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L’Edito 
1667

On célèbre aujourd'hui le 1667ème "Track of the Day" sur le site 
HomeCooking Share. Ce n'est qu'un nombre, parmi tant d'autres. Et même 
pas un nombre spécialement symbolique. Mais il fait plaisir, parce que, 
quelque part, il cristallise une certaine constance et une durée (presque 
une endurance !).

Pourtant, rien n'est complètement évident, et le récent rapport du CNM 
(Centre National de la Musique) dresse un constat sans appel et alarmant 
sur la santé de la presse musicale en France. On ne peut que s'interroger. 
Pas nécessairement entrer dans une complainte vis-à-vis d'un manque de 
soutien, ça serait trop improductif. Que faire, chacun à son échelle, pour 
remettre un peu d'équilibre dans ce secteur délaissé ? Puisqu'on ne veut 
pas imaginer et envisager un monde où les relais médiatiques culturels ne 
se feraient que sur les réseaux sociaux et via des communiqués de presse 
"copiés-collés", on va continuer de se battre, quitte à sortir les rames. 
L'envie, l'énergie et la passion sont là, on ne baissera pas les bras, il y a trop 
de belles choses à défendre ! Et on est prêts à repartir pour 1667 autres 
Tracks of the Day et 35 numéros de L'Indé sur le Pouce.

Retrouvez HomeCooking 
Share sur internet et les 
réseaux sociaux.
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Taste             
«Pants Shitters» 

Des amis musiciens, ça parle musique, et souvent, 
ça finit par en jouer ensemble. Parfois, ça va 
encore plus loin et ça se concrétise par des 

associations à plus ou moins long terme. Pour Taste, tout 
a démarré d'une histoire d'amitié, entre Yan Wagner et 
Alexandre Berly (La Mverte), débutée un soir de concert 
à Berlin pour leurs projets respectifs. De fil en aiguille, les 
deux comparses ont été rejoints par Marc Lapeyre (FK 
Club) et Guillaume Marnez, et un premier EP éponyme 
présentait officiellement Taste en février.

On a pu rapidement comprendre que ces quatre-là 
allaient mettre du synthé, de la pop, des guitares et 
savamment ressusciter des fantômes EBM. Rebelotte 
avec "Pant Shitters", nouvel EP 4-titres, qui poursuit 
l'exploration pleine de goût du quatuor débarrassé de 
l'étiquette de groupe potentiellement éphémère. Il s'y 
dégage comme un air de disco gothique, de réminiscences 
80's décharnées. Taste convie tout ce monde à la fête en 
noir et blanc, évidemment remplie de machines. Si les 
riffs de guitares peuvent parfois nous ramener aux temps 

modernes, Taste se promène allègrement 
dans les décennies passées pour en tirer la 
quintessence d'une musique dark et dansante. 
Les alliances chaud-froid y fonctionnent à 
merveille grâce au groove tiré des machines. 
Leur machine à remonter le temps, ou plutôt 
même à se balader dans le temps, avance à 
grande vitesse, puisant quelques idées rock 
n'roll pour mieux les amener dans un cadavre 
exquis post-punk. Ça fuse à grande allure, 
chez Taste, avec toujours un sens du juste son 
et de la mélodie qui restera bien ancrée en 
tête. Taste parvient à rendre - potentiellement 
- populaire une musique exigeante et chargée 
en références pointues. C'est noir, c'est festif 
et ça a sacrément bon goût !  

#35 Taste
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Coeur
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https://li.sten.to/pantsshitters


La coolitude et le groove leur collent à la peau. SuperParka aime 
expérimenter et sait faire sonner ça juste et chaud. Après quelques 

EP's passionnants, le duo arrive avec un premier album, court et 
extrêmement dense. La trap y rencontre la pop d'esthétique 70's, dans 

un délice d'orgie sonore où les trouvailles s'enchaînent. On fait 
connaissance avec le duo, qui n'est pas à une surprise près !

Photos : ©Florine Hill

SuperParka
L'OVNI venu de la planète groove



#35 SuperParka

Comment a démarré l'aventure 
SuperParka ?

Paco : On se connaît depuis qu'on a 11 ans. On a grandi en 
faisant de la musique ensemble. On a eu un premier projet 
quand on avait 20 ans et  après, on  a monté  SuperParka  à 
deux. L'idée était juste de faire de la musique qu'on aimerait 
vraiment écouter.  On faisait de la musique avec plus de 
guitares, mais ce n'était pas ce qu'on écoutait, on a voulu 
recentrer tout ça vers des choses qu'on aimerait écouter.

Simon  : C'est né du moment où on faisait des DJ sets avec 
Paco.  On s'est rendu compte que la musique qu'on passait 
ne ressemblait pas du tout à celle qu'on jouait à côté. On a 
décidé de bien se concentrer sur des choses comme le rythme, 
les choses qui groovent.

Il y a une histoire derrière votre nom ?
Paco : Il y en a plusieurs et aucune à la fois (rires).

Simon  :  La  version officielle, c'est que c'est le nom d'un 
catcheur, qui a changé de nom.  Il s'appelait Volador au 
début. Il a changé pour SuperParka et depuis, il avait gagné 
tous ses matchs.

Paco : On avait parfois des fans de catch qui nous écrivaient 
du coup. Il est hyper connu au Mexique.

Dès vos débuts, vous avez connu un 
joli succès d'estime avec "GIRL", qui a 
notamment été bien mis en avant par 
Miguel. Comment avez-vous vécu ça ?
Simon  :  Je  ne sais pas de quelle manière ni pourquoi, mais 
il y a ce chanteur, Miguel, qu'on adore, qui avait super kiffé 
le morceau. Ça nous avait fait super plaisir, parce qu'il avait 
été une vraie influence pour nous.  Pourtant, ce n'était pas 
forcément un morceau qui ressemblait à ce qu'il fait. Il avait 
tweeté que c'était sa chanson favorite du moment, ça nous 
avait fait bien plaisir.

Paco : Avec Simon, on aime bien parler du hasard. Ce qui est 
génial avec Internet, c'est que tu lances un truc et tu ne sais 
pas où il va rebondir et atterrir. Que ce morceau arrive entre 
les mains de Miguel, sachant qu'on écoutait sa 
musique à l'époque où on faisait le faisait, c'est un 
joli hasard, assez fou.

Musicalement, sous une base 
groovy, vous partez dans pas mal 
de directions. Quelles sont vos 
principales influences ?
Simon : Je crois qu'on a une palette bien variée. Il 
y a le côté groove et hip-hop qu'on adore, qu'il 
soit  old-school  ou  new-school, mais on a aussi 
un côté psychédélique,  jazzy, même si on ne 
sait pas faire de jazz.,mais  en tout cas pour le 
côté  free.  Je  pense que c'est un peu ce mélange-

là qui fait  SuperParka.  À la fois psyché, à la fois plein de 
formes d'accords, mais aussi avec du groove, qui est la base 
de SuperParka.

Paco  :  Et  puis, ce qui est intéressant, c'est qu'on a grandi 
ensemble.  Je  me souviens  quand Simon me faisait 
écouter Radiohead ou Placebo quand on était au collège. Puis 
j'ai fait écouter Outkast à Simon. J'écoutais McCartney quand 
j'étais plus jeune et au départ Simon trouvait ça cringe. Des 
années après, il a kiffé. On continue, tout le temps, à s'envoyer 
des trucs pour se les faire découvrir.  On fait de la musique 
chacun de notre côté, on peut travailler à distance et quand 
on se fait écouter ce qu'on a fait, sans s'en rendre compte, on 
est déjà sur la même longueur d'onde.

Comment fonctionne votre duo ?
Simon  :  Il  n'y a pas de règle, véritablement.  C'est ça aussi 
qui a posé les bases de  SuperParka  au tout début.  On avait 
une guitare acoustique tous les deux et on avançait dans nos 
chansons comme ça. Mais au fur et à mesure qu'on découvre 
de nouveaux artistes, on découvre aussi leur manière de 
fonctionner.  Ça nous influence beaucoup.  Voir comment 
des mecs comme Drake ou  Kendrick  Lamar fonctionnent, 
c'est hyper intéressant. Ce qui change par rapport à l'univers 
dans lequel on évoluait auparavant, c'est qu'on ne trouve pas 
ça réducteur de voir quelqu'un pose juste sur un beat. Alors 
que dans le conglomérat rock, il n'y a que les vrais 
instruments qui comptent.  Pour nous, ce n'est pas du tout 
ça, au contraire. Avec SuperParka, on change de manière de 
fonctionner au fur et à mesure des projets. Par exemple, pour 
"quatro", on a voulu tenter quelque chose qu'on n'avait jamais 
fait. J'ai fait des beats de mon côté et je les ai envoyés à Paco 
et lui a chanté dessus.  Tous les deux, on a fait ça tellement 
vite et sans  réfléchir, que c'est de là qu'est né "quatro".  On 
explique ça par une sorte d'écriture automatique. Tout n'est 
pas écrit dès le début, mais il y avait déjà des mots dans ce 
qu'il chantait dès le départ, qui parlaient du concept qu'on 
avait sur "quatro". C'est tout ce travail de subconscient qui a 
été très intéressant sur cet album. Après, on ne fonctionne pas 
comme ça tout le temps. Parfois, Paco peut arriver avec une 
chanson à la guitare, qu'on refait en SuperParka. Ça change 
tout le temps, on ne reste pas dans un même engrenage.SuperParka

L'OVNI venu de la planète groove
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#35 Bandit Voyage

Ça fait quelques années que Bandit Voyage 
existe, maintenant. Comment est-ce que ça a 
débuté ?
Anissa  :  Il  y a deux  version, une  romantisée, l'autre plus 
concrète. Moi, je vais raconter la version un peu romantisée. Avec 
Robin, on s'est rencontré il y a dix ans. Robin était musicien, moi 
j'étais juste une « wanna be poète maudite ». Et Robin a capturé 
les mots et les émotions que j'avais et on a naturellement fait de la 
musique ensemble.  On était, à l'époque, en couple.  Le projet est 
donc né d'une vibration amoureuse et mystique.  Et on est arrivé, 
sans le savoir et le vouloir, à faire notre premier album, « Le gang », 
qui est sorti en cassette. C'était une sorte de pot-pourri de moments 
sur presque 4 ans de vie ensemble.  À un moment, on les a remis 
ensemble et on a décidé de sortir un album. On a rompu au moment 
où on a sorti l'album. J'ai l'impression que c'est là qu'on est devenu un 
groupe. On est devenu deux personnes à part entière et on a évolué 
ensemble, mais séparément. C'est la forme qu'a maintenant Bandit 
Voyage. On est des partenaires de musique et de vie, aussi. Ce que je 
trouve vraiment intéressant, c'est que notre rupture nous a vraiment 
lancés sur un groupe.

Robin  :  C'est vrai que c'est super  romantisé  (rires).  Moi, j'irai sur 
quelque chose de plus trivial.  Souvent, on fait des groupes parce 
qu'on cherche à faire quelque chose de précis.  Ce qui est super 
avec Bandit Voyage, c'est que c'est quelque chose de complétement 
organique.  On s'est dit  :  «  On fait de la musique  ?  OK.  On fait 
des concerts ? Ah ouais super ! ». On a essayé de voir ce que c'était 
d'enregistrer et d'aller en studio. C'était assez abstrait, jusqu'à ce que 
les choses se concrétisent. Là, avec notre troisième album qui sort, on 
est obligé de se dire qu'on est un groupe ! Pour te dire, on n'a même 
pas de local de répèt'. On ne fait quasiment jamais de répèt'. On a 
une pratique qui est très liée à note vie. Notre rencontre a vraiment 
donné naissance à quelque chose qui a duré, et qui nous ressemble.

Anissa  : Et  pour la petite histoire, le premier concert de ma vie 
était à Los Angeles. C'est là-bas qu'on a fait le premier concert de 
Bandit Voyage et c'était génial de faire ça dans un endroit où on 
n'était jamais allé. Ça donne encore du sens à la musique plus qu'à 
l'acte. C'était vraiment trop beau de se retrouver ailleurs !

Les deux versions se rejoignent sur un point, 
avec ce côté instinctif qui est très présent. 
Vous vous appuyez beaucoup dessus dans 
votre créativité ?
Robin : C'est vrai que notre façon de faire est assez inexplicable, c'est 
vraiment une alchimie.  Anissa arrive et prend une guitare, je fais 
une ligne de basse, je mets une boîte à rythmes... Cette spontanéité, 
elle est de chaque instant ! Et c'est ce qui nous permet de créer des 
morceaux en live.

Anissa  :  Dans  l'idée d'instinct,  moi, j'ai démarré la musique sur 
une erreur, positivement.  Mon école, c'est l'instinct.  Je m'inscris 
dans la musique avec une forme d'urgence, de thérapie, presque 
de survie. Il n'y a pas une idée de faire un groupe, une tournée, des 
morceaux... C'est un moment que je vis presque seule, que je partage 
avec Robin et qui devient de la musique.

Ça donne comme un petit goût de punk des 
temps modernes. Ça vous va ?
Anissa : À fond !

Robin  :  Je  ne sais pas si la forme et le rendu ressemblent à du 
punk.  Mais  c'est  sûr que dans la manière de faire, oui.  Quand je 
vois des musiciens qui vont dans des écoles, qui font des répèt', des 
résidences, notre attitude est à l'opposé.  J'ai l'impression qu'on ne 
fait pas la même chose. Faire comme les musiciens qui travaillent, 
qui composent et qui réfléchissent, ça m'embêterait !

Anissa  :  Peut-être  que les textes aussi, peuvent nous relier au 
punk. Pour moi, c'est surtout les mots et l'histoire. Après, la musique 
qu'on va y mettre, c'est presque optionnel, même si c'est génial et 
qu'on adore faire ça.  On a besoin de raconter une histoire, après 
peu importe si c'est une guitare, un piano ou un saxophone qui 
l'accompagne.

Robin  : Des fois, on fait juste un piano/voix. On n'a pas envie de 
sonner d'une certaine manière parce que c'est comme ça qu'on doit 
sonner.

Évidemment, ça part dans tous les sens, 
musicalement. C'est aussi un reflet de vos 
influences musicales ?
Robin  :  C'est évidemment hyper vaste  !  Dans les choses qui 
m'ont  marqué, il  y a  Dr.  John, dans les  premiers  albums.  Ce truc 
très libre m'a énormément influencé. Après, il y a la liberté du jazz 
des années 50/60 qui est essentielle et j'ai l'impression que parfois, 
on a aussi cette liberté-là  :  une basse, une batterie, un solo...  Et 
évidemment, tout le rock'n roll. Mon groupe préféré depuis toujours, 
c'est Jonathan  Richman  and The  Modern  Lovers.  Je m'y retrouve 
vraiment beaucoup.

Anissa : De mon côté, c'est vraiment The Stranglers. Mais aussi Deux, 
Lene Lovich ou Trisomie 21. Dans le rock, il y a Bruce Springsteen, 
aussi...

Robin : Ça vient aussi peupler notre musique, le fait qu'on ait chacun 
des influences aussi différentes.

Anissa  :  Parfois, j'aime dire que je suis presque plus mélomane 
que  musicienne.  Ce troisième album, c'est presque un album 
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Parmi les groupes cultes de l'underground "rock", Bandit Voyage s'est fait une 
place de premier choix, grâce à une esthétique qui ne ressemble à aucune autre. 
À nouveau entièrement libre de ses mouvements, le duo suisse revient à une 
mixture faite de poésie instinctive et de punk aux idées larges, parfaitement 
inscrit dans la décennie présente. "Was ist Das", leur nouvel album, convie les 
fantômes de David Byrne et d'un groove froid opposé à toute étiquette. Comme 
une ode à la liberté...
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Léo Vauclin     
"Canal 1"

Léo Vauclin est un personnage atypique. Comme une 
sorte de dandy venu du passé pour nous présenter le 
futur sous sa meilleure forme. Depuis ses débuts en 

2019, il a su charmer avec des chansons nostalgiques dopées 
d'une élégance électronique. Léo Vauclin n'est ni pop ni 
électro et surtout pas electro-pop. C'est un superbe hybride 
au magnétisme immédiat, qui danse avec la nostalgie. Il a pris 
le temps de préparer ce premier EP, tout en écumant quelques 
belles scènes, en premières parties de Léonie Pernet ou Feu! 
Chatterton, entre autres...

Ce premier EP sera à mettre entre toutes les oreilles. Aussi 
bien celles adeptes de sonorités électroniques, voire grinçantes 
par moment, largement inspirées de l'esthétique 80's tout en 
gardant un œil sur le futur, que de celles avides de chansons 
aux bons mots portés par une voix au charisme immédiat. 
"Canal 1" pourrait être un hommage à la télé d'avant, avec 
ses présentateurs en costard et ses pubs kitchs. C'est aussi, 
et surtout, un appel à une mélancolie pas trop tendre. Parce 
que c'est bien aussi de ne pas rester figé dessus et qu'un petit 
dérapage sonore ne fait jamais de mal pour nous ramener à 
la réalité. Léo Vauclin chante d'un air désabusé et danse. Il 
propose même quelques minutes de slows. L'instant américain 
qu'on attendait adolescent, Léo Vauclin nous l'envoie sans 
crier gare et surtout sans trop y mettre les formes. Tout sent 
le spontané, dans ce "Canal 1" qui évoque autant la légèreté 
que les angoisses. Ses six titres font tour à tour sourire, planer, 
pleurer... Ou simplement chanter et danser, comme un parfait 
condensé de toutes ces émotions qui ne sont pas si contraires 
qui ça. 

Coup de 

Coeur
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https://open.spotify.com/album/66zybhHUCyAZAih8CwE4OD?autoplay=true


Nach
Nouvelle peau, nouveau départ

Photos: ©Diane Moyssan



#35 Nach
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Anna Chedid, alias Nach, vient nous raconter une histoire, inspirée de faits 
réels, puisque tirée de son propre vécu. Son nouvel album, "Peau Neuve" marque le 
départ de nouvelles aventures pour elle. En toute indépendance, et maintenant 
à la tête de son propre label, Nach nous s'ouvre les portes d'une liberté qui lui 
va à merveille. Loin de se brûler les ailes, Nach vole en haute altitude, avec 
une superbe collection de chanson, dans laquelle tout un chacun pourra 
se reconnaître. Elle nous présente cette belle œuvre, et les perspectives qui 
s'ouvrent à elle, aujourd'hui.

Ton nouvel album vient de sortir. Il y a un 
sentiment particulier qui prédomine ?

Je suis hyper contente, surtout que c'est un disque que j'ai porté 
de A à Z. Je l'ai écrit, composé, réalisé, arrangé, produit, j'ai 
monté mon label ! La naissance de "Peau Neuve", c'est trois ans de 
travail. Je suis très excité. Un peu fatiguée aussi, parce que je bosse 
comme une dingue dessus. Et puis, il y a le live, la promo... Mais c'est 
absolument fabuleux, c'est un tourbillon !

Du fait que tu aies travaillé seule dessus, tu 
le vois comme une œuvre solitaire ?
Ah oui, complètement ! Il est solitaire dans le sens où il arrive après 
un grand bouleversement, très intime. Ma vie a vraiment totalement 
changé.  Pendant 6 mois, je me suis réfugiée dans les montagnes, 
dans la Drôme et au Maroc. J'étais seule avec mon clavier et mon 
micro. Les chansons sont devenues mes compagnons de route. C'est 
elles qui m'ont remis dans la vie, dans la perspective d'un nouveau 
départ.  C'est quelque chose de très solitaire, qui maintenant se 
relie aux autres. C'est beau de voir comment ce travail solitaire ne 
m'appartient plus complètement.

Avec le temps, tu as gardé ton pseudo 
d'origine, contrairement à ton frère, Joseph, 
qui oeuvre maintenant sous son "vrai "nom. 
Est-ce qu'il y a une raison particulière à 
cela ?
La raison, c'est que j'ai commencé comme ça et Nach a toujours été 
une sorte d'avatar. Nach me permet plein de choses. Sur la pochette 
de "Peau Neuve", je me suis quasiment mise à nu dans le sable. Je peux 
vraiment créer des univers et raconter des histoires. À la fois, c'est 
Anna Chedid, mais avec aussi une certaine distance. Anna Chedid, 
ça reste mon intimité, avec ma famille, mes amis. Il y a peu de gens 
qui connaissent vraiment Anna Chedid, alors que Nach, plein de 
gens la connaissent et peuvent quelque part se l'approprier. Moi, je 
garde mon intimité et c'est important.

Ce nouvel album sonne très intime, avec un 
côté très épuré et la voix vraiment mise en 
avant. À quoi c'est dû ? 
J'avais fait une tournée piano/voix juste avant.  Je me suis rendu 
compte de ça, de la puissance des chansons avec des mots, des 
mélodies, la voix et rien de plus. J'avais senti quelque chose de très 
fort émotionnellement dans le public.  Je me disais que j'adorerais 
faire un album arrangé, mais qui sonne comme un piano/
voix.  C'est-à-dire qu'on a la même émotion dans le sens où c'est 
direct, on retient l'essentiel : la mélodie et les mots. Mais, en même 
temps, je travaille les arrangements et les textures.  J'ai vraiment 
essayé de faire des arrangements très émotionnels.  À chaque fois 
que je faisais intervenir un instrument dans le morceau, je me suis 
posé la question de savoir pourquoi c'est là. Est-ce que ça soutient 
l'émotion, ou le texte, ou est-ce que ça raconte quelque chose par 
rapport à la chanson.

Il y a quand même des morceaux très produits, 
comme "Le temps de vivre", qui est solaire et 
optimiste...
Pour moi, c'est un peu le morceau bascule de l'album.  C'est-à-
dire qu'au début, il y a un chaos, puis "Peau Neuve "avec l'idée qu'un 
autre ailleurs est possible et "Le temps de vivre", c'est la bascule 
dans le sens où on revient à la vie. C'est un morceau qui est super 
important pour moi, parce qu'il me remet dans quelque chose de 
beaucoup plus léger que peut être la vie quand tu as traversé quelque 
chose de très intense. Quand tu reviens dans une forme de légèreté, 
c'est là que tu es dans la vie. Tu es dans l'être, le vivre, la joie.

L'album se conclut par un morceau 
instrumental, avec même un petit moment de 
silence. Il y a une raison à ce choix de fin ?
Il s'appelle "Mon Voyage", il y a quelque chose comme une fin de 
film. J'avais envie que ce soit comme une sorte de générique sonore, 
comme quand tu regardes un film, en passant par le générique, 
tu rebascules dans ta vie à toi, quelque part. Je trouvais ça cool qu'il 
y a ait comme un sas de décompression avant de terminer l'album.

Comment s'est passée sa conception ?
J'étais dans une période où tout s'arrêtait.  Je me suis séparée, j'ai 
déménagé, je n'étais plus en tournée, mon contrat avec ma maison 
de disques était terminé...  Vraiment, tout s'arrêtait en même 
temps  !  J'aurais presque pu décider de changer complètement de 
vie.  Mais en fait, je ne savais plus trop quoi faire, d'autant qu'il y 
avait les confinements.  Je suis partie dans la nature pendant 6 
mois, j'ai écrit l'album.  En allant au Maroc, j'ai fait un hammam, 
le vrai hammam, avec la femme qui te lave. Tu vois ta peau partir et 
c'est là que j'ai eu une révélation.  "Peau Neuve", c'était exactement 
ce que j'étais en train de faire.  Ça m'est resté bloqué dans la tête, 
je suis rentrée et j'ai écrit la chanson "Peau Neuve". J'avais trouvé la 
direction de mon album. Après, je voulais parler de mort, de vie, de 
renaissance, et de l'espoir lié à cette résurrection, tout en évoquant 
le chaos, puis la lumière. J'avais trouvé ma trame.
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Eloi  
«Dernier Orage» 

Le titre laisse penser à une atmosphère de fin 
du monde. Si "Dernier Orage" était diffusé à 
pleines baffles pendant l'apocalypse, le monde 
entier se transformerait en dancefloor sensible 

survolté. Sensible, parce que dans la continuité de ses 
précédentes sorties, Eloi mêle à merveille mélancolie et 
espoir, toujours légèrement sur la brèche. Même en allant 
à grande vitesse ("200 km/h"), la force émotionnelle reste 
de mise. On fonce, on danse frénétiquement, mais en 
étant à l'écoute de ses sentiments les plus enfouis. Eloi 
a su se créer un monde musical rien qu'à elle, avec ces 
vocaux ultra-traités et faussement nonchalants et ces 
sonorités électroniques surpuissantes. "Dernier Orage" 
l'ouvre également aux guitares (le single "On fait du 
rock" ou "Sans Cesse"), offrant des surprises continuelles, 

et quelques moments de répit. Mais le calme annonce 
souvent la tempête, et n'oublions pas qu'on est en 
plein "dernier orage"... Alors rien d'étonnant à ce qu'un 
breakbeat féroce et saturé vienne nous brusquer à 
nouveau. Eloi sait sauter naviguer entre les influences et 
les tempos avec une agilité assez dingue. Le style qu'elle 
s'est créé le lui autorise. Sa voix en reste le marqueur, ce 
travail synthétique une signature intense. Le format 
album sied à merveille à Eloi, qui peut ainsi totalement 
se libérer de tout carcan et accepter de partir dans toutes 
les directions. Encore et toujours plus. Sans forcément 
enchaîner les morceaux tubesques comme "Soleil Mort", 
Eloi parvient à créer une œuvre follement cohérente dans 
toute sa disparité, et aussi attachante que profondément 
futuriste et personnelle. 

Depuis l'incroyable diptyque "Jtm de ouf" / "Soleil Mort", paru l'an dernier et tiré 
de son dernier EP, Eloi suscite une excitation toute particulière, qui ne fait que 
gonfler. Eloi a su transporter l'hyperpop sur un nouveau terrain d'expression, 
totalement sans limite. Alors, forcément, un album de sa part était attendu 
avec impatience. Quelques singles ont annoncé son arrivée et donné des petits 
indices : il serait résolument surprenant, toujours plus ouvert... Voici ce fameux 
"Dernier Orage".

https://open.spotify.com/intl-fr/artist/5J65ukR6WWDkuRrqYa4Knl


Ça a été une des grosses claques de la rentrée ! Après deux EP's qui l'ont 
placée très haut sur la scène synthwave, SIERRA présentait un premier 
album, évidemment très attendu. Sombre et tendu, comme on pouvait 
l'imaginer, il s'autorisait des teintes plus lumineuses bienvenues sur long-
format. En explorant la thématique de la colère, "A Story of Hanger" offre 
un storytelling immense, tout en permettant à SIERRA de garder l'essence 
de sa créativité électronique, rétrofuturiste et puissante. 

SIERRA
Photo : ©Benoît Julliard
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Peux-tu nous raconter comment tu as débuté 
le projet SIERRA ?
Ça s'est fait progressivement.  Je savais que je voulais aller vers 
la musique, j'en joue depuis très jeune, surtout des instruments 
acoustiques. J'ai touché un peu à tout, assez mal (rires). Mais depuis 
que j'ai découvert des groupes comme Justice au lycée, j'ai envie 
d'aller vers la musique électronique. Mais je n'avais aucune idée de 
comment faire.  Ma frustration a fait que j'ai continué à jouer des 
instruments acoustiques. J'ai ensuite eu mon premier séquenceur sur 
ordinateur, j'ai commencé à m'enregistrer, j'ai ajouté quelques petits 
synthés et petit à petit, les synthés ont pris plus de place.  Jusqu'au 
jour où je me suis décidée à me lancer dans une musique vraiment 
électronique.

Ton album est sorti il y a quelques semaines, 
maintenant. Comment est-ce que tu vis cette 
période ?
Je suis un peu dans un monde parallèle parce que je rentre de 
tournée  !  Je suis partie le jour de la sortie de l'album.  Donc, c'est 
comme si le temps s'était un peu arrêté à Pais.  J'étais beaucoup 
plus  focus  sur la tournée que sur la sortie d'album, finalement, 
même si je le  faisais  vivre en jouant les morceaux sur scène.  Mais 
je rebascule tout juste vraiment sur l'album en revenant, avec toute 
la promo. Je ne saurais pas trop dire comment je me sens par rapport 
à la sortie.  Bien, mais au niveau temporalité, j'ai l'impression qu'il 
vient de sortir alors que ça fait déjà quelques semaines.

Ta musique a toujours eu un certain aspect 
visuel. Les images ont une place importante 
dans ta créativité ?
C'est presque aussi important que le son, pour moi.  Quand je 
compose, la première chose que je fais, ce sont des recherches 
visuelles. Je ne conçois pas de composer des sons 
sans image, à moins de faire un single isolé. Mais 
quand je travaille un projet avec plusieurs 
titres, un EP ou l'album, j'ai besoin qu'il y ait un 
univers dans ma tête.  Pour créer un lien entre 
les morceaux, j'ai besoin de cette recherche.  Ça 
peut être des lieux, des histoires que j'ai envie de 
raconter.  Ensuite, il y a évidemment une place 
pour la création visuelle avec la pochette, les 
clips, les contenus...

La thématique de l'album, c'est 
la colère. Pourquoi as-tu choisi 
de mettre en avant ce sentiment ?
Je trouve que c'est une émotion qui est trop 
souvent reniée et mise de côté. Elle n'est pas très valorisée par notre 
société parce qu'on a tendance à dire que c'est quelque chose de 
mauvais. Dès qu'on commence à s'énerver la première chose qu'on 
nous dit, c'est de se calmer. Alors que si on ressent cette émotion-
là, c'est qu'elle a son importance. Être à l'écoute de ce sentiment de 
colère, ça peut permettre de comprendre quelque chose en nous. Ce 
qui m'intéresse dans la colère, ce n'est pas la violence que ça peut 
entraîner, ça, je n'ai pas envie de la défendre.  Mais plutôt le côté 
positif, où le stimulus que peut provoquer le fait d'être à l'écoute de 
ce sentiment-là. Ça peut être un moteur super puissant pour se sortir 
de situations assez compliquées. Ça peut donner envie de se battre 
plus fort, provoquer un dépassement de soi.  Le fait d'être à cette 
écoute m'a beaucoup aidée, notamment à me dépasser. C'était l'idée 
générale, mais à chacun d'en tirer le message qu'il veut. J'aime bien 
créer des musiques un peu percutantes pour que des gens puissent 
trouver les ressources pour se dépasser.  Je sais que ma musique est 
souvent mise dans des playlists pour accompagner des séances de 
sport, ça me fait vraiment plaisir.

Malgré tout, il a quelques instants assez 
lumineux et d'autres presque "pop". C'est le 
format album qui t'autorise ça ?
Le format album permet de faire sortir des choses assez différentes, 
parce qu'on a le temps et la possibilité de faire des choses plus 
variées.  C'est plus difficile en 4 titres.  J'ai toujours aimé la pop et 
les constructions de musique pop. J'aime le côté refrain-couplet. En 
musique électronique, ce n'est pas évident d'emprunter ce chemin-
là, mais j'avais envie de tenter d'autres choses.  Pour moi, pop 
n'est pas un terme négatif, même si c'est souvent utilisé avec une 
connotation commerciale. Le morceau « Stronger », par exemple, 
est clairement dark-pop.

Après plusieurs EP's, il y a eu un déclic à 
partir vers un album ?
Je savais que je voulais aller vers ce format-là à un moment donné. Mais 
il fallait que ce soit un moment choisi et réfléchi.  Ça n'aurait pas 
eu de sens de le faire, il y a deux ou trois ans, je n'étais pas prête. Je 
voulais aussi être accompagnée de personnes qui comprennent mon 
projet, d'une équipe qui puisse défendre ce que je fais. J'ai signé chez 
Virgin et le contrat était de sortir un album. C'était le bon moment !

Comment s'est déroulée sa création ?
J'ai commencé par créer des intentions, visuelles surtout.  J'avais 
déjà le titre de l'album avant de l'avoir composé.  Je savais depuis 
un moment que je voulais parler de ça, déjà quand je composais le 
précédent EP.  J'ai failli appeler  mon précédent EP  "A Story 
of  Anger", d'ailleurs, mais j'avais senti que ce n'était pas le bon 
moment. La création de l'album a commencé il y a un an et demi. Je 
me suis isolée, je suis partie en banlieue parisienne chez les parents 
d'un ami qui ont une petite maison dans laquelle je pouvais être libre 
de composer en faisant du bruit, ce qui n'est pas le cas chez moi à 

Paris.  J'y suis restée environ deux mois, j'allais 
me promener dans les champs et je m'isolais 
dans la cave à faire du son le reste du temps. J'ai 
sorti beaucoup de maquettes, une quinzaine, que 
j'avais envie d'exploiter.  J'ai composé presque 
tous les sons là-bas.  Je suis ensuite partie en 
tournée l'été dernier avec  Carpenter  Brut, avec 
ces maquettes sur Soundcloud. Je les écoutais et 
réécoutais, je prenais des notes, j'ai fait écouter 
autour de moi. Et petit à petit, ça s'est affiné, les 
paroles ont changé, les tonalités aussi... Mais j'ai 
besoin de ça. Je n'arrive pas à écrire un morceau 
puis à passer au suivant.  Et ça ne m'intéresse 
pas.  J'ai besoin d'avoir le tout dans sa globalité, 
avant.  J'avais donc ces 15 maquettes, puis j'ai 

épuré, jusqu'à arriver à onze.

Tu reviens d'une tournée aux USA, avant 
d'enchaîner en France et en Europe. Comment 
se présente ton nouveau live ?
Il faut s'attendre à un live avec des morceaux assez percutants et 
puissants, puis à d'autres plus lents et atmosphériques.  J'essaye de 
créer de variations d'atmosphères. Ce n'est pas évident à faire, parce 
que c'est difficile de capter les gens tout le temps, quand tu passes de 
115 bpm à 80 bpm. Tu peux perdre des gens en route, mais tu peux 
aussi en récupérer d'autres grâce à ça. J'essaye vraiment de proposer 
des variations d'intentions. Ça ne m'intéresse pas de faire un show 
linéaire. Sur la partie visuelle, il y a une scénographie lumières avec 
des tubes, des néons, qui apportent ce côté cyberpunk que je trouve 
plutôt cool.

SIERRA

https://music.youtube.com/playlist?list=OLAK5uy_lfsQXbyridIkbEMchk_G642rVdAvW4tag&feature=gws_kp_album&feature=gws_kp_artist


Clipperton                 
Diary
Pop

En toute simplicité, Clipperton nous envoie 
un maximum de positivité et de chaleur ! C'est 
évidemment bienvenu vu le climat général 
actuel, mais même posé hors contexte, "Diary" 
est un EP de pop feel good du plus bel effet. 
La simplicité évoquée saute à l'esprit, car 
Clipperton n'en fait pas des caisses pour essayer 
de sonner différent. Non, leur credo, c'est une 
pop à guitare, servie avec une once de légèreté 
et une rondelle de groover rond. Et ils le font 
à merveille, maniant la douce nostalgie avec 
élégance. Les trois bordelais savent trouver 
la bonne mélodie et le refrain accrocheur. 
Ils chantent en anglais, font de la musique à 
l'anglaise et ont un nom qui sonne anglais, mais 
leur musique a su capter tout ce qu'il faut de cette 
élégance à la française. "Diary" est clairement à 
consommer sans modération. 

Rakoon                  
The Ones We Love  
Electronique

On pouvait jusque-là facilement associer le 
nom de Rakoon à de bonnes grosses basses 
surpuissantes et une atmosphère dub bien 
affirmée. Petit changement de ton avec ce 
nouvel EP, qui voit Rakoon embrasser des 
sonorités plus légères et sautillantes, avec une 
électronique raffinée. Les 4 titres de "The Ones 
We Love" font la part belle aux synthés planants 
et aux kicks délicats, sans totalement mettre la 
danse de côté. La basse méticuleusement dosée 
reste présente, juste amenée vers d'autres terrains 
d'expérimentation. Rakoon peut ainsi se laisser 
aller à mettre ses sentiments en musique et 
laisser l'auditeur les capter ou les interpréter à sa 
manière. "The Ones We Love" fait danser la tête 
en l'air, rempli d'espoir. Rakoon semble presque 
flirter avec une esthétique "pop", et ça lui va très 
bien également.    

Le Kaiju                    
Violence
Electronique 

C'est un maxi-bazar électronique déjanté que 
nous sert Le Kaiju ! L'artiste, proche notamment 
d'Eloi ou Lucky Love et signé chez les excellents 
Nadsat, propose une vision totalement 
décomplexée d'une musique prônant l'ouverture 
tout azimut. Ghetto Tech, Footwok ou Jungle 
peuvent cohabiter et fracasser les carcans, la fête 
en sera plus belle. Ça peut être sombre et brutal, 
jouissif et lumineusement breaké ou rêche et 
grinçant, le son Le Kaiju finit toujours par 
réussir son pari de réunir les communautés. Ce 
n'est pas tout d'avoir les idées larges, encore faut-
il savoir comment servir des doses équilibrées 
de tout ce beau monde musical. Le Kaiju fait 
ça avec maestria et un sens du juste son assez 
remarquable. "Violence" est une bombe à danser, 
doublée d'une œuvre engagée remarquable. Une 
ode à la tolérance et à la fête, en quelques sortes.

Bombay Bicycle Club                   
My Big Day
Pop

Quand un album s'accorde le luxe et le bonheur de 
convier Damon Albarn, Chaka Khan ou Nilüfer 
Yanya, on ne peut qu'avoir envie d'y jeter une oreille 
attentive. Est-ce qu'il y aura une cohérence dans cette 
guest-list (non-exhaustive) ? Clairement, oui, ici avec 
le nouvel album de Bombay Bicycle Club ! Cette 
petite bombe pop psyché explore un sacré nombre 
de recoins du genre, avec une multitude d'influences 
parfaitement ingérées. En soi, ce n'est plus une surprise 
venant de Bombay Bicylce Club, mais leur savoir-faire 
en termes de petits tubes forts en goût et bien haut-
perchés continue d'impressionner. "My Big Day", c'est 
une immense montagne russe d'impressions sonores, 
chaque morceau se posant comme une trouvaille 
supplémentaire, qu'on aime à apprécier à sa juste valeur.

Elephanz                            
Rien de personnel
Pop

Depuis une grosse dizaine d'année, 
le duo Elephanz a déroulé le tapis 
rouge à une pop à l'esthétique pleine 
de personnalité, qui a déjà su séduire 
une très large audience. De succès en 
succès, en passant par une nomination 
aux Victoires de la Musique, Elephanz 
s'est paré d'une réputation à la hauteur 

de leur puissance mélodique ! Il aurait été facile de 
reproduire indéfiniment la même formule, mais 
Elephanz a choisi de prendre des risques et de se 
mettre, d'une certaine manière, à nu. En passant 
à la langue française, Elephanz semble s'assumer 
encore davantage. Leur pop continue de se parer 
d'esthétique 60's proposée sur des travaux sonores 
bien actuels. Et toute la musicalité de la langue de 
Molière vient exploser sur ce format-là. Elephanz 
sait aussi manier les mots en français et faire 
groover la langue, avec impact et efficacité. Il y a 
n peu d'ego trip dans "Rien de personnel", mais 
envoyé avec finesse, presque comme une carresse. 
Elephanz se réinvente, en partie, et le fait vraiment 
bien !

#35 Chroniques

https://open.spotify.com/album/4odAKuGHbgSSU63lNvmZaG?autoplay=true
https://rakoonmusic.bandcamp.com/album/the-ones-we-love
https://lekaiju.bandcamp.com/album/violence
https://open.spotify.com/album/03gEWDDtR74FJUfKP8OIT6?autoplay=true
https://elephanz.bandcamp.com/album/rien-de-personnel


https://vladlabel.com/laisse-parler
https://linktr.ee/palladium_music
https://youtu.be/xzBg4HZANBM
https://leshauteurs.lnk.to/14x9bF
https://linkr.bio/fiftytwo.band/


https://shotgun.live/fr/venues/strateges

