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L’Edito 
De l'invisible à l'inexistant. 

La nouvelle est tombée, presque l'air de rien et sans trop étonner. 
Spotify a choisi de revoir son modèle de rémunération des artistes. 
Una aubaine pour abouttir à un système plus équitable qui 
profiterait davantage aux artistes issus de la masse indé ? Raté, ce 
sera tout l'inverse. Cette masse déjà bien invisibilisée va l'être encore 
plus, en n'étant plus rémunérée du tout selon certaines conditions. 
Alors, oui, on ne parle "que" de 1000 écoutes sur 12 mois, ce qui 
en soi correspondait à un revenu ridicule. Mais symboliquement, le 
geste est terrifiant. Sans compter que même ridicule, cette somme 
multipliée par la masse d'artistes concernés laissera un joli pactole 
à redistribuer aux plus gros. Un gros pas en arrière dans la chimère 
d'une équité... Sans compter que cela nuit même à la créativité de 
projets ambitieux. Comment s'imaginer ne rien sortir pendant 2 ou 
3 ans pour se concentrer sur un album au lent processus, dans ces 
conditions et sachant à quelle vitesse les morceaux passent à l'oubli sur 
ces plate-formes ? Certains cederont sûrement à ce nouveau diktat. 
D'autres résisteront encore plus fort, aussi, soyons-en certains !
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Baja Frequencia              
«Fast & Purrious» 

Dix ans déjà ! Le duo Baja Frequencia fête son 
dixième anniversaire d'activité, et nous offre 
à cette occasion un EP fracassant. Azuleski et 

Goodjiu avaient démarré en 2013 avec des performances 
hybrides entre live-machine et DJ set, leur spontanéité 
et l'esprit de fête s'est ensuite retrouvé sur disque, où leur 
mixture explosive d'electro et de larges influences latines 
a fait des ravages. À peine remis de la tournée Groove 
Sessions Live, partagée avec les compères de Chinese 
Man et Scratch Bandits Crew, le duo a pris le temps de 
nous concocter six titres plein de piment.

"Fast & Purrious" va ravir les fans déjà conquis par les 
sonorités si caractéristiques de Baja Frequencia, et bien 
d'autres encore. Le duo y livre un son plus brut encore 
qu'à l'accoutumée, et propose sa facette la plus électro. 
Ça ne signifie pas que Baja Frequencia enfile les loops 
et les laisse tourner en rond, ni qu'ils tournent le dos à 
la chaleur cumbia ou dancehall. Mais Baja Frequencia a 
choisi, pour cet EP, de mettre de côté leurs ordinateurs 
pour se pencher sur l'usage de machines analogiques. Le 
morceau "Hotchip", par exemple, va presque flirter avec 
des sonorités 8-bit. Le tout concassé à grands coups de 
beats surpuissants, la recette est purement irrésistible. 
Très peu de featurings apparaissent sur "Fast & Purious", 
contrairement à leurs précédentes sorties. Seuls les MC's 
Chocolate Remix et Wanny S King viennent poser leur 
touche vocale, laissant 4 titres purement instrumentaux. 
Et rien à dire, ça fonctionne aussi à merveille ! La 
tonalité peut sembler, par instant, plus sombre qu'à 
l'accoutumée ("Fernet De Aca"), mais l'esprit festif reste 
là, en toile de fond, prêt à exploser. Hors de leur zone 
de confort, les Baja Frequencia ont su évoluer sans se 
renier et garder l'essence de leur potion magique dont les 
ingrédients principaux seraient l'électro, le reggaeton, le 
kuduro, les breakbeats, et le footwork. Il sera difficile de 
résister à cette avalanche de beats festifs et de sonorités 
bouillonnantes alliées à une créativité folle. On signe de 
suite pour dix années supplémentaires !

#36 Baja Frequencia
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Fleur Bleu·e, c'est une musique qui prend aux tripes, mais fait rêver 
dans le même temps. C'est une pop aérienne aux multiples contours 

qu'on se plaît à explorer doucement. C'est aussi une certaine idée d'un 
romantisme des temps modernes, où rien n'est vraiment lisse. Le duo 
est encore tout récent, mais aborde déjà le tournant d'un premier 

album, avec une pop douce-acide, où leurs deux guitares s'entremêlent 
pour mieux porter leurs mots. On fait connaissance avec le duo, avec, 

forcément une idée de romantisme en toile de fond.

Photos : ©Marguerite Bornhauser

Fleur Bleu·e
Romantisme piquant et à fleur de peau



#36 Fleur Bleu·e

Comment avez-vous démarré Fleur Bleu.e ?
Delphine  :  On  s'est rencontré par la musique.  Les premières 
fois où on s'est croisé, c'était à des concerts, à Paris, à l'époque 
où  Vlad  habitait encore à l'étranger.  À la fin d'un travail qui ne 
s'était pas très bien passé, je suis allée chez lui, pour faire de la 
musique, sans idée précise, sans chercher à professionnaliser notre 
musique. Juste pour le plaisir.

Vladimir :  On était tous les deux à la recherche d'un projet musical.

Delphine : On avait déjà fait de la musique avec d'autres personnes, 
mais ce qui était bien avec Vlad, c'est qu'on avait envie de raconter 
les mêmes choses, on avait des thèmes communs.  Et nos goûts 
musicaux se rejoignaient, à un endroit qu'on aimait bien. On était 
comme des âmes-sœurs musicales.

Vladimir  :  On  a commencé par  jammer  et on a rapidement été 
émerveillés par la musique qui en sortait. On a fait ça pendant un 
mois et demi. Delphine est repartie à Paris, puis je suis venu à Paris 
un an plus tard et c'est pendant le confinement qu'on a pu mettre à 
plat tous les jams qu'on avait fait et qu'on a enregistré nos premières 
démos. On a commencé à sortir des titres fin 2020. On s'était dit 
qu'on allait sortir ça et voir ce que ça donnait. Assez rapidement, 
on a rencontré Pan European Recording, le label avec qui on est 
toujours.  C'était une rencontre assez magique.  On a rencontré 
une de leurs amies, on lui a fait écouter deux morceaux. Elle a dit 
qu'elle leur en parlerait. Et plusieurs mois après, on a rencontré le 
directeur du label pendant une soirée.  Il nous a dit  :  "ah, mais je 
vous connais, je connais votre musique, une amie m'a parlé de vous, 
si vous avez des chansons, n'hésitez pas à passer me voir pour me 
les faire écouter".

Il y a une histoire derrière votre pseudo ?
Delphine  :  On  a cherché pendant plusieurs semaines et c'est 
venu d'un coup.  C'est une expression qui désigne un certain 
sentimentalisme et romantisme qui nous correspond vraiment, 
mais aussi à notre musique, qui est à fleur de peau.

Vladimir  : C'est une expression qui vient du romantisme 
allemand.  La fleur bleue symbolise le passage entre le monde 
réel et le monde artistique du rêve, où l'artiste se connecte à son 
inspiration. On trouvait que ça correspondait parfaitement à notre 
musique et à notre façon de composer.  C'est une manière de se 
détacher du monde réel et de se connecter à quelque chose qui est 
plus grand que nous.

Delphine  : Le processus de création de la musique comme le fait 
d'écouter de la musique, c'est une manière de se déconnecter du 
réel, comme beaucoup de formes d'art.

Ça colle super bien à votre musique, en tout 
cas, ce côté rêveur...
Vladimir  : Complètement  !  Il y a vraiment beaucoup de choses 
qui faisaient que ce nom collait bien. Après, on a choisi l'écriture 
inclusive. Souvent, ce terme est utilisé de manière péjorative, pour 
qualifier les jeunes filles un peu naïves et voulait le  désancrer  de 
ce stéréotype-là, pour inviter tout le monde à exprimer leur 
sentimentalité.

Vous avez très rapidement commencé à 
travailler cet album. C'est un format qui 
vous tient à cœur ?
Delphine : On a grandi avec des albums. Très rapidement, quand 
j'étais ado, j'ai eu accès à internet et à des playlists, mais le format 
album m'a toujours plu.  Le fait d'avoir un objet, le livret avec 

toutes les infos, c'est quelque chose que je trouve très important. Et 
au-delà de l'objet, il y a le fait d'avoir une histoire racontée, qui 
permet de vraiment se plonger dans l'univers d'un artiste. On avait 
suffisamment de démos pour faire un album, on en avait même 
beaucoup plus ! On les a assez spontanément mis dans un certain 
ordre, avec un désir de clair/obscur. Ça part d'une phase sombre 
pour créer de la musique, mais dans cette part d'ombre, il y a aussi 
une lumière.  La première partie de l'album est lumineuse.  Il y a 
une partie plus sombre au milieu, avant de s'apaiser un peu par la 
suite. On aime bien cette évolution.

Vladimir  :  L'album aborde un thème sous différents 
angles.  "Unrequited  Love" signifie "amour non-réciproque", mais 
c'est l'amour au sens large, pas que celui romantique. Ce sentiment 
de non-réciprocité, c'est ce qui nous a réuni au début. Par exemple, 
on est tous les deux des enfants d'immigrés.  On a eu un peu de 
mal à trouver notre place au début dans la société française.  On 
a aussi eu tous les deux des relations assez compliquées avec nos 
parents, qui nous ont mis une forte pression sur nos épaules pour 
réussir.  Eux-mêmes n'étaient pas forcément au fait des normes 
culturelles françaises. Il y avait ce sentiment de non-appartenance, 
presque de rejet.

Delphine  :  Ca  nous a beaucoup  réunis  d'un point de 
vue  émotionnel.  On se comprenait complètement.  Ça nous a 
permis d'aller beaucoup plus loin dans l'écriture de nos chansons, 
qui sont traversées par ce sentiment.  Il y a la non-réciprocité, 
mais aussi la quête de renaissance, à l'âge adulte. Ce sont souvent 
des traumas qui viennent de l'enfance, encore assez frais à l'âge 
adulte. À ce moment-là, on cherche un moyen de s'apaiser.

Vladimir  :  La  musique nous a beaucoup apaisés.  Ce temps 
qu'on a passé au USA a été vraiment super pour ça.  C'était 
génial de se trouver  tous les  deux sur la même longueur d'onde. 
 

Fleur Bleu·e
Romantisme piquant et à fleur de peau
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Mick StraussMick Strauss
L'oiseau aux multiples visages
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#36 Mick Strauss

Depuis longtemps, tu travailles 
avec d'autres artistes ou 
groupes, qu'est-ce qui t'a décidé 
à monter un projet solo ?

J'écris toujours beaucoup de chansons, j'adore ça. Les carnets 
se remplissent, les notes sur l'ordi aussi, et est venu un moment 
où j'ai eu plus de temps pour les composer et les porter avec 
ma voix. Ça a commencé il y a assez longtemps, mais j'écrivais 
beaucoup pour  Moriarty, donc avec la voix de Rosemary 
Standley en tête ou pour d'autres projets.  À un moment 
donné, j'ai pensé que c'était possible de les porter avec ma voix.
  
Quelle est la signification de ton pseudo ?
D'un côté, il y a comme un hommage à tous les grands Mick 
du rock. Je ne pense pas forcément à Mick Jagger en premier, 
mais à Mick Taylor ou Mick Jones, par exemple.  Et puis 
Strauss, comme la valse de Richard Strauss autour de laquelle 
les vaisseaux gravitent dans « 2001 l'odyssée de l'espace ».
 
Ton nouvel EP présente des versions 
acoustiques de morceaux tirés de ton 
album. Pourquoi ce choix ?
L'idée était l'art du repenti, un peu comme dans la peinture 
classique, quand on passe au rayon X et que l'on voit d'autres 
peintures qui ont été peintes puis effacées.  Il y a un os, une 
racine avec mes chansons.  Quand on les a enregistrées en 
2021, à  Blackbox  près  d'Angers, on avait très peu joué les 
chansons.  C'était un album qui était produit et inventé en 
studio.  On les a jouées en concert après et certaines choses 
sont apparues, comme des nouvelles façons de porter la 
voix.  J'aimais bien l'idée de revisiter ces morceaux après les 
avoir joués sur scène, en les ayant un peu plus dans le corps. À 
force de jouer les chansons, on finit par les avoir vraiment en 
nous, ce qui n'était pas le cas en 2021, où c'était plus cérébral 
que charnel.  J'ai rassemblé les musiciens, j'ai aussi appelé 
une violoncelliste,  Maëva Le Berre, qui est une musicienne 
incroyable, pour qu'elle nous rejoigne. J'ai demandé à  Jennifer 
E. Hutt, la violoniste du groupe de composer des accords 
pour cordes –  violons et violoncelle.  Et on a fait ça dans le 
grenier, chez moi à Douarnenez. L'idée était de les rendre un 
peu plus nues et d'avoir davantage une sorte d'essence en les 
rendant acoustiques, en enlevant les effets sur la voix et les 
instruments. Les morceaux sont plus bruts, avec une façon de 
les entendre assez différemment. Souvent, j'aime bien écouter 
les différentes versions des chansons d'autres artistes.  Il y a 
des versions de David Bowie au piano, par exemple, qui sont 
incroyables. Je trouve que ça révèle les qualités, mais aussi les 
défauts, d'une chanson. Je trouvais que de se mettre plus à nu 
était pas mal.
 

C'est brut, mais aussi plein de spontanéité. 
D'ailleurs, il a été enregistré très 
rapidement...
En plus, on l'a filmé ! L'album, on l'a enregistré en live, mais 
on a beaucoup retouché et travaillé le tout. Là, on a enregistré 
6 titres en une journée et on en a filmé quatre.  Il y avait le 
côté live qui était intéressant. J'ai toujours aimé les erreurs et 
savoir en faire une force. Les défauts et fragilités, je les aime 
bien. Sur l'album, avec le producteur Vincent Taurelle, on a 
un peu gommé ces choses-là. Là, l'idée était au contraire de les 
accepter et de les embrasser. J'aime bien aussi l'instabilité. Par 
exemple, Brendan De Roeck, qui joue de la guitare sur l'album, 
je lui ai demandé de jouer du piano.  Vincent Talpaert, le 
bassiste, a davantage joué de la contrebasse, le batteur, Rowen 
Berrou, a dû jouer à un volume ultra-bas. Moi aussi, je n'étais 
"pas sonorisé" et sans effets. J'aime bien ces situations-là et je 
les recherche, même.
 
L'EP est accompagné d'un mini-film. Peux-
tu nous le raconter ?
J'ai appelé deux réalisateurs Paul Le Galle et Pierre Alain Le 
Guilchard et ensemble, on a écrit une sorte de scénario. L'idée 
était qu'on soit dans un monde, quelque part dans le futur 
et qu'il y aurait des problèmes avec un monde un peu 
tendu.  Chaque morceau a son propre format visuel, par 
exemple le premier est sous la forme d'un plan-séquence. On 
voulait aussi jouer avec les codes.  Le second est en noir et 
blanc, le troisième  devient  filmé en VHS et  le dernier  avec 
des oiseaux, en référence au nom de l'EP. C'est l'histoire d'un 
technicien fou - l'ingénieur du son Julien Levu qui sonorise le 
live et a enregistré cet EP- qui en tapant sur sa machine, crée 
des sortes de phénomènes paranormaux qui font que le monde 
passe en noir et blanc puis se trouve projeté dans les années 70... 
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Parmi toutes ses vies musicales, Arthur B. Gillette a cofondé les mythiques 
Moriarty et est également membre des fabuleux Astéréotypie. Rien que ça pourrait 
contenter plus d'un artiste. Mais Arthur a encore de l'énergie et de l'inspiration 
à revendre et agit en solo depuis quelques années, sous le nom de Mick Strauss. 
Son album, sorti en 2021, prend une nouvelle tournure aujourd'hui, sous la forme 
d'un EP acoustique, qui n'a rien du simple exercice de style promotionnel. C'est 
une œuvre passionnante, une expérience musicale et visuelle frappante.
"Et si c’était notre dernier jour sur Terre, à quoi ressembleraient nos chansons ?" 
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Violet Indigo      
"Check Yourself"

Il s'est passé un peu de temps depuis qu'on a découvert 
Violet Indigo sur le premier EP de l'excellente Mira Lo 
("Amour Eden", en 2021). L'artiste franco-américaine a, 

dépuis, montré tout l'étalage de son talent sur un premier 
EP solo, paru l'an dernier, et continue de déployer un art 
sonore qui ne ressemble qu'à elle. En dehors de clous, sauf 
si on se projète dans un monde musical parfait. Dans ce 
monde-là, Violet Indigo serait élevée au rang de superstar 
"RnB" (puisque dans ce monde, le RnB saurait se moquer 
allègrement des conventions). 

La preuve en cinq points avec "Check Yourself ", son nouvel 
EP... "Toxiq" avec ses touches jazzy nous enveloppe dans une 
neo soul soyeuse et aérienne, soulful à souhaits. Un peu old-
school dans l'âme, c'est une parfaite introduction à l'univers 
de Violet Indigo, avec sa partie rapée qui tombe juste à point 
nommé. Un petit tube potentiel ? C'est un grand oui ! "On 
the Low" hausse le tempo, nous amène dans une sphère d'un 
groove électronique britannique, avec son breakbeat endiablé. 
Violet Indigo y ajoute son supplément d'âme vocal, toujours 
tendrement jazzy et tranchant avec ses basses bien puissantes. 
Un parfait hymne de clubs pour dancefloors ouverts ? Oh que 
oui ! "See You Now" flirte avec le RnB expérimental avec ses 
sonorités glitch bondissant à l'unsson avec des vocaux pleins 
d'impact et inoubliables. Est-ce qu'on va reprendre ce refrain 
très fort sous la douche ? Assurément oui ! Tout en sautillant 
frénétiquement devant cette cavalcade de beats et sons saturés. 
"Figure it Out" pourrait être l'instant tendresse, plus lent et 
doux, malgré de jolis petits incidents sonores bienvenus pour 
casser un peu la routine. La voix de Violet Indigo s'enroule 
autour à merveille. Comme un rêve de soul loin de la parresse.  
Et puis, "Comme Thru" ne serait-elle pas la chanson parfaite 
pour conclure un grand disque ? Celle qu'on aimerait ne 
jamais se terminer tant tous ses détails satisfont nos oreilles, 
comme des carresses infinies, un caractère musical affirmé en 
supplément d'âme. Le monde idéal évoqué plus haut n'existe 
pas, mais il ne nous empêchera pas de tomber littéralement 
amoureux de "Check Yourself " et de la sublime créativité de 
Violet Indigo.

Coup de 

Coeur
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https://baco.lnk.to/CheckYourself


Calling Marian
Électronique à cœur
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#36 Calling Marian
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C'est un nom qui revient sur beaucoup de lèvres depuis quelques années quand on 
évoque la relève de la scène électronique en France. C'est que depuis ses débuts en 2017, 
Calling Marian a allié la qualité à la quantité, tout en impulsant sa propre signature 
sonore. Son style très ouvert et son travail d'orfèvre des sons avait tout pour aboutir 
à un album. Avec des images subliminales dans le son et des messages sans parole, Calling 
Marian nous livre un coup de maître avec "Hyper Opus", ce fameux premier album, qui 
transporte les codes de la techno dans un manifeste musical explorant autant les 
enjeux écologique que la conscience féministe.

Tu as eu une formation assez 
"classique", en suivant des études 
en musicologie. Qu'est-ce qui t'a 
fait basculer du côté de la musique 
électronique ?

En fait, j'en ai eu un peu marre, à la fin de ma licence en 
musicologie ! Le niveau technique et de solfège augmentait très vite, 
on faisait l'équivalent de 9 ans de conservatoire en 3 ans à la fac, et 
moi, je n'avais pas fait le conservatoire. En parallèle, une amie à moi 
a lancé des soirées à Lyon et elle m'a dit  :  "ce  serait trop bien que 
tu viennes mixer". Moi, je ne mixais pas, je jouais de la guitare... Mais 
elle était sûre que je pouvais apprendre et que j'aurai de super idées 
de musique. Donc, pendant 4 mois, j'ai préparé un DJ-set (rires) ! Je 
ne savais pas trop comment on faisait, j'étais stressée comme jamais 
je ne l'ai été.  J'avais déjà fait des concerts, mais je me mettais une 
énorme pression autour de cet univers de musique électronique que 
je ne connaissais pas du tout. J'avais 22/23 ans, mais j'étais très peu 
allé clubber et je connaissais très mal cet univers. Ça a été une très 
bonne soirée, même aujourd'hui rétrospectivement, j'ai eu un gros 
coup de cœur pour ce monde-là. Je suis très vite devenue passionnée 
et j'ai essayé de rattraper mon retard, j'ai beaucoup diggé, travaillé 
des  DJ-sets...  C'est ça qui m'a mis dedans et je n'en suis jamais 
ressortie après !

Inversement, ces années d'études t'apportent 
des choses, encore aujourd'hui ?
Bien sûr  !  Ça a été très important de faire cette formation pour 
plein de raisons  !  Déjà, au niveau du solfège, même si je ne m'en 
sers pas tous les jours. C'est un énorme gain de temps pour l'écriture 
harmonique. Si on a une idée, on sait de suite ce qu'on écrit. On avait 
des cours d'harmonisation, aussi : on nous donnait une mélodie, il 
fallait écrire les accords au piano et inversement. C'est hyper utile 
pour écrire la musique telle que je le fais.  Je fais de la musique 
club, mais il y a quand même beaucoup d'harmonies.  J'adore 
moduler, changer la tonalité du morceau en cours de route.  Sans 
cette formation, je n'aurais pas pu faire ça. Et puis ça m'a apporté 
une assez grande culture musicale.  On avait, par exemple, des 
cours d'ethnomusicologie.  On a découvert des musiques que l'on 
a pas du tout l'habitude d'entendre, avec un travail rythmique très 
différent. Ça a ouvert une petite porte dans mon cerveau qui m'a 
ensuite permis d'écouter plein de musiques et de m'inspirer de plein 
d'esthétiques et d'avoir plein d'influences.

Depuis tes débuts, tu es très productive, avec 
pas mal de sorties. Qu'est-ce qui t'a lancée 
dans ce projet ambitieux d'un premier album ?
J'ai toujours aimé les albums, même avant de me lancer dans la 
musique électronique. Les musiques que j'aime le plus, ce sont celles 
dont j'écoute l'album entier. C'est très large, ça va de "Mezzanine" 
de Massive  Attack  au premier album de  Metronomy  en passant 
par "Nevermind" de Nirvana... Ce sont des choses qui m'ont bercée 
quand j'étais enfant et adolescente.  Pour moi, la vraie "grande 
musique" se fait en album. Donc, déjà, j'ai cette idée, qui est peut-
être fausse, que pour s'affranchir en tant que musicien, l'album est 
un passage obligé. Mais surtout, l'album, c'est une durée musicale 
très différente, ça te permet de raconter une histoire beaucoup plus 
longue et détaillée. C'est un peu l'équivalent d'enchaîner les courts-
métrages étudiants et d'un coup, faire son premier long. Ça fait donc 
très longtemps que j'ai envie de faire un album, quasiment depuis 
que je fais de la musique. Quelque part, à chaque fois que j'écrivais 
de la musique, je le faisais pour un album.  Mais  il faut sortir des 
trucs, donc je sortais des EP's. D'autant qu'en musique électronique, 
c'est quelque chose qui se fait davantage que les albums.

Comment l'as-tu construit ?
Cet album, je le travaille depuis 3 ans, même si psychologiquement, 
j'y pense depuis plus longtemps que ça. Ça a vraiment commencé 
juste avant le premier confinement en 2020.  Les confinements 
m'on permis de passer pas mal de temps à faire ça.  Comme tout 
le monde, j'ai eu une prise de conscience, à me dire que je n'allais 
pas passer tout ce temps à jouer aux jeux vidéo. Je l'ai mis à profit 
pour être créative. Je me suis mis à apprendre l'italien, je suis allée 
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Ça a été l'une des surprises de cette année, un retour quasiment 
inattendu et inespéré ! Plus de dix ans après la sortie de leur dernier 
album, les mythiques Québécois de Karkwa sont revenus aux affaires, 
avec un nouvel album : "Dans la seconde". Si les membres du groupe ont, 
entre temps, entamé des carrières solos, ces retrouvailles n'ont rien 
d'un retour nostalgique sans réelle ambition musicale. Au contraire, 
on retrouve le quintet porté par la voix de Louis-Jean Cormier dans ce 
qu'il fait de mieux : surprendre en expérimentant et en cherchant la 
faille inhabitée du rock. 

Karkwa
Photo : ©Marc-Etienne Mongrain
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Ça fait un long moment que vous n'avez pas 
sorti d'album. Le feeling est différent 

pour cette sortie ?
C'est une sortie différente de toutes les autres, parce qu'on n'est 
plus dans une démarche de développement de carrière ou de 
commercialisation.  On est là pour le plaisir.  On n'est pas dans 
une certaine forme de pression à se prendre la tête, même si on a 
évidemment envie que les gens aiment nos chansons et de pouvoir 
faire de belles fêtes. C'est vraiment cool, c'est le meilleur état possible.
 
Qu'est-ce qui a provoqué une si longue pause ? 
Et comment s'est passé ce retour aux affaires 
pour Karkwa ?
On revient pour le plaisir, encore une fois. Juste le plaisir ! On était 
en pause, parce qu'on était très essoufflés, un peu comme menottés 
autour du projet  Karkwa.  Et puis de jeunes enfants sont arrivés à 
la maison, on avait moins envie de partir de longues semaines à 
l'étranger. Et là, tout le monde a pris ses tournants personnels, des 
carrières solos ont été entamées.  Le temps passe et on avait envie 
de faire autre chose, tout en restant très potes. Au fil du temps, la 
collégialité a pu se réinstaller. On avait envie, de nouveau, de refaire 
de la musique ensemble. Mais encore une fois, on n'avait plus cette 
pression de devoir subvenir aux besoins de chacun. C'est très libre.
 
Justement, la  liberté est là, toujours, 
rien n'a bougé, dans le sens où vous 
êtes continuellement en recherche de 
nouvelles sonorités. D'où vient ce désir 
d'expérimentation ?
On  écoute beaucoup de musique, déjà.  Les influences sont 
multiples. Pour nous, un groupe de musique, c'est comme un monstre 
à cinq têtes à sustenter au niveau de ses goûts musicaux. Rien que ça, 
ça crée déjà une recherche, en soi.  Et en plus, dans  Karkwa, il y a 
cinq têtes vraiment différentes. C'est même improbable que ces cinq 
personnes-là se soient rencontrées et aient travaillé ensemble. Nos 
goûts sont très très différents. On essaye des trucs, sans avoir peur de 
se louper. C'est la musique qui nous ramène ici, au final.
 
Comment s'est passée la création de ce nouvel 
album ?
Il a fallu commencer ! Déjà, il a fallu qu'on reprenne l'habitude de 
jouer tous ensemble, parce que ça faisait longtemps.  Et faire cette 
démarche d'aller dans un studio ensemble, rebrancher les micros 
et  jammer. Et les idées sont vite venues.  Il y a quand même eu un 
processus d'élimination, pour savoir quels morceaux on allait plus 
approfondir que d'autres. De fil en aiguille, au bout d'un an, on est 
arrivé avec quelques chansons.  À la base, avant même la première 
journée, tout le monde partageait le même désir de connaître où 
chacun irait dans sa propre vie, comme pour palper la maturité de 
chacun. Pour cela, on s'est donné comme règle de ne pas arriver avec 
des chansons. On devait tous ensemble creuser et mettre les mains 
dans la matière, tous les jours. C'était aussi une manière de jauger où 
est-ce que chacun voulait aller dans ses pensées musicales.
 

C'est vraiment un album "à l'ancienne", très 
loin des standards liés aux plateformes de 
streaming, avec une histoire, des morceaux 
instrumentaux...
On pensait aux vinyles, en fait, avec ses deux faces. Mais, en même 
temps, on n'avait pas de planification précise. On a fait ce qu'on avait 
envie de faire au moment où on le faisait. On a tellement travaillé 
sur différents dossiers, on devait en avoir une trentaine.  Lors de 
la synthèse, il fallait que tout le monde soit content, on avait un 
processus bien démocratique pour choisir ce qui allait rester.  On 
avait tous le même désir de faire un album court.  Ça permettait 
d'avoir des chansons qui s'emboîtaient les unes dans les autres, 
comme si c'était une seule pièce.  Et très simplement, on aime le 
concept de l'album. Peut-être qu'on est trop vieux (rires). On sait que 
ce n'est pas dans l'air du temps, qui va davantage vers des morceaux 
séparés, mais ce n'est pas trop notre truc.
 
À quoi ressemblera votre live pour la tournée 
à suivre ?
C'est toujours un peu plus rock sur scène que sur le disque. L'album 
est plus planant, il faut s'attendre à plus d'énergie sur scène. Et on 
joue toujours un équilibre entre notre «  vieux  » répertoire et les 
nouveaux morceaux. On trouve que toutes se marient bien, que ça 
donne quelque chose de très homogène. Si on n'a pas de contrainte, 
ça ne peut que bien se passer !
 
Et pour la suite, devra-t-on attendre une 
dizaine d'années avant de vous retrouver, 
ou est-ce que vous avez déjà prévu quelque 
chose ?
On ne se pose pas la question ! On sait qu'on va pas mal tourner, 
qu'on fera pas mal de festivals en 2024, mais tout ça reste très 
éphémère dans nos têtes.  Mais en même temps, on ne veut pas 
penser qu'il y aura une fin. Il faut aussi qu'on pense à nos carrières 
respectives. Aujourd'hui, on est comme en lune de miel, à profiter de 
tout ça, sans se poser trop de questions.  



Yoyohoney                           
«Drug in My Mind»
Groove
Depuis plus de trente ans, Yoyohoney s'inscrit 
comme une référence d'une soul portée sur 
l'électronique, ce qui les a mené à collaborer 
avec des légendes telles que Pressue Drop, 
Bernie Worrel ou Bootsy Collins. Issu de 
leur prochain album, "Drug in My Mind" 

appuie sur le côté tribal de la soul, entre percussions haletantes 
et vocalise profondes et suaves. La tradition soul y rencontre la 
modernité d'une production léchée et teintée d'électronique 
discrète. Le minimalisme s'y voit magnifié avec un caractère fort 
et intense.  

Skunkcheese                   
«Mauvaise Herbe»
Hip-Hop
Quelques notes de piano qui forment une 
boucle infinie, un beat discret mais percutant, 
et voilà le flow de Skunkcheese prêt à se 
déployer de toute sa technique. En full indé, 
l'artiste envoie un rap inspiré, dans une vibe 
new school délicieuse. Le flow est malléable 

à souhaits et permet au morceau d'être en rebond permanent. 
On n'a pas le temps de s'ennuyer avec ce "Mauvaise Herbe" à la 
profondeur émotionnelle du plus bel effet. La technique mise au 
service d'une forte inspiration, c'est un parfait alliage. La preuve 
en moins de quatre minutes  !

Southsoniks                        
«Shadow (feat. Chrystelle André)»
Electronique
D'abord, il y a cette voix, familière pour 
beaucoup. C'est celle de Chrystelle André, 
célèbre voix de l'émission Tracks. C'est une 
jolie surprise que ce duo avec le producteur 
français Southsoniks, sorti sur l'inarrêtable 
label A-Traction Records. "Shadow" est 

une grosse bombe techno pleine de finesse sans rogner sur 
son efficacité. Il y a de la mélancolie sur le dancefloor avec 
Southsoniks. Quelque part entre Détroit, Paris et Berlin, ce 
single est la parfaite annonce d'un EP à venir d'ici la fin du mois 
de novembre.

 

Edouard Bielle       
«Le Manoir»
Pop
À l'occasion d'Halloween, Edouard Bielle 
nous a concocté une jolie petite surprise. 
Le prodige pop protégé du label Cracki 
Records nous propose "Le Manoir", sombre 
et élégante chanson "pop d'horreur". Les 
synthés nous plongent dans l'univers bien 

inquiétant de ce manoir, probablement hanté, dont la voix 
d'Edouard Bielle nous propose une visite, forcément pleine de 
rebondissements et de frayeurs. Au-delà de l'exercice de style - 
très réussi - "Le Manoir" est un bel hommage au cinéma d'horreur 
vintage.

Ina-Ich                     
«Serpent»
Rock
Ina-Ich est un duo étonnant et détonnant 
sur la scène rock française. Nouvelle preuve 
avec ce singe, "Serpent", écrit comme un 
"antidote à l’emprise mentale que peuvent 
exercer ces prédateurs hostiles". Les mots, 
scandés, résonnent avec la rythmique 

puissante et lourde. Plein de rage et de claviers, "Serpent" envoûte  
jusqu'à l'hypnose, et se révèle aussi violent que séducteur, nous 
amenant progressivement jusqu'à la transe. Bonne nouvelle, il 
s'agit du premier single tiré de leur futur nouvel album, qui arrive 
en début d'année prochaine. 

Tisiphone                    
«Pendant 1000 ans»
Alien 
En début d'année prochaine paraîtra le 
nouvel album du trio Tisiphone. La nouvelle 
est déjà excellente, tant Tisiphone sait créer 
des pièces hybrides, dans une forme de 
punk électronique mystique. L'autre bonne 
nouvelle, c'est qu'on peut dors et déjà se 

délecter d'un premier single, "Pendant 1000 ans", sorte de cadavre 
exquis coldwave minimaliste et lent. Les synthés portés haut et 
fort répondent aux mots, l'ambiance s'éclaire par instants tandis 
que la rythmique lente et lourde épaissit la noirceur ambiante. 
Vivement la suite !

Pas évident de ne retenir que quelques singles, alors on vous propose une 
sélection assez éclectique, en ne retenant qu’un morceau par «genre». 
Voici donc six pépites récentes entre pop, rock, groove, hip-hop, musique 

électronique et alien inclassable.

#36 Séléction Singles

https://www.youtube.com/watch?v=7XJdffn8TIA&pp=ygUZeW95b2hvbmV5IGRydWcgaW4gbXkgbWluZA%3D%3D
https://www.youtube.com/watch?v=_r_N4rWUS64&pp=ygUac2t1bmtjaGVlc2UgbWF1dmFpc2UgaGVyYmU%3D
https://www.youtube.com/watch?v=YMSKEQKUq_4&pp=ygUSc291dGhzb25pa3Mgc2hhZG93
https://www.youtube.com/watch?v=SdfSJljfMj0&pp=ygUWZWRvdWFkIGJpZWxsZSBsZSBtbm9pcg%3D%3D
https://www.youtube.com/watch?v=atYn5la6OR4&pp=ygUPaW5hIGljaCBzZXJwZW50
https://www.youtube.com/watch?v=HNIaxqh4cUw&pp=ygUadGlzaXBob25lIHBlbmRhbnQgMTAwMCBhbnM%3D


Primates                  
Primates
Groove

Le début des années 2000 et la vague RnB qu'on 
peut y associer, peuvent sembler bien loins de 
nous. Le collectif rennais Primates, de son côté, 
sait remettre ces sonorités au goût du jour, en leur 
impulsant une modernité pleine de fraîcheur et 
de spontanéité. Chez Primates, les beats trap 
et les effluves pop baignent dans la chaleur 
des vocalises RnB. Les collaborations sont 
multiples. D'ailleurs, le collectif est à géométrie 
plus que variable, ce qui aide à partir dans tous 
les sens tout en restant bien reconnaissable. 
Leur album éponyme en devient plein comme 
un œuf, autant par ses variations de textures que 
par les nombreux intervenants vocaux, mais se 
vit comme une aventure tout ce qu'il y a de plus 
lisible. Ces Primates sont épatants, et leur album 
semble presque trop court tant ils ont de belles 
choses à montrer ! 

Dirty Cloud                   
Straight Jacket  
Rock

À 15 ans, certains vont sagement au lycée et 
s'imaginent un futur avec de beaux diplômes 
et d'autres dégainent leurs guitares et créent un 
post-punk qui défie le temps. Les trois membres 
de Dirty Cloud sont cette seconde catégorie. 
Si la curiosité les place en marge, c'est peut-être 
la première catégorie qu'il s'agira de regarder 
comme des êtres étranges, après avoir découvert 
"Straight Jacket". Le rock garage revendicatif y 
explose comme une évidence, comme un cri du 
cœur venant d'une génération probablement en 
avance de phase par rapport à ce qui l'entoure. 
Chez Dirty Cloud, on respecte les aînés, tant 
qu'ils envoient les potards dans le rouge avec 
leurs guiatres, mais on exulte sa peu du futur, 
en passant par les angoisses de leur présent. Ce 
premier EP est une claque, et peut-être même 
bien plus encore.     

Charlène Darling                    
La Porte
Alien 

La musique de Charlotte Kouklia aka Charlène 
Darling peut être vue comme une ode au Do It 
Yourself. En-tout-cas, le second album de l'artiste 
belge a tous les atouts pour en être un hymne au 
long cours. À travers ses chansons aux textes 
bruts, Charlène Darling balance une pop avant-
gardiste mâtinée de punk tout en minimalisme. 
Peu d'instruments, mais beaucoup d'idées, et le 
désir d'expérimentations de Charlène Darling 
prend tout son sens en fracassant les codes de 
la "chanson française". Il y a de la brume et du 
charme, dans le chant de Charlène Darling, 
autant que ses instruments traversent un écran 
de fumée dans une symphonie lo-fi. Rien n'est 
complètement conventionnel chez Charlène 
Darling, pourtant la magie opère dès la 
première écoute de cet opus aussi ouvert que 
somptueusement étrange. 

Edouard Ferlet                    
PIANOïD²
Alien

Il y a plusieurs options pour appréhender ce second 
volet du projet PIANOïD d'Edouard Ferlet. La 
première, technique, en admirant ce travail de pianiste 
à quatre mains et un seul humain, mené grâce à une 
technologie bluffante et donnant un jeu admirable de 
complexité. La seconde se détache de la technologie et 
se concentre sur les résultats et ce qu'il peut procurer. 
Edouard Ferlet nous transporte, très loin, dans une 
contrée pleine d'imagination, où les notes interagissent 
entre-elles, pour donner naissance à de grandes plages 
spectaculaires et intimes à la fois. Edouard Ferlet 
touche au jazz, à la pop ou à l'ambient, muni de son 
simple "piano-augmenté" et construit tout autour une 
musique au charme dépassant allègrement la simple 
étiquette de "neo-classique". C'est un sublime album à 
l'ouverture aussi infinie que son moyen de création est 
étonnant.

Viji                             
So Vanilla
Rock

C'était une des sensations annoncées 
pour cette fin d'année, ce premier 
album de Viji. De quoi chambouler 
la scène rock ? Non, pas tout à fait, 
car Viji n'invente rien, et puise son 
inspiration dans des influences 
clairement revendiquées. Oui, mais 
l'artiste brésilo-autrichienne le fait si 

bien que ça envoie un grand vent de fraîcheur ! On 
part donc directement au cœur des années 90, et 
de tout ce que les guitares ont fait de délicieux à 
cette époque. Et Viji le transpose avec sa propre 
voix, charmeuse et singulière et des riffs puissants 
et grinçants. Punk, grunge ou shoegaze sont mis à 
l'honneur avec un souffle renversant. Viji avance 
à cent à l'heure, ses morceaux défilent aussi vite. 
Chaque chanson a les attributs pour devenir un 
petit tube, tirant discrètement sur les ficelles de la 
nostalgie tout en gardant une folle modernité. "So 
Vanilla", c'est finalement un parfait instantané rock 
qui s'assume pleinement. Même ses instants de 
quiétude sont habités d'une énergie immense, par 
la force mélodique et ce grain de voix qu'on a envie 
d'entendre à l'infini.
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https://daydream-music.lnk.to/Primates-album
https://modulor.lnk.to/straightjacket
https://charlenedarling.bandcamp.com/album/la-porte
https://open.spotify.com/intl-fr/artist/5Xk2kN7YHolwzGSrjmx0Ni
https://pias.ffm.to/vijisovanillafr


https://alterk.lnk.to/DolceVita
https://youtu.be/xf_Qe1J2V6g?feature=shared
https://li.sten.to/kiero 
https://wiseband.lnk.to/Mokroie-MOVING-FORWARD
https://bfan.link/ma-vie-7


https://www.facebook.com/events/1285430178890939

