ai donc invité au concert que l’on
donnait le lendemain avec Noir Dez à Damas.” Les premières compositions,
toujours sans mot dire, et le duo Interzone - du nom d’un livre de William
S. Burroughs - sont venus plus tard, lorsqu’un an après cette rencontre, en
2003, le guitariste est revenu dans la capitale syrienne pour une série de
performances poétiques. “C’était au moment du ramadan, c’était un peu
compliqué car les gens étaient de mauvaise humeur et tout, poursuit-il.
Khaled arrivait à 9 / 10 heures du soir, il était rincé parce qu’il avait travaillé
toute la journée, on se voyait deux heures chaque soir. En quatre sessions,
on a fait quatre morceaux. Au départ, c’était juste ça le but d’Interzone : 
se retrouver et faire de la musique ensemble.” Le premier et le deuxième
jour d’Interzone sont marqués par deux albums et autant de tournées. 
Ils laisseront la place à une longue pause et aux retrouvailles de Waiting
for spring. 

temPs n°5 : les révolutions

“Avec Serge, ce n’est pas simplement un oud et une guitare. On partage la
musique comme on partage la vie” , indique Khaled AlJaramani. Imprégné
par la révolution en Syrie et les éclats de la guerre civile qui meurtrit le
pays depuis bientôt deux ans, ce troisième enregistrement raconte l’exil
de ce dernier et sa traduction par Serge Teyssot-Gay dans le “deuil” de
l’après Noir Désir. Cette fois-ci, le pont entre le Moyen Orient et la vieille
Europe a donc pris un tour plus particulier. “Lors de l’enregistrement, ex-
plique Serge, on s’est retrouvé dans cet état bizarre, entre la joie de se re-
trouver et la tristesse. Khaled était dans cette position d’exilé, il portait
avec lui la souffrance de voir son peuple massacré, de laisser sa famille
derrière lui, et en même temps, la musique l’aidait à tenir debout. Il y a des
musiques qui guérissent… C’est la première fois dans notre processus créa-
tif que l’on se complète à 100%, que chaque morceau est amené par l’un
et l’autre.” Le message véhiculé par cet album instrumental, imaginé sur
des rythmes impairs à cinq et sept temps (le contraire du rock) et en mode
ouvert, est clairement politique. “Pour ce disque, nous avons voulu une ou-
verture maximum, appuie le guitariste, car c’est notre réponse à ce qui se
passe en Syrie, mais aussi dans le monde entier, où la finance décide des
vies et des non-vies, où plein de gens sont dans la merde. La musique d’In-
terzone, c’est de chercher les angles morts, c’est-à-dire faire naître la vie
là où on pense qu’il n’y en a pas.”
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“solo”

“On croit qu’on en est sorti”
Barclay, 2000
“Sergio” adapte le livre de
Georges Hyvernaud, La peau
et les os, et fait d’un récit de
captivité oublié une chro-
nique noire de notre époque.
Un grand disque méconnu
qui puise largement dans le
rap et marque le véritable
début de sa carrière solo.

“silence radio” 
Barclay, 1996
Pour son premier disque
solo, Serge Teyssot-Gay est
partout : guitare, chant, réa-
lisation et… métallophone.
Le guitariste cherche une
autre voie, mais avec ces
sept chansons en anglais
évoquant parfois Tom Waits,
il ne l’a pas encore trouvée.

interzone - “le premier jour”
Barclay, 2003
Première rencontre avec
l’oud de Khaled AlJaramani
et déjà, les bases sont po-
sées. Interzone n’est pas de
la world music, mais “un dia-
logue” entre deux hommes
et deux mondes (Orient, Oc-
cident). Ce dialogue est vif,
constructif, et c’est pour
cela qu’il nous amène si loin.

Zone libre
“Faites vibrerla chair”
T-Rec, 2006
Deux guitares, une batterie,
une approche immédiate du
rock. La rupture avec la
“pop” est consommée avec
ce disque instrumental. Un
album difficile d’accès mais
qui remue l’intérieur.

Zone libre vs casey et B-James 
“les contes du chaos” 
Intervalle Triton, 2011
Rap hardcore et rock radical.
Le premier disque de l’après
Noir Désir est une chronique
sombre de la banlieue et de
notre société. Casey est au
micro et B-James remplace
Hamé, le chanteur de La Ru-
meur à l’initiative du projet.
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coup de foudre

temPs n°6 : la liberté

De Noir Désir à Zone Libre, d’Interzone à la poésie, des mots
jusqu’aux explosions de sa guitare… Les pérégrinations musi-
cales de Serge Teyssot-Gay sont guidées par un intense besoin
de liberté et une exploration constante des friches. Il passe
d’un express à l’autre, alterne les projets les plus divers, nour-
rissant avec l’énergie de l’un le propos de l’autre. Il est saisis-
sant de constater combien Trans, l’album expérimental sorti
au printemps dernier avec la contrebassiste Joëlle Léandre a
été un laboratoire pour le nouveau disque d’Interzone et les
derniers concerts de Zone Libre, réalisés en duo avec Cyril Bil-
beaud. Le batteur, qui a véritablement découvert Serge
lorsqu’il a fondé Zone Libre avec lui et Marc Sens, explique de
son côté : “On a mis du temps à se connaître car on est tous
les deux assez sauvages. Mais dès que l’on a commencé à
jouer, c’était parti, il y a eu quelque chose d’immédiat… C’est
très exaltant de partager la scène avec quelqu’un comme lui,
car il vous rassure en permanence. Malgré le succès considé-
rable qu’il a connu, il n’a jamais perdu de vue son amour et sa
vision de la musique. Je ne compte pas les découvertes que
je lui dois.” Puisant dans le rap (NTM, IAM, le label américain
Def Jux…) et cherchant toujours l’échange, Serge Teyssot-Gay
n’a jamais cessé d’enrichir son jeu. Il confie avec une douceur
et un sourire bien éloignés de l’image austère que les médias
ont longtemps donné de lui : “C’est sans fin, je continue à ap-
prendre et j’apprendrai toujours.”

temPs n°7 : la colère

À l’heure où l’industrie musicale encaisse tant bien que mal
la révolution liée à Internet, Serge Teyssot-Gay cherche lui
aussi de nouvelles pistes. Opposé au téléchargement gratuit
de la musique sur le Net, il a choisi de passer à l’indépendance.
Comme de plus en plus d’artistes qui ont quitté le giron des
majors (Stupeflip, Moriarty…) et créé leur propre structure, il
a rendu son contrat à la maison de disques Barclay, qui éditait
les albums de Noir Désir et ses premières productions en solo,
et fondé son propre label : Intervalle Triton. Grâce à ce fonc-
tionnement direct qui l’oblige à parler musique comme à trai-
ter des demandes de subventions, il peut faire un disque “tous
les six mois” et désormais “refuser de jouer les hommes sand-
wichs pour les sites de musique en streaming qui ont passé
des contrats avec les grosses maisons de disques et reversent
0,02 centimes d’euros par titre écouté aux artistes.” À bientôt
50 ans, le “son” le plus marquant de ces trente dernières an-
nées est toujours animé par sa colère. Il continue de chasser
les vampires.

* Comme pour la compilation Soyons désinvoltes, n’ayons l’air de rien, arrivée dans les bacs après la
fin de Noir Désir, Serge Teyssot-Gay a donné son accord pour la réédition de Tostaky par le label Barclay
sans s’y intéresser, ni en assurer la moindre promotion. Ni pour, ni contre, il est désormais ailleurs.

pATRICIA BonneTAUd

Elle était une bonne fée qui
veillait sur les artistes et 
les défendait bec et ongles. 
Découvreuse de Tryo, La Rue
Kétanou et soutien ferme de
groupes comme La Ruda ou 
les Hurlements d’Léo, Patricia
Bonnetaud a beaucoup fait en
coulisses pour la chanson et le
rock en France. Un jour qu’on
l’interrogeait sur la fin de 
Noir Désir, elle nous glissait : 
”Pour moi, Serge n’est pas le
guitariste de Noir Désir, Serge
est plus grand que Noir Désir.”
Patricia ne retenait ni ses
mots, ni la vie. D’ailleurs sa vie
était celle de Yelen, une 
division de Sony Music qu’elle
avait fondée au milieu des 
années 90, puis de Ladilafé, 
sa boîte de production avec
laquelle elle faisait perdurer
une certaine idée de la mu-
sique en France. Au moment
de créer Intervalle Triton, son
label, c’est donc avec cette
amie de longue date que Serge
Teyssot-Gay avait choisi de
travailler. La bonne fée fut 
une aide précieuse. Elle est
décédée le 1er février 2012 des
suites d’un cancer, mais son
souvenir reste intact.
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jPUNK 2.0

Si le punk n’avait plus de crête, 
ni de doigt levé, serait-il pour  
autant moins punk ? Finis les 

clichés, le punk n’est pas mort et
enterré. Il s’est juste mis au vert

pour ouvrir quelques livres et

parfaire ses vers. La relève des
Clash, Pistols et autres Bérurier
Noir est là ; car il suffit d’ouvrir un
peu les yeux pour voir que derrière
l’allure de jeune premier, se 
cachent les punks de demain.

b TIPHAINE DERAISON | . BRIANCOUGAR ARTWORK

enquête
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c
’est désormais à coups de noms décalés que les punks français font passer leurs
riffs. Razoirs Électriques, Personne ou Maladroit, autant de noms qui montrent un
nouvel état d’esprit riche d’auto-dérision. Ces gars-là ont mariné dans les slogans
working class de groupes comme Les Shériff, Parabellum et autres barons du rock
alternatif français pour en garder le verbe et l’associer aux mélodies skatecore

américaines des années 80 / 90. Les Nina’School, Daria, Zephyr 21 ou Los Di Maggios, The
Helltons, Sons of Buddha… sont des groupes qui tournent désormais dans toute l’Europe
en chantant des refrains comme le Je m’emmerde des Guérilla Poubelle. Plus intimiste, in-
dividuel et générationnel, le punk rock d’aujourd’hui s’amuse des clichés, rit beaucoup de
son propre pessimisme, mais reste conscient.

du bruit dans la tête

Cette petite famille se prend plus au sérieux qu’elle ne le montre. Autour d’une même pas-
sion et d’idées communes, elle représente les vraies aspirations des jeunes d’aujourd’hui
: un peu geek mais sociables, désillusionnés et souvent apolitiques, révoltés sur le canapé
et surtout mal dans leur société. Bref, le punk est un miroir : les groupes sont plus jeunes
et parlent à leur génération avec leurs propres maux. De ce fait, chacun s’identifie à ces
textes (en français) et se retrouve sur les mêmes labels. Ils écoutent autant du hardcore
que du pop-punk, mais ce qui les rassemble, c’est l’énergie et l’entr’aide. Une troupe plus
positive qu’amère qui surfe sur le succès incontestable de Guérilla Poubelle et de groupes
comme Justin(e) ou Charly Fiasco. Une marée de 10 ans d’âge qui a donné un sérieux coup
de jeune au punk hexagonal alors que la scène française tournait en rond. Le punk est
dans un rapport de proximité qui lui permet de toujours s’adapter pleinement à son époque
sans qu’il se sente prisonnier de ses propres codes : “Lorsqu’on l’étouffe par des directives
trop strictes, il réapparaît ailleurs, sous une autre forme, à nouveau libre et malléable”,
explique Frank Frejnik, activiste et rédacteur du fanzine Slow Death.

Power trio parisien, composé de Ken, Alex et Till (ex-Betteraves), Guérilla Poubelle est le
groupe qui, a propulsé cette nouvelle vague : “On tourne tout le temps ensemble, on est
comme une famille, donc forcément on s’influence !” assure Till. En sillonnant les routes
depuis 2003, avec plus de 500 concerts à leur actif et une dizaine de productions, Guérilla
a creusé son sillon, entraînant toujours plus de groupes et d’organisations, et valorisant
un message “do it yourself” moderne. Au travers du label Guérilla Asso, créé par la suite,
le groupe a su installer sa crédibilité et ouvrir la voie à toute une génération submergée
par les frustrations et l’ennui. “Le punk-rock français est très générationnel. On a entendu
des gens venir vers nous et dire : “Vous nous avez donné envie de faire de la musique !”.
Il y a une vraie identification du public dans cette musique et au travers de nos textes,
afin d’y trouver un défouloir”, conclut le guitariste-chanteur.

iLORAN

h
GUERILLA

POUBELLE

hUNCOMMON
MENFROMMARS

-

BÉrurier NOir
“Tant qu’il y a du noir il y a de l’espoir !” chantaient
les Béru en 1989, année de leur propre sabordage. Il
aura fallu attendre vingt ans pour les revoir, réédités
avec une série d’inédits. Des titres sombres et tou-
jours empreints d’un joyeux bordel. On y retrouve
ces trois accords saccadés, quelques samples et
cette boîte à rythmes entourant une voix angoissée
comme sur En pensant, un titre totalement inconnu
et manifeste. La version de Lobotomie et ses chœurs
a l’effet escompté et semble même plus efficace 
encore que l’originale. C’est comme une évidence :
les Béru sont toujours aussi proche de la réalité. 
En mars prochain, on découvrira la réédition de Viva
Bertaga et son CD bonus incluant 14 titres, et celle
d’Enfoncez l’clown dont on attend avec impatience
le livre d’artwork de Laul et ses clowns dépressifs.
De quoi compléter sa discographie punk rock fran-
çaise, qui de 1989 à 2013 continue de brailler pour
ouvrir une autre voix que celle proposée par le 
système. Réédition en version doubles albums de :
Macadam massacre (1983), Nada, concerto pour 
détraqués, joyeux merdier (1987), Abracadabroum +
Ils veulent nous tuer et Souvent fauché, toujours
marteau + Inédits et live (1989) chez Coop Breizh.
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sPirit of 77 ?

La guitare entre deux chaises : l’une influencée par le punk français des années 80 comme
Les Cadavres, Les Shériff, Les Rats ou Bérurier Noir (“Leurs paroles super noires et pessi-
mistes m’ont beaucoup influencé” avoue Hugo de Nina’School), l’autre par les années 2000,
de Blink-182 aux Frenchies d’Uncommonmenfrommars. Un mix duquel découlent aujourd’hui
des morceaux de 2’30” maximum avec des lignes de chants épurés et bruts et des parties
musicales à tendance skate-punk.

Si le punk-rock a évolué et retrouvé son public, certains vétérans ont su tirer leur épingle
du jeu malgré les années. Ces indépendants, comme François Hadji-Lazaro avec Pigalle,
prouvent que le punk a autant sa place aujourd’hui qu’avant : “De nos jours, le manque
véritable d’avenir rend le terme “no future” un peu désuet car il devient une évidence !”
Au contraire, pour Pat Kebra d’Oberkampf : “Le mouvement punk n’existe plus et s’y ratta-
cher est un contre-sens puisque ce mouvement a amené l’énergie pour renouveler les
choses. On ne doit pas en faire une institution ou une référence. Surtout qu’en 1977 le mot
d’ordre était : “On raye tout !”. Se nourrir du passé est vital et enrichissant. Le contempler
est rétrograde et empêche le renouvellement. Le punk n’a jamais été un style musical,
mais un mouvement social et contestataire ; les gens qui montaient sur scène ne savaient
pas jouer et avaient une putain d’arrogance !” Tout ce qui a fait le punk d’hier ne fait pas
celui d’aujourd’hui et pourtant, si l’urgence se fait moins sentir, pour Loran (ex-Bérurier

Noir reconverti en Ramoneur de Menhirs), le punk continue d’exister dans l’anticonfor-
misme : “Pour moi le punk n’est pas que musical. L’esprit punk n’est pas mort, mais il peut
se situer dans beaucoup d’autres mouvances ! Tous les groupes que j’ai faits ne ressem-
blent à aucun autre, c’est ça le punk. Aujourd’hui, cette démarche n’existe plus, mais on
retrouve l’engagement anticonformiste chez des groupes comme Guérilla Poubelle. Je
trouve bien qu’ils aient créé une structure indépendante et qu’ils s’autoproduisent, car
dans cette solidarité on retrouve un véritable esprit punk.”

hFRANCOIS
HADJI LAZARO-

bZEPHYR 21

e

« Le mouvement punk n’existe plus
et s’y rattacher est un contre-sens
puisque ce mouvement a amené 
l’énergie pour renouveler les choses. »

aPAT KEBRA

eFRANCK FREJNIKM
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Perdu d’avance

D’une révolution un peu manichéenne, ces punks contemporains sont passés à des mini-révolu-
tions du quotidien. Les textes de ces groupes parlent “d’un collègue con, d’un patron insupporta-
ble, de règlements de compte entre potes, d’amis d’enfance qui ont bien changé ou de grosses
déprimes”, raconte Hugo de Nina’School. Pour Frank Frejnik, la seule différence est que “les
groupes d’antan pensaient vraiment pouvoir changer le monde, alors que ceux d’aujourd’hui sa-
vent d’emblée que tout est perdu d’avance.” De quoi donner l’envie de cracher dans un micro.
“Puisque les espaces de liberté sont de plus en plus minces et que l’étau se resserre : le punk a
toute son essence dans ce système !” ajoute Loran. Mais tous ces jeunes qui écoutent du punk
depuis leur adolescence ne s’identifient pas au punk 70’s pour autant : “On n’a pas de crête, pas
de tatouages ni de chiens, on ne se drogue pas, on picole peu… On peut dire que l’on ne correspond
pas vraiment au cliché punk. Cependant, on adopte un regard assez critique sur le monde et ça
influence une bonne partie de nos textes”, explique Brice de Goat Cheese, dont le chant est en

français “parce qu’on a un accent pourri et que quand on essaie, on n’est pas crédible…” Un bon
argument ! Sombres et percutants, les textes francophones dépeignent le quotidien avec force
et cynisme, même s’il faut faire d’autant plus attention à l’écriture pour éviter le ridicule. Chanter
en français est aussi synonyme de revendication et Loran en connaît un rayon sur la question de-
puis 1989 : “Le but est de communiquer donc tu ne verras jamais, par exemple, un groupe de rap
français chanter en anglais parce que c’est de la revendication !” Les groupes écrivent d’ailleurs
sur des sujets bien différents de ceux des années 70. Les paroles sont moins violentes et moins
directement engagées, mais la désillusion et l’urgence d’un mal-être profond restent ancrées.

Nina’School, de Bordeaux, chante en français, voit la vie en noir, joue un punk-rock sauvage, mais
reste distant de l’étiquette “punk” : “On met ce que l’on veut derrière ce mot. Pour certains, cela
va être une attitude rebelle adolescente, pour d’autres le rejet des institutions ou une coupe de
cheveux ! Certains pensent que c’est juste de la musique ou une attitude… Nous essayons d’avoir
une manière de vivre différente et tentons de réfléchir au maximum. C’est lié au pessimisme que
l’on exprime aussi dans nos textes et notre musique. C’est un mode de vie alternatif…” En évoluant,
le punk a donc posé de nouvelles bases chez ces jeunes à peine sortis du lycée dont les vacances
consistent à tourner dans toute l’Europe ou à sortir des disques sur Guérilla Asso en compagnie
de Justin(e), Vulgaires Machins, Nichiel’s, P.O.Box ou encore Sons of Buddha. “Le punk, à la base,
est un rejet général des normes. Mais le mec qui passe 25 minutes devant sa glace à se faire une
crête, ajuster sa ceinture à clous et son kilt, ne suit-il pas, au final, les normes d’un esthétisme
imposé par ce “style différent” ?” s’interroge Hugo…

cNINA SCHOOL,

fGOAT CHEESE

« On n’a pas de crête, pas de tatouages
ni de chiens, on ne se drogue pas, 
on picole peu… »

Besoin de faire du punk pour l’être ?
Recyclé avec plus ou moins de sincérité, l’idéologie punk dépasse les frontières 
musicales. Textes de chansons, presse alternative, graphisme, mode vestimentaire,
attitude… Le punk est devenu un symbole, une forme de revendication radicale -
voire une dénonciation tout azimut - dont la culture est le vecteur de communica-
tion. Et peu importe les grincheux qui prétendent sa mort depuis les 80’s, l’attitude
demeure tant qu’il s’accompagne de militantisme concret. Si, en dehors des sphères
musicales, on retiendra donc des exemples hexagonaux comme le styliste Jean-Paul
Gaultier, les réalisateurs Gustave Kervern et Jean-Pierre Mocky, l’écrivain Alain 
Pacadis, la plasticienne Orlan, le politique José Bové ou encore le mouvement infor-
matique Anonymous, la liste des personnages “punk” - mais qui n’en font pas - est
légion et, surtout, sujet à interprétation personnelle. Citons Didier Wampas, La
Phaze, Svinkels, Brigitte Fontaine, Stupeflip, The Inspector Cluzo, Sexy Sushi, Kap
Bambino… Difficile d’être exhaustif ! Le plus ironique ? C’est qu’une majorité de ces
exemples ne se réclame d’aucune affiliation directe avec le mouvement à crête 70’s.
Une modestie - ou un refus de l’étiquette - au fond assez “punk”.

gJUSTIN(E)
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démerde yourself

Si le message a évolué, la façon de le transmettre aussi. Les néo-punks suivent des études, mais
pour autant refusent un mode de vie dicté par la société. Un entre-deux qu’ils pratiquent au quo-
tidien avec plus de rigueur que de nihilisme dans l’activisme musical : “Je ne connais pas un
groupe de punk-rock français qui n’organise pas aussi des concerts ou s’investit autrement”,
confie Brice de Goat Cheese. Le mot d’ordre est bien passé ; désormais toute cette génération et
son public de 19 ans et plus, se sert des outils à disposition (blogs, Facebook, distro, webzines)
pour faire en sorte que leurs projets marchent. “Les réseaux sociaux sont pratiques pour com-
muniquer avec des groupes d’autres villes, d’autres pays et s’organiser une tournée” explique
Hugo de Nina’School. Des labels comme Dirty Witch, Crash Disques, Tcheck (asso de Lille), Toloose
Punkers, Joker in the Pack, Dirty Guys Rock ou Rock Agreement font vivre cette jeune scène. Le
système D, comme DIY, est un système de débrouille et d’échange qui est resté l’essence même
du punk depuis les années 70. Mais avec Internet et l’informatique, ce système a explosé. Pourtant
le web n’est pas un eldorado punk pour tous. Il est même contradictoire avec son idéologie d’ori-
gine pour certains : “Internet tue le punk-rock ! La jeunesse est lobotomisée par ce système car  le
Net, c’est la police chez soi”, s’exclame Loran, adepte de la communication traditionnelle.

Monter un groupe n’est aujourd’hui plus qu’une simple affaire de volonté : “C’est quand même
vachement moins compliqué que de faire du jazz ! s’amuse Brice. Cette vague explose aujourd’hui
car c’est devenu très facile de se faire connaître avec les sites et réseaux sociaux.” Car aujourd’hui,
créer son label et organiser un concert demande moins de temps et moins d’argent : “Avec 2’30”
et 50 euros, tu sors le disque de ton groupe de potes !” poursuit Brice. Hugo de Nina’School ajoute :
“Cet été pour notre tournée en Europe de l’Est, on a fait des CD gravés avec des jaquettes impri-
mées que l’on vendait 2 euros pour que chacun puisse ramener un souvenir du concert chez soi.”

Mais même si les moyens techniques sont là, la difficulté s’est déplacée et consiste aujourd’hui à
émerger de cette multitude de groupes en gardant une passion inépuisable malgré l’indifférence
générale. “C’est devenu une montagne : si former un groupe et faire quelques concerts régionaux
est possible, la tentative pro est devenue un exploit”, constate François Hadji-Lazaro. Comme
Nina’School et ses démos “homemade”, Pat Kebra se débattait, à l’époque, avec tout un tas de
matériel défaillant : “Sono pourrie, câbles, micros, batterie… tout était naze !” ironise-t-il. Pour
lui, ce fut surtout une histoire de persévérance et de chance : “J’ai rencontré un gars en faisant
du stop qui venait d’hériter et qui a été conquis par notre aventure ; il a voulu participer en nous
faisant enregistrer notre premier maxi 45 tours… c’était en 1981.” Un système où chacun se repose
uniquement sur l’aide qu’il peut lui-même apporter dans son propre domaine, “en mettant la pas-
sion au centre et non pas le fric”, rappelle-t-il avec justesse. “Je suis aussi un fou d’art brut, pour-
suit Loran. À l’époque de Bérurier Noir, j’ai eu une guitare une semaine avant mon premier concert
et je jouais trois accords. J’ai toujours préféré me sabrer techniquement afin de garder mon éner-
gie pour la scène. Car comme disait Antonin Arthaud : est-ce qu’on peut apprendre l’art ? Non, le
punk est cet art qui ne s’arrête jamais, qui ne doit pas se professionnaliser. Une fureur de vivre
qui veut rendre l’impossible, possible !”

c

CHARLY FIASCO

hVULGAIRES
MACHINS

iP.O. BOX

i

Au Québec aussi la scène punk est bien vivante.
Après avoir écumé les scènes depuis 1995, Vulgaires
Machins est devenu le groupe porte-étendard d’une
nouvelle scène punk rock francophone, au Québec
comme en France. “Je pense que le chant en français
(contrairement à nos débuts) est très très bien reçu,
raconte Guillaume. Il n’y a aucune différence entre
un fan québécois et un fan français. Chez vous on
mange et on boit mieux. C’est ça la grosse diffé-
rence !” Sortis chez Guérilla Asso, les Vulgaires 
Machins tournent en France et entraînent une scène
québécoise solidaire et énergique, comme Brutal
Chérie - souvent comparé aux Sheriff - pour qui 
Guillaume a signé la réalisation du premier album.
Les autres sont anglo-saxons et relèvent d’une veine
plus 80’s : The Sainte Catherines, Brixton Robbers,
Speed Massacre (dans lequel Guillaume joue 
également). D’autres sont plus rock : Or Condor,
La Descente du Coude, Xavier Caféine, Gros Mené…
Le tout marchant sur les traces de légendes punk à
l’ombre étendue : Banlieue Rouge, Secrétaires 
Volantes, ou encore MAP. Française ou Québécoise,
les deux scènes punk jouent à s’imbriquer dans la
connivence et la fraternité. Venir en tournée en
France est même devenu un passage obligatoire leur
permettant de s’influencer mutuellement.
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Success

Le 6 octobre 2012�à Vitry-sur-Seine (94)
CADRE : Chapiteaux + salles | MÉTÉO : Automnale avec quelques gouttes

carte d’identité : “Et si nous revenions à du “faisable”, à du “sur-mesure” ? Ensemble il faudrait s’allier, réfléchir, s’entraider et
ne pas avoir peur de prendre des risques. Au contraire, en prendre !  Être frondeur, cabochard, contestataire, critique, rebelle, ré-
calcitrant…” José Tavares, directeur.�
les activités : Grand marché rock, forums, espace infos, films, débats, expos, stand “do it yourself”, et une fresque rock !�
la zique : Show-cases, concerts de Schöne Connerie (hip-rock décapant), Ben et Béné (électropunk), Billy Joe (rap), Parlor Snakes
(sexy rock), The Buttshakers (soul groovy), Le Peuple de l’Herbe, etc.�
les + : La présence de tout un milieu qui ne baisse pas les bras, l’occasion de faire des alliances, des découvertes.�
les - : Certains stands déserts (Quand on réserve, le minimum c’est de venir… par respect pour les organisateurs et le public !) et
un manque certain de spectateurs.  Serge Beyer

lA jIMI

Les 25 et 26 octobre 2012�à Paris (75)
CADRE : Le Trianon +  20 salles de concerts | MÉTÉO : Un jour d’été, un jour d’hiver

carte d’identité : Salon le jour, concerts la nuit ! De 10h30 à 19h, conférences et rencontres pros non-stop ! Même les apéros
servent de point-rencontre. But : créer une plateforme d’échange et de réflexion sur le futur de l’industrie musicale (y’a boulot !).
De 18h à plus soif : 80 concerts en 2 jours. les + : Une foultitude de salles pour découvrir les artistes dans un périmètre réduit :
le 18ème. les - : Le monopole de l’anglo partout : de la communication de l’événement aux groupes choisis (quasi tous les Européens
sélectionnés chantent en anglais), en passant par l’inauguration à la Mairie.�
la découverte : BRNS, quatre Belges pop-énervés faisant une excellente synthèse entre hier et demain. Synthés en avant, le
batteur prend le chant lead. Force incroyable, harmonies, breaks, riffs, mélodies… tout y est. 
la déception : Christine and the Queens, seule sur scène, ondulante sur une bande son électro anglo devant des vidéos : c’est in-
téressant certes, mais on attend que ça décolle, que les titres nous emportent, mais on reste sur le quai…  Serge Beyer

MAMA

Les 27 et 28 octobre 2012 à Brie-Comte-Robert (77)
CADRE : Salle de spectacle Le Safran | MÉTÉO : Fraîche à l’extérieur, chaleureuse à l’intérieur !

carte d’identité : C’est la 9ème édition du festival briard. Pour la ville médiévale de Brie-Comte-Robert, cet événement musical
est incontournable.
les + : Koud’ju, c’est d’abord une association née en 2002, qui œuvre au développement de projets musicaux ou théâtraux. Elle
regroupe six formations artistiques émergentes : Chemempa, Perfect Idiots, Cie Canon, Cie Obrigado, Guappecarto et  Chékélé.
les découvertes : Abu, groupe “gnawa beat”, chauffe la salle dès le premier morceau. Chlorine Free est un sextet jazz funk
déjanté, mené par un flûtiste et un trombone.
les têtes d’affiche : Zoufris Maracas distille une biguine colorée, mâtinée de reggae et de chanson française. Clinton Fearon,
des Gladiators, crée l’émotion avec ses vieux amis. Arthur H, au meilleur de sa forme, chante son dernier album Baba love.
Elsa Songis

koUd’jU

Du 1er au 11 novembre 2012 à Montréal (Canada)
CADRE : Du Club Soda au In Vivo en passant par le Lion d’Or | MÉTÉO : Dehors novembre, dedans l’été !�

carte d’identité : Festival itinérant de plus de 200 spectacles dans 42 villes d’un océan à l’autre et à l’autre. Unique au Canada !
consécration : Marie-Pierre Arthur s’installe avec son pop-folk-rock en haut de podium des nouveaux talents confirmés du
Québec. Triomphe.
retours : Michel Rivard, intemporel et magique. Gros Méné grattes en avant, concours de riffs et voix éraillée, du rock testostérone !
Découverte : Les Hay Babies, trio néo-folk acadien. Frais, charmant et prometteur. Keith Kouna le renouveau de la chanson-rock.
prix du public : Canailles, onze musicos festifs entre fanfare dissonante et chanteuse goualante à voix de canard, entre jazz et
Mano Negra, entre trad et rock. Joyeux bodel. La jeunesse s’y retrouve.
Déception : Caféïne en version light, c’est la folie en moins. Manu Militari empâté, T-shirt “Gangster”, hip-hop cliché.
Serge Beyer
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Deuxième album studio pour la rappeuse marseil-
laise, après Entre ciment et belle étoile en 2006.
Sorti en décembre dernier, ce 18 titres (!) fait suite
au succès du maxi Désobéissance (2008) et de la
mixtape L’esquisse 2 (2011). De quoi rappeler que la
sale gosse a su se faire une place de choix, version
tête dure, dans un univers sous testostérone. Elle
qui, parmi les gourmettes en or du milieu, rappelle
que le hip-hop fut surtout né de la contestation,
comme une réponse à l’étau sociétal. Cinq ans plus
tard, rien ni personne n’a tué Keny. De ses séjours
adolescents en foyers ou de sa récente notoriété,
il reste une indignation à laquelle Stéphane Hessel
(Indignatos) offre un écho tutélaire. Un combat
contre la résignation avec la colère comme mo-
teur… Et malgré quelques académismes et des
mains tendues vers l’éclectisme (chanson, world,
ska, musette), le flow se veut aussi nerveux que
fleuve. Donneur de leçons, certes, mais toujours
empreint d’authenticité. Même naïve. 
SAMUEL DEGASNE

Bach, Bull, Byrd compositeurs classiques apprécie-
raient-ils le Bachbullbyrd du XXIe siècle, sa vision 
baroque de la musique électronique ? Entre le
disco torve de fin de soirée quand la drogue pique
les dents, un jazz synthétique post On the corner
de Miles Davis et évidemment le Herbie Hancock
de Rock it, Musique de mer pratique moult grands
écarts… Ajoutez des nappes synthétiques post-
french-Air-touch, des guitares coulantes, voilà de
quoi attraper un bon mal de mer ! Pour se remettre
en joie, Twinn brother lorgne vers l’électro ludique
de Wagon Christ, empruntant quelques voies syn-
thétiques de l’Autobahn de Kratfwerk. Après ses
improvisations à la guitare sous pseudo Glossop,
Vania de Vernet, “hyperproductif schizophrène”,
passe désormais à la moulinette plus d’un pan de
l’histoire de la musique. Le liant minimaliste “fait à
la maison” de la production donne en plus une pa-
tine indéniable à cette BOF pluri-genre potentielle.
VINCENT MICHAUD

Raconter des histoires, c’est leur crédo ! Signé sur
le label des Ogres de Barback, le collectif à l’imagi-
nation débordante a sorti son onzième album en
octobre dernier. Bâtisseurs de chroniques étranges,
parfois crues, les membres du groupe revêtent les
costumes d’auteurs de petits larcins et de crimes
(Carrefour des ombres, Jolly Roger), et divulguent
leurs visages amoureux ; ils chantent l’amour en
italien (No way), le Méchant amour, l’amour sous la
couette (Boo ! Boo !), l’amour et la guerre (Bloody
sunday) ou l’amour en prison (So long). Il est facile
d’imaginer la troupe, dans un drakkar, à la recher-
che d’aventures fantastiques. Mais sous la coque,
une sensibilité se dessine ; la compagnie évoque
des souvenirs (Crazy barbares, Eldorado) et se fait
l’écho d’une société en Crise. Authentique, humo-
ristique, électro, rock, aux inspirations multiples,
cet album prouve qu’après vingt ans d’existence,
Les Barbarins Fourchus sont toujours au top. 
ALIX FORGEOT

Voilà maintenant deux ans que l’on entend leur
nom et qu’ils assument les premières parties de
Misteur Valaire, DJ Champion ou encore Plaster. 
Le moins que l’on puisse dire c’est que ces deux
Montréalais (Louis-Joseph Cliche aux synthés et
Maxime Bellavance à la batterie) n’ont pas perdu
de temps pour se faire un nom sur la scène élec-
tro-pop-fantaisiste ! Dans la continuité de leur mini-
album lancé au printemps, Red magic vous plonge
dans une ambiance de jeux vidéo nippons où vous
naviguez à la fois du côté des années 80 (avec des
vieux synthés analogiques) et dans un futur inter-
galactique étonnant. Sur scène comme sur disque,
on appréciera ce “marché du rythme” dont les 
mélodies nous entêtent et où il est difficile de ne
pas se laisser embarquer à une danse endiablée.
Un excellent programme pour brûler les calories
sur le dancefloor de votre salon pendant l’hiver,
tout en vous croyant catapulté au cœur de milliers
de “leds” stroboscopiques : un album lumineux ! 
YOLAINE MAUDET

Avec ces deux-là, la surprise est une habitude. S’il
soulève un enthousiasme moins net que leur 
précédent opus, le très déluré Lychee Queen, ce
septième album témoigne une nouvelle fois du
bouillonnant talent de Vincent Ségal et Cyril Atef.
Ici, le violon du premier s’électrise tandis que bat-
terie et percussions du second tissent des boucles
planantes et décomplexées. Pour donner forme à
ce douze morceaux jonglant entre sonorités pop-
rock (Cowboy engine), orientalisante (Bows and
horses) ou funk (Times bum), les musiciens se sont
enfermés deux jours durant au studio Ferber, pen-
dant lesquels ils ont improvisé jusqu’à la transe. Ils
ont ensuite confié ce matériel à leur fidèle compa-
gnon Tommy Jordan. Celui-ci a découpé, mélangé,
remonté et réarrangé les sons, leur conférant une
patte presque lounge, chahutée de bruissements
chaloupés et une tension électro-éthérée. 
Un disque tissé d’un fil doux et bigarré, à l’effet
100% apaisant.
AENA LÉO

Ca grésille dur en ouverture de cet élégant disque.
Pandra, la chanteuse, impose d’emblée des 
ambiances torturées à peine perturbées par des
interludes électro. La musique est signée James
Saucerfull. Pour cet album très trip-hop, plusieurs
musiciens additionnels sont venus à la rescousse.
Sur l’explicite Voodoo, une guitare flamenca amène
un supplément d’âme, mais c’est lorsque que la mu-
sique se fait joyeuse que CandyCash prend toute
son ampleur. On parle là de l’excellent Candy & roll
(bon comme du Björk période Post), titre repris a
cappella à plusieurs voix en fin d’album. Deux
plages euphoriques loin d’être à l’image d’un
disque varié. Bidouillage et clarinette sur Kenny’s
sorrows, scrachtes en tous genres et mélodies en-
sorcelantes sur Shark, voix sensuelles et notes en
suspensions pour le très beau Curry & Coco’s land
(sans que l’on sache si cela a à voir avec le groupe)
et un instrumental foutraque pour finir, voilà un
disque hors norme d’une très haute tenue.
PATRICK AUFFRET

Il y a douze ans, on la (re)découvrait avec sa chan-
son Les garçons dans les vestiaires. Elle revient
avec un sixième album emporté, autoportrait de
son époque, piquant sans jamais être acide, sans
jamais non plus oublier la joie. Elle confie l’avoir
composé dans l’urgence, “sans méthode, sans tech-
nique, en flux anarchique”. Voilà peut-être pourquoi
ces douze nouveaux titres dégagent une énergie
brûlante. Elle y parle d’un pays en crise, de la bru-
talité avec laquelle celle-ci est entrée dans nos vies,
broyant les destins, rebattant les cartes en oubliant
d’être juste. On croise une ouvrière indienne tri-
mant sans compter les heures, un VRP hagard, une
mère de famille hésitante… Pour habiller ses mots,
Clarika, épaulée par son complice de toujours,Jean-
Jacques Nyssen, a opté pour une orchestration res-
serrée et directe, sur le fil, tandis que Florent
Marchet, Ben Ricour ou encore Skye ont posé leurs
notes sur ses mots. Réjouissant et accompli.
AENA LÉO

Entre le premier album de l’ex-chanteuse de Shane
Cough et ce deuxième, on note une constance : le
titre en espagnol. Mais y voir le signe d’une logique
de continuité serait faire fausse route, car cet
album, la musicienne l’a voulu résolument plus
sombre et violent. On entre littéralement dans le
vif du sujet avec l’introduction à coups de sample
de scie, répétitivement tranchant, du premier mor-
ceau. Puis avec Doll dance, la musicienne laisse
libre cours à son goût avoué pour les tortures 
sonores que Trent Reznor de Nine Inch Nails nous
infligeait il y a quelques années. Les choses sont
posées clairement : Mirada fuerte est programmé
pour s’éloigner de ce qu’il pouvait y avoir de joli-
ment pop dans Armada. Et si, pourtant, dans cette
abrasion des sens, une certaine harmonie mélo-
dique fait écho au premier opus, ce n’est que la
preuve que Clytem Scanning a déjà une écriture
propre, immédiatement reconnaissable. 
JESSICA BOUCHER-RÉTIF

keny ARkAnA
Tout tourne autour du soleil
Because
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Musique de mer
Super Apes
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Red magic
Autoproduit
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Le farfelu au look gothique et au band rock louisia-
nais est de retour pour un festival de reprises 80’s
à la sauce épicée ! Après un premier album surpre-
nant, rafraîchissant, et surtout des shows déto-
nants, maîtrisés et impeccables (groupe efficace,
choristes-actrices au top, mise en scène discrète),
le combo joue la carte “revival” sans pour autant
tomber dans la facilité ! Il traite le départ de I be-
lieve i can fly (R-Kelly) en balade americana, puis
l’achève franchement country. Il insère très discrè-
tement le gimmick du piano de Kung fu fighting
dans sa version Bayou de Walk this way (Aerosmith
& Run DMC). Somebody’s watching me (Rockwell)
reste le moins intéressant du EP, collant un peu trop
à l’original. Par contre, Karma chameleon (Culture
Club) version cajun est parfait. Et le plus surprenant
reste Just like heaven (The Cure) psyché planant à
fond. Décoiffant. Vivement la session live !
SERGE BEYER

Autant ne plus le cacher : Bocage est taillé pour le
folk et la pop. S’il demeure quelques traces d’élec-
tro, c’est essentiellement en souvenir du passé,
sous forme de rythmiques ou de claviers qui rap-
pellent à l’occasion la volonté du duo de ne pas se
cantonner à un style. Curieusement, en partant
vivre à Berlin, les Nantais se sont judicieusement
détachés des quelques morceaux un peu expéri-
mentaux, abrasifs, qui brouillaient leur premier
opus (Bon chemin). Restent des mélodies languides
parfaitement portées par la voix limpide de Claire
Weidmann qui a aussi profité de l’occasion pour
améliorer son chant. Le résultat est un album plus
unifié, sans rupture stylistique, mais qui garde un
beau relief grâce à l’utilisation à contre-emploi
d’instruments que l’on ne trouve pas habituelle-
ment sur des ballades et qui rendent le duo immé-
diatement reconnaissable. Que ce soit en rythme
(La matière, Station Berlin) ou en douceur (Menitte),
Bocage exploite un joli sens de la mélodie. 
JEAN LUC ELUARD

Voilà un groupe qui tient ses promesses, tout du
moins dans le texte. Sur une musique un peu punk-
foutraque, Marie Nachury assène souvent plus
qu’elle ne chante des obscénités plutôt bien 
envoyées. Originaire de Lyon, patrie de Virginie
Despentes, le duo surprend néanmoins en ouvrant
son album d’une manière quasi religieuse avec un
Ave Maria inspiré par Franz Schubert. Un instant de
répit avant d’envoyer les BPM. On pense à Sexy
Sushi puis ça dégénère punk. Et même si on ne
comprend pas forcément bien les paroles, le pro-
pos parait clair. Grossière comme une GiedRé dé-
foncée, provocante et racoleuse, cette chanteuse
n’a pas la langue dans sa poche et en redemande
à chaque chanson. Aah les filles sort du lot avec
son “J’en veux jambon” d’anthologie. Barbitrique
n’est pas mal non plus … L’album, musicalement
très varié, s’écoute comme une comédie burlesque
mâtinée par la provocation outrancière de Brigitte
Fontaine en plus. Un groupe à entendre, mais que
l’on a surtout envie de voir.
PATRICK AUFFRET

Une performance à chaque chanson. Timothée 
Demoury, alias Brome, pratique “l’electric spoken
folk” : avec une certaine application, il “parle”
chaque mot pour leur donner une signification par-
ticulière. À la fois acteur et spectateur, le Nantais
retranscrit avec précision chaque contexte. Tous
ses sens sont en éveil ; un film musical défile dans
les têtes, comme il semble défiler devant les yeux
de l’artiste. Des paysages, marins pour la plupart
(La mer à Nantes, Les périls de rivière, La crue), des
expériences et des voyages apparaissent sous son
verbe de Brome. L’actualité est aussi présente dans
Les lumières, à travers le conflit israélo-libanais de
2006. Et l’album prend toute sa dimension grâce à
une guitare électrique qui pleure ou se déchaîne.
Les chœurs et l’apparition du beat box humain (Je
te mangerai) font également la différence. Des
textes minimalistes, pour une structure musicale-
ment intéressante. 
ALIX FORGEOT

Soho Grant et Renaud Versteegen se sont rencon-
trés un soir de juillet 2009. Elle jouait de la guitare
en solo, lui des percussions au sein du groupe Rua-
cutane. Le coup de foudre musical fut immédiat. 
Le duo bruxellois poursuit depuis son chemin avec
ce second album élégant et fin. Entre folk et rock,
ils prennent le temps d’esquisser des harmonies
vocales aussi délicates que claires-obscures. Leurs
deux voix s’entremêlent avec justesse, invitant à
un voyage évanescent et lumineux, où les émotions
sont portées avec brio. Le piano parfois incisif et
les guitares acoustiques ou électriques installent
une ambiance tamisée, quelque part entre Cocoon
et Syd Matters, fignolée avec raffinement par l’ingé-
son belge Rudy Coclet. Leurs morceaux, composés
à la maison, respirent une mélancolie automnale,
qui donne envie de se serrer au coin du feu tout en
observant le ballet des feuilles rouges tombant des
arbres, à l’extérieur.
AENA LÉO

Le nom choisi ne trompe pas : ce deuxième album
du groupe parisien propose en effet une musique
foisonnante jusqu’à devenir labyrinthique, une 
musique qui, à l’instar de ses modèles des années
60 et 70, vise une évocation abstraite d’inspiration
spirituello-lysergique et enfin une musique qui est
le fruit d’une pluralité stylistique fusionnelle, d’une
orchestration nécessitant d’autant plus de maîtrise
qu’elle n’a pour mot d’ordre que l’envie. Rock, jazz,
musique classique et funk alimentent de grandes
fresques dans lesquelles il faut accepter de se per-
dre et qui inscrivent leur liberté, leur complexité
assumée, leur métissage sonore audacieux et leur
virtuosité technique dans la continuité directe 
du rock progressif. Le passage d’Eric Morcey, fon-
dateur du projet, par des formations de metal
transparaît aussi dans le rendu parfois plus affûté
de ses compositions qui ne demandent plus qu’une
production à leur hauteur pour éclater pleinement. 
JESSICA BOUCHER-RÉTIF

Il faut un certain temps avant d’appréhender la mu-
sique de ce jeune trentenaire. On hésite. On s’inter-
roge. La naïveté de certains thèmes se mélange à
la fraîcheur de l’interprétation. La douceur aigüe
du timbre pourrait avoir des entournures de R’n’B
acoustique si elle n’était pas accompagné d’un
suave violoncelle. Puis on comprend rapidement
que c’est bien la sincérité, dans son dénuement le
plus fragile, qui parcourt l’ensemble de ce 7 titres.
La chose acquise, on voyage sereinement parmi
quelques pépites aux arrangements délicats et 
timides. De la pop de chambre aérienne, traversée
par un magnifique cuivre et des chœurs en écho,
d’autres fois par un texte en français. Parfois 
maladroit et simpliste dans ses textes, souvent 
authentique dans ses accompagnements et voix
en canon. L’ensemble est ainsi assez éclectique,
censé refléter une palette d’émotions. Il révèle 
surtout de multiples approches d’un artiste en 
devenir qui fait mouche à mesure qu’il tente de 
définir ses propres contours. 
SAMUEL DEGASNE

Actifs pour promouvoir leur scène indépendante
locale, regroupés à Orléans dans l’association
Power Poulpe & Music et étroitement liés aux 
Burning Heads qui font tourner le label Opposite,
les membres de DevonMiles se sont occupés der-
nièrement de pousser leurs copains de Baxters,
Gravity Slaves et Brokken Roses. À tel point qu’ils
en avaient presque oublié de sortir leur disque à
eux. Le titre de ce premier album n’est pas anodin,
We may lack time but we don’t waste it semble bien
indiquer la volonté et l’énergie du groupe : peu de
temps pour le faire, mais le faire à fond. Le punk et
le rock noisy sont leurs armes pour affirmer toute
leur conviction, pleine de pêche et de rage. Jouées
avec force et reposant sur des bases solides, les
compositions ont cette odeur d’instantané qui fait
mouche. Et les musiciens ont la bonne inspiration
pour placer les effets qui ajoutent un peu de 
dramaturgie : frappe explosive, rebondissements
hachés, chant menaçant, et passages émo. 
BÉATRICE CORCEIRO
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Le premier morceau démarre rock un peu sale, rap-
pelant les envolées électriques de son précédent
opus, le sublime Rosa la rouge. Mais très vite, 
l’incursion mesurée d’un violon laisse présager une
suite d’une couleur différente. Pour son nouveau
disque, Claire Diterzi a choisi l’épure. Pas d’em-
phase, pas d’effets, sa voix claire est délicatement
mise en valeur par une guitare acoustique,
quelques percussions et une viole de gambe. 
Le phrasé se fait intime, les mélodies prennent un
tour presque désuet, voire baroque. L’artiste a com-
posé ces douze titres à la Villa Médicis, à Rome, où
elle a obtenu une résidence, non sans déclencher
les foudres de ceux qui estiment que la vénérable
maison ne devrait réserver ses murs qu’aux ar-
tistes classiques. D’abord peinée, la musicienne a
vite fait fi de la polémique, tout en y puisant la ma-
tière de ses textes pour évoquer l’exil, l’amour qui
finit mal, celui qui renaît. Riche, délicat, lyrique et
romantique. 
AENA LÉO

“Nous nous sommes égarés”, nous dit Liam Farrell,
alias Doctor L. À en croire le visuel de la pochette,
on comprend le lien tissé par le producteur entre
la crise économique actuelle et celle de ces 
fermiers américains des années 30. Le blues y a
survécu, lui, alors quelle meilleure musique pour
réunir deux générations trompées par l’appât du
gain ? Le décor n’a rien de gai, mais le long de ce
travelling de 16 titres, dans un décor a priori désin-
carné, Doctor L provoque des rencontres aussi 
magnifiques que fortuites comme ce slam incroya-
ble sur Old woman. Surtout, un rhythm’n’blues des
plus purs parcourt le disque, dont la mélancolie ré-
sonne étrangement contemporaine. Morceaux pour
cowboy moderne désabusé, les magnifiques You
better fly et No more prison basculent soudain sur
le groove afrobeat de Naligiyo, comme l’humeur
changeante d’un marché d’actions. Frissonnant…
L’ambiance sur le disque est tellement réaliste que
Doctor L nous livre ici un véritable témoignage. 
DAMIEN BAUMAL

Derrière ce nom de groupe un peu énigmatique se
cache David Rayot et son acolyte Audrey. Le pos-
tulat de base était visiblement de faire un disque à
la forme simple, ce qui est très réussi, car les onze
chansons bénéficient d’une écriture en parfaite
corrélation avec l’atmosphère et la production du
disque. Cette apparente simplicité n’est pas pour
autant synonyme de facilité, car les artistes évo-
qués par ces chansons (Pavement, Sonic Youth) ne
souffrent pas de la médiocrité. Et chaque chanson
a été travaillée, aiguisée pour être efficace, que la
forme retenue soit rock (A friend, Moon Valley, Bro-
ther ou Whsy et ses guitares cathartiques) ou celle
d’une belle ballade (Sitting on a ballbearing), voire
même un numéro d’équilibriste à l’instar de She’s
riding horses. Sans jamais se perdre, Domino_e
signe un disque varié, percutant quand il faut, s’ef-
façant au besoin : de la belle ouvrage en somme. 
MICKAËL CHOISI

Le Suisse, ex-chanteur du groupe cold-wave Grau-
zone, est de retour avec un onzième album dont la
presse ne tarit d’éloges. Cowboy solitaire, Eicher
s’est pourtant entouré d’une joyeuse bande : 
Cocoon et Miossec pour les textes (ce dernier signe
un magnifique Disparaître), Calexico aux instru-
ments, l’écrivain Philippe Djian à la voix… Beau 
casting pour un disque sensible et fragile, doux.
Peu calibré pour la radio. Comme une histoire au
charme discret qui recommence éternellement et
trouve d’autres formes d’expression à chaque 
nouvel album. Les titres sont courts, simples, visi-
tés par le jazz, la folk, la pop country ou le rock.
Épurés. Le temps n’est plus au clinquant ou au po-
sitivisme forcené. Ici, la discrétion et la modestie
triomphent. Preuve que le peu fait un tout et que
les démonstrations de force sont inutiles pour faire
naître l’émotion. Tant mieux ! Si cette envolée est
douce et sobre, elle n’est pour autant pas près de
retomber.
SAMUEL DEGASNE

Lorsqu’une violoniste de formation classique ren-
contre les musiques actuelles, cela donne ce genre
de disque. D‘abord, des interprétations musicales
pour imposer l’ambiance, puis soudain, la voix som-
bre et majestueuse d’Hugo Race apparaît. Le titre
Extreme lengths est d’une rare beauté. On a envie
d’en entendre plus, mais le reste de cet album est
essentiellement instrumental. Cela permet de 
découvrir une belle utilisation de la pédale d’effets
d’habitude réservée à la guitare. Elle est ici appli-
quée au violon et à l’alto. L’apparition miraculeuse
de Marc Huyghens redonne à la voix toute sa place.
Dans Le do, il la fait résonner avec enchantement
comme pour rappeler combien Venus manque à la
scène belge. C’est Hugo Race qui clôture d’une 
manière assez fantomatique, façon Bad Seeds, ce
disque surprenant. La musique est certes magni-
fique, mais davantage de morceaux chantés 
auraient sans doute donné plus de retentissements
à ce side-project de la violoniste de Nox. 
PATRICK AUFFRET

Intense, bestiale, la noise du Lyonnais Antoine Bel-
langer, alias Gratuit, jaillit de bricolages sonores.
Délivrance, son second album, a été enregistré
dans une cabane de chasseurs des Pyrénées. L’at-
mosphère est obscure, énigmatique, parfois 
angoissante, comme perdu de nuit en forêt. 
Sur certains titres comme L’oméga, on entend les
feuilles trembler, le bois craquer, les cailloux rouler,
le feu crépiter. Le clip de Feu traduit l’univers 
d’Antoine : dans une clairière, entouré de loups.
Déjà auteur de performances sonores à base de 
solénoïdes, sur un bateau ou dans un container
modulable, Gratuit est un artisan de la musique 
réfugié dans la nature. Pour ceux qui se souvien-
nent de Rien, son premier opus sorti en 2010, 
on retrouve des textes crus, sombres, comme ceux
du Silence des chiens ou L’odeur de la chair. Avec
Délivrance, Gratuit hulule, entouré d’une nature 
frémissante et d’une minimale animale.
MARIO BOMPART

Dans la rubrique du retour que l’on attendait plus,
voici Gros Mené ! Voilà maintenant treize ans que
Fred Fortin, Olivier Langevin et Michel Dufour sor-
taient comme on se racle la gorge Tue ce drum
Pierre Bouchard, véritable pavé dans la marre de
boue du rock, avec éclaboussures assurées et qui
a ouvert la voie à toute une génération de jeunes
chevelus québécois énervés. Plus d’une décennie
plus tard, Fortin et Langevin ont fait du chemin cha-
cun de leur côté, mais reste que l’envie de remettre
le couvert les titillait. Point de nostalgie ici, juste
un retour aux sources, avec quelques touches élec-
tro (inspirées de Galaxie, groupe où officie Lange-
vin), un petit plongeon légèrement 70’s pour un
résultat toujours aussi convaincant, quoiqu’un peu
plus sage que leur premier opus. Ici, on ne fait pas
dans la dentelle, mais plutôt dans le gros cuir, avec
toujours la même volonté de brasser les choses et
le monde. Un album permettant d’hurler bien fort
sans s’en rendre compte ! 
YOLAINE MAUDET

Subtiles, inventives, les mélodies d’Alice sont poé-
tiques. Après un 4 titres, Micky, sorti en 2011, elle
sort aujourd’hui son premier album. Dans cette
œuvre riche de 18 ballades, elle alterne les titres
chantés en français et en anglais - comme l’excel-
lent Washing machine - et d’autres purement 
instrumentaux. Sa voix onctueuse se fond dans 
des sonorités planantes, empreintes d’électro mi-
nimale. 334 Distance n’est jamais monotone, des
accords viennent toujours (r)éveiller l’ouïe. Artiste
complète, elle joue tous les instruments présents
sur l’album : accordéon, violoncelle, piano, guitare,
sanza, percussions. Elle avoue s’être référée à Yann
Tiersen, auquel on la compare désormais : “En réa-
lisant des albums où il jouait tous les instruments,
il m’a convaincu de me lancer.” Mais la Nantaise ne
se sent pas encore prête pour la scène : “Je suis
trop timide. Je préfère attendre de présenter un
beau spectacle.” Le public pourrait alors découvrir
de près son univers truffé de merveilles.
MARIO BOMPART
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En Belgique, il suffit que dEUS éternue pour engran-
ger disques d’or et colonnes entières dans la
presse. Pourtant, un peu caché au fond de la classe,
près du radiateur, il y a des petits groupes qui 
attendent (sagement ?) de remonter vers le pre-
mier rang. Et parmi eux, Elvis Black Stars. Preuve
d’un certain bon goût, ce trio pop-rock originaire
d’Andenne cite volontiers comme inspiration Black
Rebel Motorcycle Club, Beady Eye, Triggerfinger et
Black Box Revelation. Ce premier album d’EBS est
une bonne surprise et n’a pas à rougir de toutes
les influences susnommées. Ni temps mort ni 
redite, la force de percussion des onze titres fait
mouche. Le groupe possède également une solide
réputation live, après avoir écumé de nombreuses
scènes du plat pays. D’ailleurs, on me signale dans
l’oreillette qu’EBS reprendra la route des concerts
en 2013. À vous de les découvrir.
CAMILLE LARBEY

Les membres de The Endless Summer ont une case
en moins, un pet au casque, quelque chose qui les
rend suffisamment déjanté pour qu’il puisse 
évoquer d’étranges statistiques (“47% de mariés
pour 9% de divorcés, 9% de veufs et 35% de céli-
bataires”) sur une piste intitulé Bienvenue à Saint-
Nazaire. Si ce disque est le premier sous le nom de
The Endless Summer, la troupe a déjà fait un bout
de chemin sous le doux patronyme de Rigolus. 
Et on retrouve ici le même esprit : c’est joyeux,
drôle, particulièrement tordu, énergique, bref, un
condensé loufoque d’ondes positives. Musicale-
ment aussi, la formation fait des folies : ce ne sont
pas moins de trois saxophones, deux batteries et
une basse qui s’affairent à fabriquer une sorte de
jazz décousu et pas très catholique. Les textes sont
signés Thomas de Pourquery, le même que celui de
DPZ et Supersonic, qui est soutenu dans son affaire
par trois choristes. Un disque à écouter avec le 
plaisir inépuisable du second degré.
YVES TRADOFF

Avec notamment l’activité de ses groupes, les Poo-
kies et les Sons of Buddah, mais aussi à travers ses
participations à divers projets musicaux (on a pu
le trouver par exemple au micro de Black Zombie
Procession et actuellement derrière celui d’Opium
du Peuple), Forest Pooky s’est montré un fervent
acteur de la scène punk en France. Fou de chan-
sons, il trouve dans cette formule solo le moyen de
venir encore nous chatouiller les oreilles avec ses
compositions. Ainsi, en délaissant l’électricité, 
Forest arrive à une approche forcément épurée de
sa vision musicale. Mais dans ce dépouillement, les
fondements de son style sont plus concentrés. 
Guitare acoustique dans les bras, c’est toute la
force de son expression qui ressort, plus vraie que
nature. L’énergie de son interprétation donne une
forme de vie à ses émotions, ses traits d’humour,
ou ses délires fantastiques. De l’art de mêler le vécu
dans une forme de fiction, avec du caractère et de
la sincérité. 
BÉATRICE CORCEIRO

Le mythique groupe né au milieu des années 1990
qui a créé l’essence même du son indie-rock pro-
gressif montréalais revient en force après quelques
années d’absence. Quatre pièces composent ce
nouvel album, chacune composée de mouvements
qui, graduellement, montent en puissance pour se
terminer par des bruits de casseroles. C’est que le
Printemps érable a inspiré Efrim Menuck, leader
non avoué du groupe (qui compte jusqu’à une quin-
zaine de musiciens). On retrouve ici la singularité
et une approche classique : tel un orchestre, sans
paroles, la mélodie s’étire, redondante, avec tou-
jours des couches sonores différentes se superpo-
sant, donnant un sentiment d’accélération,
d’urgence voire de frénésie. Cette ascension émane
directement du tumulte qu’à connu le Québec (lisez
bien les remerciements au dos de l’album) et est
capable de nous captiver surtout par son format
peu conventionnel. On peut parler d’expérience plu-
tôt que d’écoute : un album qui ne fait pas plier les
oreilles !
YOLAINE MAUDET

Anciennement connu sous le nom de Jake and the
Leprechauns, quel meilleur titre d’album pouvait
choisir le groupe sherbrookois nouvellement 
rebaptisé que celui-ci ! Et le moins que l’on puisse
dire, c’est que la récolte est très bonne. Les six 
garçons représentent l’essence même du son indie-
rock-folk (des villes et des champs). Mais qu’existe-
t-il dans le microcosme de la musique 
anglophone québécoise pour faire jaillir de si bons
groupes, avec chacun sa propre personnalité tout
en conservant de nombreux points communs ? Du
talent, c’est sûr, mais ici c’est bien plus : à entendre
ces 11 titres, si l’on se projette dans une dizaine
d’années, on peut se dire qu’ils vieilliront bien, qu’ils
resteront des “classiques”. Plus on se repasse l’al-
bum et plus on y découvre des trésors cachés avec
des subtilités sonores, de la poésie intempestive,
des arrangements minutieux, une forme d’intem-
poralité qui fait que l’on pourrait avoir l’écoute
compulsive… Bref, un album addictif ! 
YOLAINE MAUDET

Les Luxembourgeois de Heartbeat Parade se dé-
voilent dans ce premier album où il n’est finalement
pas du tout question de parade. Ou alors, c’est la
parade la plus sombre et électrique qui existe,
puisque le style du groupe le place aux confluences
de Microfilm, EZ3kiel, mais aussi, plus largement,
du metal. Mais le groupe ne se laisse pas étouffer
par ces influences et ajoute beaucoup de flexibilité
dans ses rythmiques qui rebondissent et changent
à la volée, parfois enrichies d’un peu de trompette
mariachi qui vient contrebalancer la noirceur am-
biante. Heartbeat Parade fait aussi très bon usage
d’extraits de dialogues de films, qui apportent un
fil narratif pour qui sait tendre l’oreille. Il ne
manque peut-être qu’un peu de muscle à la pro-
duction pour faire de ce Hora de los hornos un clas-
sique, mais pour un début, c’est une très belle
réussite.
MICKAËL CHOISI

La présence d’Alain Johannes à la production
(Américain qui a joué avec Queens of the Stone
Age, entre autres) est un bon indice quant à la 
musique qu’offre ces quatre musiciens du sud de
la France. Hifiklub n’en est pas à son premier coup
d’éclat et continue d’offrir un rock âpre avec des
lignes rythmiques qui cognent et des guitares abra-
sives, mises en valeur par une production sans fard.
Stoner et psychédélisme font très bon ménage et
tout le disque cogne sévèrement, avec des titres
poisseux comme As if tomorrow was the past, Hard
times ou Demon brother, mais aussi de terribles
ruades comme Blood in music ou Sick, dont le
rythme enlevé fait ressortir le versant stoner des
membres du groupe. Hifiklub prend l’auditeur et ne
lâche pas jusqu’à la fin, le soûle de coups avec une
implacable efficacité. 
MICKAËL CHOISI

Décomplexé ? Si l’adjectif est actuellement utilisé
à outrance, il accompagne pourtant avec insistance
le flûtiste Jérôme “Jî” Dru. Loin de jouer les 
clivages pompiers, ce vocaliste tout-terrain s’est en
effet essayé à plusieurs registres : soul, jazz, 
hip-hop, électro, world… Sur scène ? Il a aussi 
bien partagé la route de Sandra Nkaké, Push Up,
Troublemakers, Doctor L, Toma Sidibé, Jeff Sharel
ou Château Flight. Une liste à la Prévert qui en dit
long sur son art du travestissement autant que son
talent à installer des ambiances. L’artiste a sorti
trois albums (Director’s cut en 2006, une collection
de 10 remixes l’année suivante, puis Power to the
people en 2008). Entre bande originale ouatée et
easy listening, la mouture 2013 s’avère un bon cru
pour les soirées cosy auprès du feu. Arrangements
sur la pointe des pieds, basse discrète, Rhodes et
Hammond en pointillés… L’ensemble respire l’ana-
chronisme coolos aux frontières du chill out des
bars à cocktails. Zen.
SAMUEL DEGASNE
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Cet ovni rock offre un opus superbe dans lequel le
destroy se lie à une rigueur musicale d’exception.
À la fois tour de Babel puisque l’on passe sans crier
gare de l’anglais à l’espagnol - en bifurquant par le
français - et road trip déjanté, l’album se balance
entre riffs électriques et violents (Noisy kangaroos)
et chansons surréalistes, tant du point de vue 
musical que textuel (African voodoo ride). Le froid
des errances de nuit de la batterie d’une précision
chirurgicale et la vision troublée d’un blues aux 
accents rongés par le whisky donnent à l’ensemble
une véritable cohésion dans les failles. Si l’on peut
regretter son côté un peu chiche (huit morceaux
seulement), la richesse des rythmes, l’énergie et
l’originalité des textes comme des arrangements
font de cet album un très bon moment de rock. À
user indéniablement sur toute bonne ou exécrable
platine ! 
LISE FACCHIN

Comme la défunte musique festive en son temps,
le style klezmer attire de nombreux musiciens. Il
faut dire qu’il a pour lui de solides arguments à
faire valoir : une tradition véritable (c’est-à-dire
plus que culinaire), des figures tutélaires (David
Krakauer par exemple), une énergie scénique (allez
donc y voir vous-même), une universalité étendue
(jusqu’à la planète Mars, au moins) et un instru-
ment roi qui ne supporte ni les médiocres, ni les
débutants (clarinette ou violon). Passée cette in-
troduction, on comprendra que se revendiquer du
klezmer c’est vouloir jouer dans la cour des grands
et cela entraîne des comparaisons qui peuvent être
fatales aux récipiendaires. En l’état, les cinq du
Klezmic Zirkus s’en sortent haut la main, apportant
au genre une touche de modernisme, entre les
compositions originale d’Aurélie Charneux,
quelques morceaux issus du répertoire, une adap-
tation du grand Gustav (Mahler bien sûr), qui font
de ce Klezming pool un remède souverain contre
l’hiver. 
YAN PRADEAU

Keith Kouna n’est pas un inconnu du paysage mu-
sical francophone québécois. Ancien comparse du
groupe Les Goules (2001-2007) et fort d’un premier
album solo sorti en 2008, il semble vraiment 
ressusciter avec ce nouvel opus armé de bombes
et pas n’importe lesquelles. C’est qu’on sent le vécu
chez ce musicien mélangeant tous les clichés : 
alcool, peines d’amour, mélancolie, petites misères
et soupçons de bonheur. Comme s’il fallait en 
arracher pour se retrouver sur scène, avec toujours
ce même désir de vivre pour jouer et pas toujours
de jouer pour vivre. On pense à Richard Desjar-
dins… Au travers d’un son résolument rock, accom-
pagné d’une voix à vif (et très particulière), il porte
un regard cynique mais réaliste sur le monde qui
l’entoure. Pour l’aider, il a une fois de plus fait appel
à Tristan McKenzie. Cet album est comme son titre,
tiraillé entre sourires et larmes, diabolique et divin,
mais surtout touchant et rempli d’émotions.
YOLAINE MAUDET

Dans la catégorie Sherbrooklyn, je demande… les
insomniaques ! Mené par Charles Lavoie (aussi à
l’initiative du collectif folk b.e.t.a.l.o.v.e.r.s), le groupe
sort son premier album prometteur et très abouti.
D’un calibre impressionnant pour un si jeune
groupe (né en 2010), on sent l’expérience des mu-
siciens qui ne savent pas se taire en répétition et
prônent les arrangements version collective. Les
nombreuses influences qui parcourent les huit 
titres nous ramènent à la source de l’indie-rock et
associés (Arcade Fire, Patrick Watson) avec une
petite touche clavier / électro subtilement pop, qui
n’est pas sans rappeler des accents… britanniques !
Il faut croire que ce qui empêche de dormir aide
aussi à la création : cette énergie nerveuse et trou-
ble, doublée de café, qui maintient dans une demi-
conscience et qui fait faire des folies pour se rendre
compte que finalement on vit un rêve éveillé. 
Un peu comme quand on se perd dans l’écoute de
wøøds… Un album qui réveille ! 
YOLAINE MAUDET

Ceci n’est pas vraiment un album comme les autres,
mais plutôt un miraculé. En 2010, le DA du label
Born Bad tombe sur un étrange vinyle dans une 
décharge parisienne : la bande originale du film 
Le mariage collectif, un navet érotique sorti en 1971
et aussitôt tombé dans l’oubli. Mais son morceau
phare Sexopolis, avec son groove hexagonal, a 
toujours été la convoitise des collectionneurs
acharnés. Car ladite BO est signée par Jean-Pierre
Mirouze, un musicien au CV costaud : membre du
groupe french disco Arpadys et du Groupe de 
Recherches Musicales, compositeur d’habillages
sonores, assistant de Jean Rouch et d’Yves Klein,
et enfin réalisateur de documentaires. Cette BO -
aux morceaux pop, funk, free-jazz et psyché - est
autant un objet au charme suranné que le témoi-
gnage d’une certaine idée de la musique. Merci à
Born Bad pour cette pépite trouvée dans la rivière
d’ordures et qui vaut largement son pesant d’or.
CAMILLE LARBEY

Après l’album Missive en 2007 suivi de nombreux
concerts, la chanteuse auteure compositrice Lau-
rence Olivier continue sur sa lancée et fonde le duo
The Missive avec Vincent Aubague aux guitares. 
Les onze chansons, toutes en anglais, mettent en
valeur la voix claire et fraîche, ses vocalises ouvra-
gées, ses phrasés veloutés. Remember hills, aux 
sonorités venues d’Inde, en est un bel exemple.
Très au fait des pop songs, le binôme enchaîne les
titres comme autant de petites perles mêlant inti-
mement l’électronique et l’acoustique. Le son est
britannique : Go between, en ouverture de l’album,
a un jeu de guitares qui rappelle celles de U2,
Dreamlands et ses effets d’écho aussi. Les cordes
peuvent se faire folk et cristallines : Schemes et
son refrain entêtant, The border aux accents trip
hop, la ballade Away from us. Les claviers sont rois
dans Spring, The negro mother est inspiré d’une
poésie de l’Afro-Américain Langston Hughes, 
Blossom adapte un texte d’Emily Dickinson. 
ELSA SONGIS

Les collaborateurs que ces Brestois ont choisis
pour leur premier album donnent déjà des indices
de sa teneur : Miguel Constantino, à la production,
a travaillé avec Marvin et Papier Tigre, Stéphane
Laporte, au mixage, est une moitié d’Egyptology
qui a signé il y a peu un joli exercice de nostalgie
synthétique 100 % analogique, et Ivan Chiossone,
à la masterisation, est un des auteurs du rock irré-
ductible de Zëro. Ils circonscrivent le terrain de jeu
de Mnemotechnic : une trame qui mêle ses fils ner-
veux à un bagage de noise et de complexes cane-
vas math-rock mais qui ne demeure que la toile de
fond d’un rock qui se veut surtout énergique et 
accrocheur. Awards darde ses morceaux comme
autant de cordes en tension, vibrant d’une énergie
brute, tremblant d’une électricité communicative
ou se relâchant à l’occasion dans une retenue 
atmosphérique (Empty page). Un premier disque
tel un mémo nous rappelant : à voir en live ! 
JESSICA BOUCHER-RÉTIF

Si Cecilia Winter existait, elle serait heureuse de 
savoir qu’un tel cœur lui était sien. Les Suisses qui
se cachent derrière ce nom à rallonge sont en effet
de grands romantiques qui ont pris le parti de la
pop version généreuse et audacieuse. Tout y est
ample, le chant partagé entre Thom Luz et Betty
Fischer, comme les mélodies et l’instrumentation
(claviers, guitares, harpe…). Le résultat ne manque
pas de séduire, entre Sigur Ròs ou Coldplay. Les
onze titres sonnent taillés pour les stades, que ce
soit pour le recueillement (Airplane window) ou
pour chanter des hymnes (Departure and arrival,
The wind that moves the clouds, Future). Le temps
de quelques ballades bien écrites (Alexander, I see
your house from my window), le groupe rappelle
qu’il n’en est qu’à son second album et qu’il lui reste
encore un peu d’innocence derrière l’ambition,
pour un résultat très séduisant. 
MICKAËL CHOISI
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Le compositeur et balafoniste Romain Perda a ju-
dicieusement réuni Brice Perda, joueur de tuba et
de saxhorn, Mathieu Mitéran au violoncelle et Alex
Belair aux percussions, pour former un groupe
d’une inventivité rare et précieuse. L’association
même de ces instruments témoigne d’une certaine
audace et permet une création musicale originale,
ici renforcée par la grande variété des inspirations.
Intelligemment qualifiés de “jazz planétaire”, les
neuf titres embarquent aux quatre coins du
monde : les airs traditionnels d’Afrique de l’Ouest,
du Moyen-Orient et d’Amérique du Sud peuvent
ainsi être mêlés à des influences de musiques aussi
bien classique que contemporaine. Les talentueux
musiciens ne se privent de rien : leur mélange des
genres fait fi des conventions pour ne se plier qu’à
la règle de la qualité musicale. À travers les mélo-
dies aux rythmes entraînants et aux sonorités en-
volées, l’album délivre une puissante et savoureuse
énergie. 
MÉLODIE OXALIA

Si le nom Micoe ne vous dit rien, il faudra à présent
le retenir. La jeune fille qui signe la plupart de la
musique et des textes propose ici un premier
disque complet, une galette pop et électronique,
profondément émotive, aérienne et humaine. La
force de Micoe, c’est justement cette fabrication
bricole - non étrangère à son réalisateur, Éric Gou-
let -, cette concoction électronique qui respire non
seulement les machines, mais aussi l’humanité. Elle
use aussi avec justesse de ce timbre feutré, tout
en retenue, bien qu’elle n’arrive pas encore à se dis-
tinguer par une voix ou un phrasé magique, unique.
On entend même parfois les façons de chanter de
Goulet, ou pire, on erre entre deux eaux, dans un
certain flou musical. À retardement, qui contient
de très bonnes chansons (et certaines plus ano-
nymes), dresse les bases d’un univers 
musical intrigant, un monde d’émotion et d’intimité
capable de se tailler une place entre nos deux
oreilles. 
SARAH LÉVESQUE

Imaginez-vous sur un bateau. Vous vous cognez la
tête contre le mât puis passez par-dessus bord.
L’esprit embrumé, vous vous réveillez sur un bout
de plage surréaliste rempli de sirènes qui chantent
de manière totalement hypnotisante. C’est en gros
ce à quoi ressemble Midget!. Leur album n’est
qu’une longue suite de chansons de pop-folk 
cotonneuse, enivrante et aérienne. La musique est
rigoureusement minimaliste - Midget! ne se 
compose que de deux personnes : Claire Vailler et
Dominique Dépret, alias Mocke, ancien membre de
Holden - les sons sont ronds, plein d’échos, toujours
doux et clairs, l’intensité est constante. Bref, il est
parfaitement déconseillé d’écouter ce disque au
volant d’un quelconque engin à moteur tant il a été
conçu pour rêvasser. Le chant, qui se partage entre
le français et la langue de Shakespeare, vient par-
faitement se greffer aux guitares, tantôt sèches,
tantôt électriques. Un disque lumineux et reposant. 
YVES TRADOFF

Auteur d’un premier maxi en 2008 (Rancour is a
gift) et d’un album en 2009 (The book of V) passés
inaperçus, le trio toulousain revient à la charge. 
Biberonné aux 90’s, Le Minus - qui rime malicieu-
sement avec Primus - en recycle les recettes du
rock alternatif : une basse funk marquée, des riffs
acides et une batterie marquant le pas. S’emballant
au galop sur une voix raclée et créant des ruptures
bienvenues. En somme : un bel effort national, en-
richi de passages mélodiques tout en larsens
jusqu’aux attaques épileptiques les plus brutales…
Pour preuve ? Never forgive, never forget, épicen-
tre de l’album. Si l’approche technique n’est jamais
sacrifiée au profit de la puissance, on peut cepen-
dant regretter un manque de constance sur l’en-
semble, noyé sous les démonstrations. Au moins,
l’exercice aura réhabilité un style trahi par une 
majorité de ses protagonistes partis jouer dans les
stades. Rien que sur ce dernier principe, Le Minus
aura réussi son pari avec un passage en cinquième
année… validé ! 
SAMUEL DEGASNE

Neïmo fait partie avec Brooklyn, Rock & Roll, The
Parisians, Stuck in the Sound, The Tatianas, Nelson
ou encore Sourya de la jeune scène rock pari-
sienne, ces groupes frenchy nés dans les années
2000 et lorgnant vers l’outre-Manche, voire l’outre-
Atlantique, l’occasion de percer au-delà du terri-
toire national. Le quatuor s’en donne alors les
moyens : textes en anglais, format pop typique-
ment british dont naîtront deux albums et surtout
une signature sur un label américain. Puis une
année en creux : la fermeture de leur label, les
doutes… Et finalement un troisième album qui re-
prend du poil de la “beast” pour mieux clore un
début de carrière sous le signe rock revival. Les
trames pop s’ouvrent à de nouveaux influx :
constructions épiques, afro-pop qui va chercher
ses idées chez Talking Heads ou Kate Bush, pauses
réflexives qu’inspire l’âge adulte et même ce que
le groupe aurait considéré comme une hérésie il y
a seulement quelques années : un morceau en fran-
çais en duo avec Dani ! La bête a grandi et on s’en
réjouit !  JESSICA BOUCHER-RÉTIF

L’esprit des Hurlement d’Léo et des autres ténors
de la chanson réaliste alternative plane indubita-
blement sur ce second album. C’est surtout flagrant
sur Il faut, impeccable titre d’ouverture à la ryth-
mique affolante. Tatanka brouille les pistes façon
Mano Negra, mais au-delà des chansons tou-
chantes et sensibles (Mes voisins, Passe ta main
dans mes cheveux, Les fantômes), le quatuor s’im-
pose surtout lorsqu’il accélère le tempo. Le saxo
de Nina, quand elle n’est pas au clavier, amène ce
petit supplément d’âme qui donne à ce rock alter-
natif enjoué tout son charme. L’immédiat et accro-
cheur Elle et son beau texte sur une rupture mal
encaissée ou le bordélique et arabisant Nouveau
prophète annoncent alors des moments de bra-
voure en live. On n’échappe néanmoins pas à une
impression de déjà entendu, mais les textes 
sentent tellement le vécu et la musique est si 
accrocheuse que l’on ne peut que suivre ces 
Noktambules sur leurs chemins de traverse.
PATRICK AUFFRET

Second album de Guillaume Fresneau, moitié du
duo DahLIA et homme orchestre de ReDeYe dont
l’échappée en constitue le side-project. Découvert
aux Bars en Trans en 2006, l’artiste poursuit sa 
visite des contrées folk américaines, entamée par
un premier album sensible (ThisIsReDeYe) et deux
délicats EP du même acabit (Run away, Be the one).
Un retour aux sources, certes, mais également un
questionnement vers les sons (texans, pour Guil-
laume) de l’enfance. Pour l’auditeur : une invitation
au voyage. Irrésistible. Le Rennais s’est ainsi 
entouré de la trompette d’Herman Düne, du violon-
celle de l’Ensemble Matheus, de la batterie de 
Raphaël Seguinier (Saul Williams, Nouvelle Vague)
ou encore de Cyril Bilbeaud (Sloy, Zone Libre). De
quoi tromper la solitude. Partager le mouvement.
Étonnant qu’en période de crise, l’actualité offre –
cf. le dernier Stephan Eicher - deux albums aussi
doux et sereins quand d’autres auraient dynamité
l’ensemble. Résignation ? Non. Envie d’ailleurs, tout
simplement. 
SAMUEL DEGASNE

Le meilleur de la chanson française est un Suisse !
C’est triste, mais c’est comme ça, on ne va pas pleu-
rer pendant trois jours sur notre patrimoine qui
fout le camp. Il nous reste Alain Juppé (le meilleur
d’entre nous), le camembert (bien meilleur avec un
ballon de côte du Rhône) et le soutien-gorge (le
meilleur ami de Sarcloret, justement). Alors que
tout adolescent se consacre à la pratique mastur-
batoire et répétitive du solo de guitare de Stairway
to heaven, Sarclo-le-jeune abandonne toutes 
prétentions en la matière pour investir talent et
économies dans un dictionnaire de rimes (riches)
et d’humour (très) noir. En 1981, il sort son premier
disque, un best of de ses plus grands succès à venir,
suivis par ses adieux (les premiers), deux ans plus
tard. C’est le début de la gloire (du côté de Porren-
truy surtout et dans la vallée voisine, un peu). 
En 2005, l’élection de Monsieur Bruni oblige Sarclo
à devenir Sarcloret. Aujourd’hui, la tristesse a
changé de camp. Sarclo est mort, vive Sarclo ! 
YAN PRADEAU

MeTIsMATIC 
Metismatic
Autoproduit

MICoe
À retardement
Orboro / Dep

MIdGeT!
Lumière d’en bas
We Are Unique ! Records

le MInUs
Make my day
Autoproduit

chroniques

neÏMo
Beast
Big Fields Records

nokTAMBUles
You are not machines
Autoproduit

Redeye
End of the season
LaFolie Records

sARCloReT
Gueuler partout comme un putois
ACDC / L’Autre Distribution
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maxis

AeRT pRoG
“Face to space”
(Boxon Records)
Nouveau projet étonnant du label bordelais, Aert
Prog (Electronic Research Therapy Program) réunit
trois entités musicales dans une même quête ex-
périmentale. Faisant face à l’espace, Noun, Foss et
Rayan Ja Faer livrent ici cinq productions électro-
niques prometteuses avant un second EP qui suivra
très rapidement. TG

BATs on A sWInG
(Plastic Folk Inventions)
Violons, voix féminine, et ambiance entre musique
traditionnelle irlandaise (avec force violons) et
country-folk bon teint : le décor est posé pour ces
cinq titres au style affirmé, délicieusement sur-
anné, mais joués avec beaucoup de générosité et
sans effets de manche. MC

The CosMIC ploT
“Neither black nor white - The red EP”
(Autoproduit)
Pour la première fois, l’ingé-son Fred Norguet (Bur-
ning Heads, EZ3kiel, Lofofora et tant d’autres) passe
de l’autre côté de la console… Aux côtés de Vincent
Milleret, Jean-Philippe Bernier et DJ Phantom, il
forme The Cosmic Plot, déjà lauréat du dispositif
Propulson 2011. Un projet électroacoustique fou-
traque mêlant musiques de film, big beat, hip-hop
et free jazz. TG

fUzzy VoX
“Off the beaten track”
(Autoproduit)
Le trio composé par Hugo, chanteur guitariste, Gré-
goire bassiste, et Nicolas, batteur, pratique un rock-
garage coloré. Cela démarre avec un titre enjoué,
Dependence song. Couplets mélodiques, refrains
entraînants, la recette, bien connue, est déployée
avec un réel plaisir et cela se sent et s’entend. Et
s’ils chantent Kids my age, on a plutôt envie de dire
que ces kids-là sont alright. PA

jAWËl
“The Anna Graham’s project”
(Autoproduit)
Cette jeune autodidacte a réalisé cet EP avec sa
MPC 1000 (sampler et boîte à rythmes), son besoin
de créer et son acharnement. Ce “Projet d’Anna
Graham”, original et inspiré, distille un trip hop fas-
cinant, aux multiples influences, aux voix mêlées,
entremêlées, aux sons et aux instruments variés :
piano, chants d’oiseaux, accordéon… ES

kIV oRChesTRA
“La roue”
(Auris Media / Vialka)
Ce collectif est né de la fusion d’une bande rock et
d’une autre klezmer. Il en résulte une musique
transgenres rigolote, déjantée, mais où c’est plutôt
le bazar. Chant musette Castafiore, guitare ma-
nouche et vents klezmer, voilà ce que propose le
premier cinq titres de ce groupe cabaret. Disons-le
franchement, ce mélange qui lorgne parfois du côté
de Tom Waits gagnerait à être affiné. BB

MAnIACX
“Vision”
(Medside / Believe)
Fondé en 2003, découverte du Printemps de
Bourges en 2005, collaborateur de Puppetmastaz
en 2007, Maniacx poursuit son chemin en accueil-
lant le chanteur CKLM. Le trio, inspiré par les Beas-
tie Boys, propose ici un avant-goût de son nouvel
album prévu pour mai. En quatre mots ? Puissant
(Many acts), enfantin (The hills), sombre (Death be-
comes her) et funky (Circle). TG

lA nÉBUleUse d’hIMA
“Once upon a time”
(Autoproduit)
Ce collectif éclectique composés, d’artistes de tous
bords (vidéaste, photographe, graphiste et musi-
ciens), sort le premier volet d’un livre audio. Textes,
photos et musique s’y répondent dans une esthé-
tique éléctro-rock intense. LF

jUlIe seIlleR
(Idwet)
De son périple entre New York et San Francisco,
cette comédienne a ramené une pièce de théâtre
et maintenant des chansons. L’influence americana
est flagrante sur Babylone. Ce folk urbain aux ac-
cents de grands espaces sait aussi se faire cajoleur
avec Land. Black warden est soutenu par des belles
envolées vocales et Immensity clôture d’une ma-
nière habitée ce road n’folk prometteur. PA

soole
“Collages”
(Autoproduit)
Un univers entre Manset, Christophe période Beau
bizarre et Bashung. Piano omniprésent sur une mu-
sique riche. Voix qui envoûte, mais peut s’énerver
(seconde partie de Combat de coq). Textes en fran-
çais poétiques et mystérieux. Une recherche alchi-
mique évidente entre les mots, les ambiances et
l’ultime instrument : la voix. Un personnage énig-
matique à suivre absolument ! SB

ThoMAs hoWARd MeMoRIAl
(Avel Ouest)
Yann Ollivier, batteur de Craftmen Club, est à la tête
de ce combo post-rock. La voix larmoyante à sou-
hait, guitare à la main, il impose des atmosphères
proches de Radiohead, en version non expérimen-
tale. La production est au niveau et donne de l’am-
pleur aux morceaux. Quatre titres, dont une très
belle cavalcade maîtrisée, How to kill, offrent ainsi
de quoi patienter en attendant l’album. PA

WolVes & Moons
(Violet Sec Records)
5 titres composent cet EP qui s’aventure du côté
d’un folk aérien, tout en sons clairs et lignes de gui-
tares effleurées. Si le résultat n’est pas forcément
très original (on pense à un groupe comme Fleet
Foxes), l’exécution sans faille fait de ce disque un
bien beau paysage, à arpenter avec plaisir. MC

EP’s, 45 tours, démos, 10”, etc.



Les membres du groupe ont nourri un imaginaire
puissant dans leur premier album, en parvenant à
convoquer plusieurs forces. L’effet de surprise,
d’abord. En entrant dans le disque avec Silver dust,
le dépaysement est abrupt, on est déjà dans une
forme de tension, au beau milieu d’un univers bien
prononcé. Les musiciens combinent un rock atmo-
sphérique, porté par une emphase new-wave et des
airs un peu baroques, et adapté à des variations de
ton et de rythme. Mais la décharge émotionnelle
se joue aussi remarquablement dans l’exaltation
du chant. Tout concorde dans cette propension à
capter l’auditeur dans une histoire accompagnée
par son décor sonore. Celui-ci s’imprègne par sa
force mélancolique, l’effervescence marquée dans
les envolées soniques, les guitares électriques
poussées par leurs effets, l’ingéniosité de la batte-
rie, l’interprétation vocale palpitante. Un univers
couplé à l’imagination graphique de Laureline Mat-
tiussi, responsable de l’artwork du disque. 
BÉATRICE CORCEIRO

Les bons amis concluent-ils de bonnes unions 
artistiques ? Sons of Frida et Rome Buyce Night,
compagnons de labels ayant beaucoup joué 
ensemble, ont décidé de tenter l’expérience. Si les
premiers pratiquent une écriture plutôt rock et 
mélodique, les seconds préfèrent étirer de longs
accords. Ce split allie ainsi ces penchants généraux
et évite l’impasse “bœuf entre potes”, le sérieux et
la concentration dominent. Dès l’entame, la trom-
pette instaure un climat de duel brûlé au soleil du
Far West, avant que l’assaut des guitares ne crève
l’abcès. Dès lors Orchestra joue des contrastes :
psychédélique et tendu, progressif et direct, noise
et mélodique. Et malgré une longue période d’en-
registrement, l’ensemble impose sa cohérence.
Mieux qu’un disque fleuve, ces cinq morceaux ténus
imposent leurs ambiances, entre moments calmes
et déchaînements, joies et rages d’impuissance.
VINCENT MICHAUD

Il nous avait habitué à des sonorités folk bucoliques
et aux guitares façon Ben Harper, mais pour son
quatrième album, le musicien s’est mis en danger
sans perdre de vue l’essentiel. On retrouve avec
joie son phrasé ciselé et sa précision presque ma-
niaque dans la recherche du mot juste et la traque
de l’image intime et rugueuse. Usthiax creuse, tord
la langue, sculpte des paysages à l’évanescence
évidente. Mais il a électrisé sa guitare pour lever le
voile sur une facette plus directe de sa personna-
lité. “Il fallait que je me me surprenne, j’étais dans
une clairière et je ne voulais pas m’endormir”, 
explique-t-il. C’est réussi : son tournant électro-rock
convainc. L’artificier de cette métamorphose est
Simon Henner. Dans son ordinateur, ce dernier a
concocté des beats compressés et des kicks mar-
telés, qui entrent en communion avec l’univers
d’Usthiax. La poésie palpitante qui en résulte est
une douce claque dont on ne se lasse pas. 
AENA LÉO

Connu avant tout pour sa collaboration avec Les
Colocs pour, entre autres, le cultissime album 
Dehors novembre, Dédé Vander est ce que l’on
pourrait appeler un “groove man”, quelqu’un qui
arrive à faire transpirer les chansons aux rythmes
bien marqués pour leur donner une sorte de cha-
leur, de texture. Ce nouvel opus en est la preuve
avec une poésie marquée de mots noirs tendant
parfois vers la lumière, avec des paroles et la voix
graves, habillant des sons lancinants… une sorte
d’éloge à la lenteur perdue. Si Vander est un gars
de groupe (ses collaborations avec Massilia Sound
System, Kaly Live Dub ou encore plus récemment
Mad’Moizèle Giraf en témoignent), c’est ici une
vraie intimité solitaire qu’il partage. On y retrouve
la nostalgie des actes manqués, mais aussi le 
réconfort des bons toasts ! Des arrangements sim-
ples et sa voix rocailleuse mise en avant nous
transportent dans ses peines perdues. Album à
prendre comme il est proposé : en toute sincérité ! 
YOLAINE MAUDET

L’auteur, compositeur et interprète Christian Le
Corre, accompagné de Fabien Rault à la batterie et
de Karim Hamida et Jérôme Sallenave au son, pré-
sente un album efficace et percutant. Cet ovni de
la planète rouge apporte des mélodies pop élec-
tronique audacieuses. Les paroles chantées d’une
voix grave ne sont pas moins brutes et originales
que les airs appuyés : les textes, assez minimalistes,
comportent une part de mystère bienvenue pour
en déceler toute la poésie. Les neuf pistes recou-
vrent un large éventail de sujets, apportant chacun
leurs émotions propres : les chansons À l’ombre ou
À l’ouest portent de lourdes dénonciations, Pour le
portrait de Dorian Gray rend un hommage absolu,
Un ange passe assure d’une patience sans limite.
Le ton mélodramatique laisse également une place
à l’humour dans le dernier titre, où l’artiste révèle :
“Ce matin, j’ai mangé mon chien / C’est dommage,
on s’entendait bien” ! 
MÉLODIE OXALIA

Après deux ans d’existence, ce trio parisien est
parti enregistrer son premier album à Austin, Texas,
sous la houlette des Black Angels. Et cerise sur le
nacho, ces derniers leur ont offert la première par-
tie de leur tournée américaine. Pas mal comme
début de carrière pour nos petits Frenchies ! Loin
de se contenter de pousser quelques boutons de
la console de mixage, Christian Bland et Alex Maas
des Black Angels viennent en renfort sur quelques
morceaux. Notamment sur le premier titre Away
qui donne le la de Main obsession : des tableaux
psychédéliques brossés aux guitares à poils durs,
synthés barrés, batterie lourde, et voix caverneuse
noyée dans la reverb. Acides ou encens, quelque
soit votre came, le trip est assuré avec cet album
bien trapu. Dans votre discothèque idéale, Wall of
Death (quel nom !) serait à ranger aux cotés de The
Brian Jonestown Massacre, 13th Floor Elevator,
Spindrift et Black Angels évidemment. 
CAMILLE LARBEY

“Canopée” : étage supérieur des forêts en contact
direct avec l’atmosphère et les rayons du soleil. 
Vivace, donnant le sentiment d’un perpétuel mou-
vement appuyé par un travail rythmique et des 
vocalises autant incarnées qu’inattendues, l’album
de YoggyOne porte extrêmement bien son nom.
Riche en biodiversité, celui-ci cultive un dubstep
évolué que l’on rapprocherait plutôt de projets 
britanniques à l’image de James Blake, voire de 
Totally Enormous Extinct Dinosaurs. Treize titres 
introduits subtilement (It‘s where my story begins,
Paper airplanes to Bestown), fertiles en belles bal-
lades (Canopée, Memory) et ouverts au hip-hop
(Luv & War avec 215 TFK). À noter que l’album est
disponible en vinyle sur le site du label et qu’Inter-
net offre également la possibilité de découvrir 
l’artiste au contact de ses machines et synthéti-
seurs dans une vidéo en forme de teaser sobre-
ment intitulée Live @ home. 
THIBAUT GUILLON

Depuis plus de trente ans, Ziskakan est l’un des
porte-étendards du maloya et de la culture créole
de La Réunion. Alors quand le groupe revient en
métropole avec un onzième album et pour la pre-
mière fois une chanson en français, on veut y voir
comme un symbole. Le disque s’appelle 32 Desanm
- 32 décembre - et il raconte des histoires comme
en écrivent les poètes dans l’océan Indien, avec de
belles images, des déracinements (esclavage, mi-
grations forcées…) et malgré tout, l’envie de croire
en un monde meilleur. Imaginé avec des auteurs
de l’île Maurice et enregistré en Inde, ce disque est
au croisement de la musique traditionnelle et du
rock. Il y a aussi dans ce blues mondial des sonori-
tés presque électro et quelque chose qui serait
passé par l’Afrique, l’Inde et l’Orient rêvé de Led
Zeppelin. À bientôt 60 ans, Gilbert Pounia, l’âme de
Ziskakan, continue pour le maloya, le son des 
esclaves de La Réunion. Il prouve avec ce disque
moderne qu’il n’a pas dit son dernier refrain. 
BASTIEN BRUN

sol hess And The syMpATIk’s
Hanadasan
Autoproduit

sons of fRIdA / 
RoMe BUyCe nIGhT Orchestra
Zéro Égal Petit Intérieur

UsThIAX
MMXI
Washi Washa / Warner

AndRÉ “dÉdÉ” VAndeR
French toast et peines perdues
L-Abe

chroniquesen partenariat avec 

lA VIe sUR MARs 
La vie sur Mars
Autoproduit

WAll of deATh
Main obsession
Born Bad Records

yoGGyone
Canopée
Eklektik Records

zIskAkAn
32 Desanm
Sakifo Records / Wagram
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J
e suis un incapable. Je ne sais rien faire de parti-
culier, si ce n’est étaler à intervalles réguliers le
fruit blette de mes humeurs atrabilaires dans une

chronique dont l’intérêt réside essentiellement dans
des tournures de phrases surannées que l’on n’apprend
plus guère que dans des écoles tenues par des Jésuites 
nonagénaires. Alors qu’il y a tellement d’autres choses
intéressantes à faire dans la vie, comme courir devant
des enfants qui bavent pour le Téléthon ou assassiner
des préfets, pour peu que l’on soit né en Corse. Je suis
tellement incompétent que si jamais il m’arrivait par
mégarde de devenir ministre du budget, la première
chose que je ferais serait d’augmenter le prix des ciga-
rettes en trouvant ça novateur. Si j’étais chanteur fran-
çais, je composerais des textes à la truelle en misant
sur une nostalgie de fond de poubelles et en jouant 
le romantique germanopratin, déversant sur les ondes
un ton geignard que l’on observe en temps ordinaire
chez ceux qui souffrent d’une inflammation du gros
colon rendant douloureuse l’expulsion excrémentielle.
Si j’étais journaliste, je ne serais même pas foutu de
bosser pour Longueur d’Ondes, c’est dire la taille de la
lose. Et si j’étais footballeur, je jouerais en équipe de
France. Bref, pour résumer trivialement ce long passage
liminaire qui a permis d’éliminer la moitié des lecteurs
potentiels habitués au Journal de Mickey, je suis une
merde. MAIS… j’ai un gros avantage sur la plupart de
ceux qui, comme moi, partagent cette morne destinée :
j’ai quelqu’un de célèbre dans ma famille. Peu importe
d’ailleurs le degré de célébrité : en un temps où pousser
la baballe dans le bubut avec une régularité suffisante
pour en faire un gagne-pain rémunérateur confère au
bipède moyen le statut de gloire immortelle, la célébrité
se distribue avec assez de générosité pour échoir à
n’importe quel crétin dans l’air du temps. Et quand on
voit l’air du temps, on n’a pas forcément envie de lui
ressembler. Mais passons… (Par ici plutôt que par là s’il
vous plaît, c’est plus raide mais c’est plus court comme
disait Blanche-Neige se remémorant ses soirées strip-
poker avec les sept nains).

Donc, le fait d’avoir une célébrité à disposition dans une
branche peu éloignée de mon arbre généalogique me
dispense d’avoir à m’inquiéter de mon avenir proche et

de l’angoisse des fins de mois à loyers difficiles au 
moment tragique où la bise hivernale souffle par les
jointures mal colmatées de mes portes qui branlent et
tant mieux pour elles. Car ce lignage plus ou moins
prestigieux me permettra, au moment idoine où la bise
(etc.), d’écrire un livre sur la star familiale en y déver-
sant toutes les saloperies les plus croquignolettes dont
j’aurais pu me souvenir sur son compte, fouaillant dans
son intimité (qui est aussi la mienne, hé, faut pas 
déconner, on partageait la même table) pour y dégoter,
si c’est possible, un soupçon d’inceste parce que c’est
ça qui fait vendre. Et tant pis si le seul défaut dont je
puisse me souvenir est qu’il se grattait entre les doigts
de pied à la fin des repas : la mode est au livre-confes-
sion émouvant, à tendance névrose parentale lourde et
perversité filiale légère de la cuisse expliquant, en fili-
grane très ajouré, que si l’on est un moins que rien 
ravagé par la haine et l’incapacité à vivre plus haut que
l’odeur de ses flatulences morales, c’est à cause dudit
grand homme (ou grande femme car comme je le disais
précédemment, la célébrité est généreuse par les
temps qui courent). Lequel (ou laquelle, allez, soyons
large d’esprit), vous a meurtri, piétiné, étouffé, brisé,
mal élevé, pas élevé, fait manger du foie de veau ou
forcé à écouter des disques de Michel Sardou et raconté
des blagues de Gad Elmaleh. L’essentiel est que le public
puisse se repaître d’un voyeurisme sans scrupule des
défauts immondes de la célébrité ainsi dépouillée de
son aura. Entendons nous bien : il est évident que la 
famille est pour tout un chacun une source inépuisable
de cauchemars névrotiques et qu’être orphelin est sou-
vent une solution rapide pour vivre sereinement. Mais
si tout un chacun devait nous bassiner avec ses trau-
matismes infantiles, le monde deviendrait un pleuroir
permanent encourageant toute personne sensée à y
réfléchir à deux fois avant que de se reproduire sur un
coup de tête (si l’on peut dire ça comme ça…).

J’y pensais récemment en écoutant les confidences 
déchirantes de mesquinerie rétroactive d’une de ces
régleuses de comptes (d’auteur) prenant un plaisir mes-
quin et vaguement sournois à détruire l’image de son
père, qui n’était pas invité à s’exprimer, manquerait plus
qu’on fasse causer les vieux maintenant. La greluche

vipérine en question se nomme Félicité Herzog et le
Bon Dieu l’a bien punie en lui donnant un prénom à la
con. Elle s’est ensuite rattrapée des avanies qu’ont dû
lui faire subir ses camarades de classe à cause de cela
en devenant analyste financière à New York, c’est à dire
en prenant une part importante de responsabilités dans
la ruine de millions de gens de par le monde. Deuxième
conseil avisé : après avoir mûrement réfléchi avant de
vous reproduire et si vous n’avez pas le choix, ou un
mauvais fournisseur de préservatifs, soupesez bien
l’importance d’un prénom à la con avant de le donner.
Ladite vipère au prénom grotesque est la fille de Mau-
rice Herzog qui fut un temps spécialiste en surgélation
d’orteils dans l’Anapurna. Le bonhomme est un vrai
héros de la Résistance, alpiniste reconnu, ancien minis-
tre et tout le toutim qui va avec. N’allez pas croire que
je succombe à l’admiration médaillière, ce genre de 
breloque ayant pour moi autant d’importance que la
mort de Jean-Luc Delarue pour le Dalaï-lama. Mais tout
de même, qu’une analyste financière vienne dézinguer
son père, qui va tranquillou sur ses 93 balais et n’a pas
démérité de la République comme on dit lors des en-
terrements officiels, pour lui reprocher en plus d’avoir
été un dragueur invétéré… Si elle avait des choses à lui
dire, plutôt que de les étaler pitoyablement sur la place
publique, elle pouvait mettre un euro dans un Vélib’
pour aller le voir plutôt que de nous prendre à témoin
du malheur qu’il y a d’avoir été une pauvre fille riche
faisant un métier de merde avec un prénom pourri, tout
ça pour gagner son petit quart d’heure de gloire 
médiatique. En plus, ça fait toujours plaisir aux vieux
quand on va les voir. Même si on est un incapable, ils
vous aiment quand même. Et ils peuvent toujours vous
filer des infos sur un grand oncle célèbre et (avec 
un peu de chance) pédophile. Ça tombe bien pour moi,
l’hiver va être frais et le gaz va augmenter.
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