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avec 
 

 

 STEVE HILL  TOKYO SEX DESTRUCTION  GONG   

PAMELA HUTE  SAHKAPONK  BEN L’ONCLE SOUL  

 BEAST  U-ROY  ROBIN TROWER  

 GAETAN ROUSSEL  IS WHAT ?!  CIE N’POSSEE   

 SYD MATTERS  ASAF AVIDAN & THE MODJOS  

 JOE JACKSON  SOPHIE HUNGER  ZAK LAUGHED   

 CARMEN MARIA VEGA  FEFE  AARON   

 THE POPES  FELOCHE  IZIA  PHILIPPE KATERINE  

 MADJO  GUSH  THE JESSIE ROSE TRIP  HORACE ANDY   

 SKIP THE USE  ALDEBERT  ARNO 
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Samedi 18 et dimanche 19 septembre 
Gratuit 
Journées du patrimoine  

Portes Ouvertes de 14h à 19h 
 
 
 
 
Pour la 3ème année consécutive, La Luciole, dont les fières 
allures futuristes lui ont valu d‟être classée dans le patrimoine 
contemporain, ouvre grand ses portes à l‟occasion des 
JOURNÉES DU PATRIMOINE pour que vous puissiez 
découvrir l‟intégralité de ce nouvel espace culturel 
alençonnais. Du hall d‟accueil aux bureaux, des loges 
d‟artistes à la scène en passant par les coulisses, le local de 
répétition, la salle club et la grande salle de concert, découvrez 
l‟envers du décor et goûtez au plaisir des feux de la rampe 
habituellement réservés aux seuls artistes programmés. 
 
Afin de rendre plus conviviale encore votre visite et d‟allier 
l‟utile à l‟agréable, le bar de l‟espace club ainsi que le service 
abonnement & réservation seront exceptionnellement ouverts 
ces deux jours, de 14 heures à 19 heures.  
 
 
 

 
 

Dimanche 19 septembre de 14h à 19h :  
 

VIDE GRENIER MUSICAL  
(vinyles, CD, instruments de musique…) 
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Samedi 18 sept. 
Tarifs : 8€ ou gratuit si choix abonné 
Tarif Solidaire : 1 Ticket Culturel Solidaire + 2€ = concert à 4€ 
 

1 place offerte pour chaque abonnement pris avant le 18 sept. 
 

Steve Hill – 21h    

Rock / Rock classique / Blues 
 

Steve Hill a commencé sa carrière professionnelle à l‟âge de 16 ans . 
Depuis, il a usé les planches plusieurs centaines de fois et les a 
partagées avec  The Tragically Hip, Jeff Beck, ZZ Top, BB King, 
Jimmy Vaughan, Johnny Lang, Ray Charles, Buddy Guy etc. 
 
Tombé dans les braises du blues le plus brut dès ses plus jeunes 
années, il commence sa carrière discographique en authentique 
bluesman blanc  (rappelez vous  Johnny Winter)avant d‟évoluer 
lentement mais surement vers un rock and roll « high energy » qui 
invoque aussi bien les voix et les dérapages soniques de George 
Thorogood, Iggy pop, Bob Seger, AC/DC  ainsi que les grandes 
heures du Southern Rock, Lynyrd Skynyrd ,ZZ Top (1ère période) et 

Molly Hatchet en tête sans oublier les Georgia Satellites.  
 
Il est aussi un professeur de guitare émérite dont la Méthode Blues et Rock est suivie par des milliers 
d‟apprentis guitaristes de l‟autre côté de l‟ Atlantique.  
 
Fort d‟un groupe boosté par deux batteries à l‟unisson, Steve Hill s‟est hissé dernièrement dans les 
sommets d‟un rock sous haute tension en s‟attirant les faveurs de tout ce que le nord de l‟Amérique 
compte comme bikers et assoiffés de guitare saturée et virile.  
 
Fans de Benjamin Biolay s‟abstenir. 
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Vendredi 24 sept. 
Tarifs : 8€ ou gratuit si choix abonné 
Tarif Solidaire : 1 Ticket Culturel Solidaire + 2€ = concert à 4€ 
 

Tokyo Sex Destruction– 21h 

Soul / Punk 
 

Après un silence prolongé, les Espagnols 
reviennent ragaillardis avec un quatrième album 
époustouflant, un manifeste rock et soul pour 
lequel ont été convoquées toutes les grandes 
figures de la fin des 60‟s et débuts 70‟s, celles qui 
brandissaient avec fierté leurs racines puisées 
dans la musique noire pour souffler le vent 
nouveau de la révolution. 

A cette époque, on s‟opposait, on avait une 
conscience, on affichait ses opinions, on bouillait, 
on rêvait, on refaisait le monde, on protestait contre 
les inégalités, on interdisait d‟interdire, on ne 
renonçait pas… Jamais ! Une époque où la notion 

de Révolution était inhérente à la Musique. 

The Neighbourhood sonne plus deep soul qu‟à l‟accoutumée ; Tokyo Sex Destruction n‟a jamais caché 
son admiration pour l‟élégance et le militantisme d‟une musique libertine et suave.  

Gregg Foreman (the Delta 72, musicien de Cat Power…) s‟est chargé de produire The Neighbourhood 
en prenant soin de valoriser un son chaud et organique. Le producteur s‟est même pris au jeu puisqu‟il 
est devenu le cinquième membre du groupe à l‟occasion, en se tenant derrière des claviers à couper le 
souffle. Rajoutez des grosses louches de cuivres, et The Neighbourhood vous balade entre le 
romanesque de “Dope & Love”, les perverses “Stories From The Neighbourhood” et “The Sounds Of 
Your Soul”, l‟épatante “It Was „69” en forme de clin d‟œil à Jimi Hendrix pour une rencontre MC5 / 
Doors, l‟hymne luxurieux “Cold Sweat” ouvertement déclaré blaxploitation, la subversive “Don‟t Let My 
Hands Fall”, les agitées du bocal “It‟s Gonna Be Alright” et “They‟ve Lost Control” et l‟anthologique “I 
Think You Lie” qui mûrissait depuis 40 ans en fût de chêne dans la cave de Van Morrison ! 

The Neighbourhood a été enregistré par Santi Garcia, la fidélité est une notion qui signifie quelque 
chose chez TSD, et masterisé à Chicago par Bob Weston (Shellac, Volcano Suns…). 

The Neighbourhood déborde de vie, tout simplement ! 
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Samedi 25 sept. 
Tarifs : Abonné : 20€, Réservation : 22€, Sur place : 25€ 
Tarif Solidaire : 3 Tickets Culturels Solidaires + 4€ = concert à 10€ 
 

Gong– 21h 

Psychédélique / Progressif / Expérimental 
 

Le groupe rock psychédélique légendaire publie 2032, un nouvel 
album studio détonnant, qui poursuit la mythologie de la trilogie 
Radio Gnome... 
 
Sortie mondiale le 24 septembre 2009 
 
Gong fête en 2009 son quarantième anniversaire ! Le groupe a été 
fondé en France par Daevid Allen et Gilli Smyth dans la période 
d‟intense créativité qui a succédé aux événements de mai 68. 
Phénomène musical autant que social et culturel, Gong est 
rapidement devenu en France grâce à ses nombreux concerts 
l‟équivalent du Grateful Dead aux États-Unis. 
 
En 1971, le groupe fait ses débuts en Angleterre au légendaire 
festival de Glastonbury. L‟année suivante, Gong publie son album 

fétiche Camembert Électrique chez Byg. Puis, c‟est la signature avec Virgin Records, qui coïncide avec 
l‟arrivée de Steve Hillage et Mike Howlett et la sortie de la trilogie Radio Gnome, constituée par les 
albums mythiques Flying Teapot (1973), Angel’s Egg (1973), et You (1974), trois disques qui ont 
toujours été des best sellers.   
 
Pilier de la scène rock alternative aux côtés de Magma et de Can tout au long des années soixante-dix, 
Gong est régulièrement cité comme une influence fondamentale par plusieurs écoles de musiciens 
actuels, depuis les nouveaux groupes de rock psychédélique jusqu‟aux militants des scènes dance et 
électro.  
 
En novembre 2006, le groupe reformé est invité à jouer pour un événement commémoratif à 
Amsterdam. Plusieurs concerts suivent, notamment à Londres en 2008 où Massive Attack les invite au 
Meltdown Festival. Chacune de ces apparitions est un succès, les salles sont pleines et le groupe 
étrenne quelques nouveaux morceaux. C‟est pendant cette période que 2032 prend forme, basé sur 
l‟enthousiasme que les musiciens ont retrouvé en rejouant ensemble. Dans la foulée, Steve Hillage, 
Daevid Allen, Gilli Smyth et Miquette Giraudy se réunissent pour une session de travail en Australie et 
conçoivent les bases de ce nouvel album.  
 
2032 a été produit et enregistré par Steve Hillage dans ses studios A-Wave à Londres au début de 
2009, et la production additionnelle a été réalisée par Daevid Allen dans son Bananamoon Observatory 
situé au coeur de La Nouvelle-Galles du Sud en Australie... 
 
C‟est la première fois depuis You en 1974 que Daevid Allen, le fondateur du groupe, enregistre à 
nouveau avec Steve Hillage. Exaltant, puissant, magique et plein de rebondissements, 2032 se situe 
clairement dans l‟esprit de la fameuse trilogie Radio Gnome. L‟album est basé sur une fusion unique de 
pop inventive, d‟envolées planantes, de boucles synthétiques, d‟atmosphères orientales, de deep space 
funk et de post-punk éclaté, le tout sous-tendu par cet humour surréaliste qui est la marque de fabrique 
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de Gong. Il contient une quinzaine de nouveaux morceaux comme City of Self Fascination, Digital Girl, 
Guitar Zero, et Robo-Warriors, qui sont déjà des classiques en puissance ! 
 
Le line-up du groupe est le suivant : DAEVID ALLEN (chant, guitare), STEVE HILLAGE (lead guitar), 
GILLI SMYTH (“space whisper” et poésie), MIQUETTE GIRAUDY (synthétiseurs), MIKE HOWLETT 
(basse), CHRIS TAYLOR (batterie), et THEO TRAVIS (sax, flûte), sans oublier deux invités de marque, 
l‟ex-Gong en personne DIDIER MALHERBE (sax soprano, duduk, flûte) et YUJI KATSUI (violon 
électrique), membre du groupe japonais progressif Rovo. 
 
Gong est incomparable et irremplaçable... Groupe pionnier de toutes les avant-gardes, il s‟est alimenté 
aux sources du rock, à l‟esprit libertaire des sixties, et il a irrigué l‟underground. Aujourd‟hui, il ressurgit, 
plus fort que jamais, avec son esprit unique, son image culte, et sa musique à la fois exigeante et 
explosive. 
 
À propos de 2032, Daevid Allen nous donne une explication définitive : “ 2032 est l’année où la planète 
Gong et la planète Terre vont rentrer en contact, et il s‘agit d’un nouveau chapitre majeur dans la 
mythologie en constante évolution de Gong...”   
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Mercredi 29 sept. 
Tarifs : 8€ ou gratuit si choix abonné 
Tarif Solidaire : 1 Ticket Culturel Solidaire + 2€ = concert à 4€ 
 

Pamela Hute – 21h 

Rock / Alternatif / Indépendant 
 

 D‟abord, il y a douze chansons, c‟est-à-dire peu de 
chose, ou autant de fragments d‟éternité, c‟est selon. Un 
rythme tressautant, aussi, et une voix doublée par une 
profonde mélancolie. Un chant de mystère, en fait, qui 
s‟avance masqué, l‟air de ne pas y toucher, et c‟est pour 
cela qu‟il nous touche. On dira : une voix blanche, pour 
des nuits qui le sont tout autant. Plus loin, il y a la gerbe 
d‟étincelles de purs moments électriques, et une batterie 
têtue qui part en guerre contre la guitare, pour mieux 
l‟épouser au détour d‟un refrain. Et plus loin encore, 
surgissent des synthétiseurs comme des boîtes de 
Pandore, nourrissant les chansons de sons inouïs, 
grondements, gargouillis, et nappes étranges. Le temps 
de vivre l‟économie de moyens, l‟essentiel qui est dit 
sans effets superfétatoires, et on embarque dans les 

mélodies : on est chez PAMELA HUTE. 
 
Ensuite, il y a une volonté, celle qui casse les tirelires (les instruments ne sont pas donnés, ces temps-
ci), un travail de plusieurs années, l‟obstination, et le désir de transporter ces musiques des caves de 
répétition en pleine lumière : on mentionne la persévérance, on pourrait évoquer la passion. 
Enfin, il y  a cette fièvre de chaque instant, et une voix qui porte de vrais tubes en guirlandes : on ne 
parle pas de poses ici (même si PAMELA HUTE revendique des lunettes vintages!), mais bien 
d‟urgence, de musique, et de talent. 
PAMELA HUTE n‟est pas un groupe, mais c‟est bien PAMELA HUTE, jeune femme de 27 ans, qui est 
seule maîtresse à bord de cette musique (dont elle compose les mélodies et écrit les textes) : elle joue 
essentiellement sur une guitare Music Master : c‟est dire…. 
 
Surtout, PAMELA HUTE aime, énormément, la musique, et la pop en particulier, même si elle a grandi 
aux harmonies de Pulp ou Nirvana. C‟est ce qui, en 2006, l‟incite à interpréter ses petites chansons 
devant Igor Bolender et ses étranges claviers, et la batterie d‟Ernest Lo. Le charme agit. Après 
quelques essais infructueux, le trio décide de se passer de bassiste : ces jeunes gens ont du cran, qui 
acceptent de se mettre en danger, et monter sur de multiples scènes dans cette formation réduite. 
Dès cette période, les trois fréquentent tout aussi assidûment les studios d‟enregistrement : deux Ep‟s 
(v. 1. 1. en 2006, Three enregistré en 2008), et le brouillon d‟un premier album, démontrent amplement 
sur le marché indépendant la capacité de PAMELA HUTE, et de ses petits camarades, à jongler entre 
electro, pop, dance, post-punk et rock. 
C‟est à cette époque que se constitue autour des musiciens une fidèle équipe, un faisceau de 
compétences : Steve Fallone, qui a travaillé aussi bien pour Yo la Tengo qu‟avec le pianiste de jazz 
franco-américain Jacky Terrasson et les Strokes, prend en charge le mastering. Le mixer Jean-Philippe 
Badoui met son expérience au service des musiciens (il a vu, entre les murs du studio du Palais des 
Congrès, défiler tous les grands noms de la chanson française), et devient le quatrième membre du 
groupe. 
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On les retrouve tous deux pour Turtles Tales From Overseas : douze chansons, deux ans de travail, et 
un premier album pour un nouveau label, Guess What ! Les sessions se sont déroulées en Dordogne 
(PAMELA HUTE croit beaucoup à la dépendance d‟un album par rapport au lieu où il est créé), ce qui a 
un double avantage : on est au calme, et on peut se concentrer sur la musique, et la gastronomie. 
Lorsqu‟on écoute les histoires que chante PAMELA HUTE, on est assez prêt de conclure, entre 
abandon et névrose, départ et douleur, que la vie ne lui a pas fait de cadeau. Mais elle ne revendique 
pas une dimension autobiographique à ses textes élaborés en écriture automatique (c‟est plus facile 
d‟écrire des choses mélancoliques, que des histoires rigolotes), sauf peut-être pour Hysterical, souvenir 
glauque d‟un après-concert, cerné de gars étranges dans un bar louche, et de permanents allers-
retours des jeunes filles vers les toilettes. 
 
Et lorsqu‟on écoute ses musiques de toutes les couleurs, on a souvent envie de lui lancer des noms, 
qu‟elle rattrape, ou pas : Je préfère les chansons de Kim Deal (Breeders) à son personnage, et je 
préfère le personnage de Brian Molko (Placebo) à ses chansons. Thom Yorke (Radiohead) est trop 
intellectuel pour moi, et PJ Harvey ne me fera jamais oublier Patti Smith. De toutes façons, je me 
contente d‟essayer de composer de bonnes chansons. 
On conviendra qu‟elle y parvient parfaitement : le rythme hypnotique de Tell me more, la guitare comme 
un mur du son dans Taste it, ou acide pour Umbrella, les étranges claviers d‟Hysterical, l‟hommage 
appuyé aux Beatles (Parachute), ou l‟implacable power-pop de My dear démontrent que PAMELA 
HUTE ne met pas tous les œufs de son inspiration dans le même panier. Il fallait oser la sensualité 
décharnée de Friend, le refrain jusqu‟à l‟ivresse pour Chocolate soup, le rythme hypnotique de Tell me 
more, l‟atmosphère primesautière de You made me a lady, ou la ballade mélancolique de Pink safari 
(inspiré du film Lost In Translation de Sofia Coppola) : PAMELA HUTE l‟a fait. 
Quant à Don‟t help me, premier single extrait de l‟album, on peut raisonnablement considérer la 
chanson comme un vrai hit : tout y chante en brinquebalant, planche d‟appel pour un refrain à 
reprendre, et danser, en chœur. 
 
Le 17 novembre 2009, PAMELA HUTE a été honorée du Prix de la découverte 2009 des Music Awards 
Paris. Au mois de janvier 2010, sort ce premier album, parfaite illustration de la récompense. 
Mais, pour l‟heure, PAMELA HUTE invente un univers rock en propre, et savoure l‟excitation du 
moment. Et, pas chiche, nous fait partager cette excitation. Le pari est clair de retrouver l‟essentiel (la 
puissance du trio), et d‟accepter tous les dangers de ce dénuement sans stratégie. 
Ici (ce premier album comme une formidable découverte) ou là (toutes les scènes qui voudront bien 
l‟accueillir), PAMELA HUTE, ou la petite musique de vos nuits, sensuelle et glacée…. 
 

 

 



LA LUCIOLE – Dossier de Presse – Vendredi 18 juin 2010 8 

Jeudi 30 sept. 
Tarifs : Abonné : 12€, Réservation : 15€, Sur place : 18€ 
Tarif Solidaire : 2 Tickets Culturels Solidaires + 3€ = concert à 7€ 
 

Dans le cadre de Toc, Toc, Toc !!! Le rendez-vous jeunes 
 

Shaka Ponk– 21h 

Rock / Electrique / Expérimental 
 

 
Shaka Ponk est né entre Paris et Berlin au début des années 
2000 d‟un concept associant musique, images et activisme. 
C‟est aujourd‟hui un groupe à part entière qui s‟inscrit dans la 
lignée d‟un rock alternatif pugnace et volontiers bruitiste initié 
par Rage Against The Machine. Quoique fausser compagnie 
aux étiquetages soit une  autre de ses caractéristiques. Pour 
Shaka Ponk il ne saurait y avoir en effet de meilleure 
stratégie pour exprimer ce qui lui tient à coeur que d‟utiliser à 
son profit, quitte à les détourner, les prouesses de la 
machine, qu‟il s‟agisse de sons optimisés par l‟informatique 
ou de l‟usage de personnages virtuels. Mais Shaka Ponk 

c‟est aussi, et avant tout, une aventure collective. Sans elle, la musique de leur second album Bad Porn 
Movie Trax, le premier à paraître sur le tout nouveau label rock de Tôt ou Tard, Guess What!, n‟aurait 
pu atteindre une telle cohérence, se rendre aussi percutante, ni s‟armer d‟un tel charme. De cette 
aventure, voici l‟essentiel… 

Fin 2003, deux parisiens, le guitariste CC et le web designer Frah ,rencontrent Stan, un hacker (pirate 
informatique) californien qui met à leur disposition la plus subversive de ses créations, le singe Goz,  
qu‟il utilise pour infiltrer et détourner les campagnes publicitaires de célèbres marques commerciales.  
Goz, abréviation  de Ghost -le fantôme- s‟empare aussitôt de l‟imagination des deux frenchies qui vont 
élaborer autour de ce personnage de palette graphique, hirsute, au faciès sauvagement simiesque, un 
projet inédit mélangeant conventions rock‟n‟roll (guitares crades, beats cardio-stimulants ) et nouvelles 
techniques, comme celle du vj-ing qui consiste à mixer sons et images. Goz a pour mission de porter 
des paroles où, avec le cynisme un peu ricanant qui le caractérise, il  dépeint l‟absurdité du monde des 
hommes. Dans leur squat parisien, s‟agglomèrent alors une somme d‟idées  innovantes et des 
individualités résolues à les mettre en pratique.  Shaka Ponk commence à fédérer graphistes, 
vidéastes, alter penseurs et  « filousophes », pour devenir un  véritable collectif,  utopiste et carrément  
fêtard. S‟y impliquent aussi, à des degrés divers, des musiciens, dont Mathias le bassiste, Steve, qui 
joue des claviers, pratique le sampling, et Bob, ancien batteur d‟un groupe de métal français, Sortilège.  
Le groupe joue devant un écran circulaire où Goz est le héros de séquences d‟animations léchées, 
insolentes, émettrices de messages plus ou moins subliminaux à travers lesquels transparaissent les 
inquiétudes et les révoltes de ses membres sur un mode sarcastique. Un accident informatique va 
cependant perturber le casting initial. Début 2004, Shaka Ponk s‟apprête à donner son premier concert 
au Glazart à Paris lorsqu‟un ordinateur les lâche mettant hors service les intrusions du singe Goz. Frah 
se voit contraint de prendre le micro. Il ne le lâchera plus. Goz ne quitte pas la scène pour autant mais 
se limite désormais à faire le contre point au chant humain, tout en conservant la vedette des montages 
vidéos.  
A la fin 2004, le noyau dur du groupe (CC, Frah, Bob et Mathias) s‟installe à Berlin, ville en pleine 
ébullition, celle qui correspond le mieux à leur démarche qui est de mélanger les disciplines, graphisme, 
musique, vidéo, là où Paris leur paraît étouffer du fait d‟un certain cloisonnement. C‟est dans l‟adversité 
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berlinoise que le groupe trouvera sa véritable cohésion  et avec elle, une identité sonore et visuelle 
aujourd‟hui totalement affirmée. « On était obligé de tenir le coup se souvient Frah. Quand l‟un de nous 
était sur le point craquer, on  se serrait davantage les coudes.  On développait l‟aspect vidéo, on 
écrivait des chansons. On avait rien d‟autre à faire. » Dans leur isolement, ils peuvent bénéficier  du 
soutien psychologique des membres restés à Paris, notamment de Steve qui leur rend souvent visite. 
Au bout de quelques mois, le groupe fini par intéresser un man ager qui leur trouve des dates de 
concerts et met à leur disposition un bunker pour répéter. C‟est dans cet espace souterrain qu‟ils 
finalisent les chansons d‟un premier  album, Loco con the frenchy talking, qui sort début 2006 sur le 
label Edel.  
 
 Dans le sillage de cette sortie, Shaka Ponk se met à multiplier les premières parties, notamment 
d‟artistes issus de la scène hard core dont Skin, ex chanteuse de Skunk Anansie, Mudvayne et 
Bosshoss. En 2007, à la faveur de l‟une de ces tournées, ils reviennent à Paris. Le groupe perd certains 
de ses membres pour en intégrer de nouveaux. Ion remplace Bob à la batterie. Mathias cède la basse à 
Mandris, frère de Steve. Se réadapter à Paris leur sera finalement aussi difficile que l‟avait été l‟arrivée 
à Berlin, trois ans et demi plus tôt. Au moins ce nouveau dépaysement les stimule et  les morceaux 
d‟un second album naissent de ce contre-choc culturel. Ils rapatrient leur matériel de studio et se 
mettent à travailler les nouveaux titres chantés dans un esperanto de leur invention, mêlant mots 
anglais et espagnol, et dont les thèmes tournent volontiers autour de l‟écologie, mais sans avoir recours 
à la pédagogie ni aux messages explicites. «  On fait gaffe parce que l‟écologie est tellement à la mode 
que  le doute s‟installe forcément sur la sincérité de qui va en parler. C‟est quelque chose de grave et 
qui nous tient à cœur. Mais on ne souhaite pas que cela passe avant la musique. »   
 
La moindre ambiguïté ne saurait subsister à ce sujet après l‟écoute de Bad Porn Movie Trax qui n‟est 
surtout pas l‟argument sonore d‟une nouvelle hype, mais un véritable album  composé de 14 chansons, 
toutes dotées d‟une agressivité qui séduit, faisant parfois le lien entre hard core et french touch, et 
parfois cherchant à le dynamiter. Shaka Ponk préfère ainsi se faire sa place, plutôt que de briguer celle 
d‟un autre, et jamais ne perd de vue que sa musique descend du bon, du seul, du vrai rock‟n‟roll aussi 
sûrement que l‟homme descend du singe. 
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Samedi 2 oct. 
Tarifs : Abonné : 20€, Réservation : 22€, Sur place : 25€ 
Tarif Solidaire : 3 Tickets Culturels Solidaires + 4€ = concert à 10€ 

Ben l'Oncle Soul– 22h 

Soul / R&B / Blues 
 

Ben L‟Oncle Soul ne pouvait échapper à son destin. Avant 
même sa naissance, sa mère l‟a bercé avec Otis Redding, 
puis biberonné à Aretha Franklin. Son enfance fut ainsi 
rythmée par Ray Charles, Sam Cooke, Donny Hattaway ou 
Marvin Gaye. Il ne s‟en doutait pas encore, mais la 
discothèque maternelle connaissait déjà le nom de son futur 
employeur: Motown. Une évidence, au fond, tant le 
Tourangeau trempe depuis toujours dans le groove du label 
de Berry Gordy. Repéré par Motown France en 2008, après 
avoir posté sa musique sur Internet, Ben n‟en finit plus depuis 
de rajouter des chapitres insensés à son rêve de gosse. 
 
L‟apprentissage de la scène s‟est ainsi fait pied au plancher : 
après avoir intégré les bases du chant dans des formations de 
gospel, il devient Oncle Ben et plonge très vite dans le grand 
bain, en chantant en première partie des pointures de la soul 

contemporaine: Musiq Soulchild, Raphael Saadiq, ou India Arie, avec qui il finit sur scène. De quoi vous 
forger un caractère. 
Passionné de Hip Hop et de rencontres, le natif de Tours collabore ensuite avec Hocus Pocus et Oxmo 
Puccino, mais aussi Beat Assaillant, avec qui il part en tournée et noue des liens solides. Après un titre 
commun sur le disque du MC Américain, Ben travaille avec le rappeur sur l‟écriture des textes en 
anglais de son premier album, intitulé… Ben L‟Oncle Soul. 
 
Un changement de nom à son arrivée chez Motown, qui va motiver la sortie fin 2009 du EP Soulwash. 
Mis en boîte pour s‟aérer la tête pendant l‟enregistrement de l‟album, ce maxi va  répandre sa bonne 
humeur communicative grâce à une poignée de reprises aussi inspirées que décalées. Ben y revisite à 
sa façon les Spice Girls, Gnarls Barkley, ou Aqua. Sans oublier les White Stripes, dont la version Oncle 
Soul du « Seven Nation Army » va pousser la porte des radios de France et de Navarre, offrant à Ben 
une belle notoriété. Pas mal, pour un EP simplement envisagé comme une récréation ! 
Avec son second degré déjanté, ce disque ressemble beaucoup à son auteur.  Parce qu‟il n‟est pas du 
genre prise de tête, l‟ami Ben. Il serait même plutôt dynamiteur d‟ambiance, refusant toujours de se 
prendre au sérieux. Sur scène, où les vannes fusent dans toutes les directions, sur les visuels de ses 
disques, et bien sûr dans sa musique, comme en atteste ce premier album éponyme. Une œuvre 
solaire, qui passe du rire aux larmes en un roulement de caisse claire. Un remède anti-morosité, 
enregistré au fond d‟un garage en Belgique, dans un studio bourré d‟équipement vintage et de copains 
motivés : le trompettiste, arrangeur, et réalisateur Guillaume Poncelet, et le compositeur Gabin Lesieur, 
également clavier sur les concerts. 
 
Si la majorité des paroles se joue avec entrain du bonheur ordinaire et des relations de couple qui 
déraillent, d‟autres préfèrent la pénombre de sujets plus profonds. L‟alcoolisme sur « L‟Ombre d‟un 
Homme », blues incantatoire et désespéré, mais aussi l‟appel à l‟aide humanitaire avec « Partir », ou 
l‟hommage à Rosa Parks sur le virevoltant « Ain‟t off the back », furieusement Shaft, où Beat Assaillant 
fait une apparition explosive.  
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Conscient mais obstinément positif, Ben L‟Oncle Soul offre surtout via sa musique une chaleur 
communicative, au diapason de sa belle imagerie 60‟s. Le soleil des cuivres de Stax et les mélodies de 
la Motown farandolent sans temps mort dès les premiers morceaux. Avec en tête « Soulman », le tube 
de l‟été 69 de Ben L‟Oncle Soul ! Une sacrée carte de visite, qui passe sans embûche le test souvent 
mortel de la soul en version française, grâce à une interprétation flamboyante, comme on n‟en avait 
plus vu depuis Nino Ferrer, portée par un texte canaille. Cette facilité à manier les mots et l‟humour au 
fil des morceaux offre d‟ailleurs une vraie modernité à tout ce beau mobilier rétro. 
Le groove de Ben est indéniablement américain, dans le respect des standards du genre (« Elle me 
dit », ou « Demain j‟arrête »), mais sans aucune envie de rester sage. Libre de ses mouvements, 
L‟Oncle Soul revisite aussi le registre des crooners en nœud pap sur « Mon Amour », ou du reggae 
sauce Stevie Wonder sur « I don‟t wanna waste » pour signer un premier disque luxuriant, une 
collection de standards des années 60 écrits en 2010. Quand on sait que le surnom de la Motown dans 
les années 60 était l‟Usine à tubes, le doute n‟est plus permis: Ben l‟Oncle Soul ne pouvait vraiment pas 
échapper à son destin ! 
 

Almo – 21h 

Soul / Pop 
 

ALMO est né à Paris. Il a appris le piano à l‟âge de cinq ans et a très vite su 
qu‟il consacrerait sa vie à la musique.  
Adolescent, il passe son temps a écouter des disques dans sa chambre et à 
retranscrire au piano les chansons qu‟il découvre. A l‟écoute des Beatles, de Stevie 
Wonder ou d‟Elton John, Marvin Gaye ou James Taylor, il commence sa formation de 
chanteur et de compositeur. 
Très vite, il a la chance de partir aux USA, au « Berklee College Of Music » de Boston 
où il découvre le Jazz, l‟indépendance et de nombreux musiciens avec qui partager sa 
passion.  
De retour en France, il obtient des commandes de musique de pub et compose la 
musique de nombreux courts-métrages. Il signe la bande originale du long-métrage 
« Le Souffleur ». (Réal : G. PIXIE/ Prod : Europa Corp.) 
 

En 2004, il décide d‟enregistrer son premier album « Unlocked » sur son propre label Unlocked Music. 
L‟univers musical d‟ALMO est celui de la Soul et de la Pop Music. Il chante en anglais car sa culture 
musicale l‟a conduit sur cette voie. Le son, les phrasés de cette langue correspondent à sa sensibilité et 
le font voyager. Il découvre la scène et rencontre son public. L‟expérience est concluante : l‟album est 
très bien reçu. ALMO fait de nombreux live à la télé et à la radio et il peut mesurer l‟intérêt que l‟on porte 
à son travail.  
Son deuxième album « Eleven Love Inventions » (Unlocked Music/ O+/ Harmonia Mundi) qui sort en 
2007 est également très bien accueilli. Comme sur son premier album, ALMO compose la musique et 
Andrew Crocker écrit les textes.  
 
Il fait les premières parties de Raphaël Saadiq, José Feliciano, et Dwele. 
 
Manu Katché, totalement séduit par ALMO, l‟a invité à se produire dans sa belle émission « One Shot 
Not » sur Arte. 
 

ALMO sortira son 3ème album fin septembre 2010. 
Patrick Goraguer (Claviers), Guy Nsangué (basse), Eric Löhrer (guitare) et Bruce Cherbit (batterie/co-
production), font partie intégrante du projet sur disque et sur scène.  
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Mercredi 6 oct. 
Tarifs : 8€ ou gratuit si choix abonné 
Tarif Solidaire : 1 Ticket Culturel Solidaire + 2€ = concert à 4€ 
 

Beast– 21h 

Expérimental / Trip Hop 
 

 Mue par une formidable pulsion de vie, voici la bête à deux têtes : 
celles de Betty Bonifassi et de Jean-Phi Goncalves. Puissante voix 
féminine rencontrée chez Champion et Ben Charest (Les Triplettes de 
Belleville) Betty Bonifassi, à mi-chemin entre voix soul et flow 
menaçant. 
Elle tutoie diables et démons sur des textes tourmentés, presque 
livrés en mode spoken word. Quelque chose dévore Betty de 
l‟intérieur; c‟est d‟autant plus évident lorsqu‟on la voit performer. 
Énergie tellurique, déchaînée, qui vient du ventre: une vraie beastie 
girl. 
L‟autre tête, c'est celle de Jean-Phi, connu et apprécié pour son travail 
avec Plaster, Pierre Lapointe, Ariane Moffatt, et même Lauryn Hill des 
Fugees. Il conçoit des beats ciselés, sales, fabrique des grooves 
médusants, et joue de tous les instruments. 
En spectacle Serge Nakauchi-Pelletier (Pawa Up First, aKido) et 
Jonathan Dauphinais (Perkins) s‟ajoutent à l‟alignement. Et alors, 
comme une transe, une idée fixe, une dépendance ou une maladie, la 

bête vous prend tout le corps et répond par l‟instinct à toutes les interrogations. Après s‟être infiltrée par 
les chansons de Betty et de Jean-Phi, Beast fait son nid dans votre oreille. 
Ce « trip rock » tendu comme un arc s‟appuie sur des beats irrésistibles, rythmé par le flow d‟une Betty 
à fleur de peau. Un souci du détail précis et judicieux jusque dans les arrangements: cordes lyriques, 
piano délicat, programmations électro, lorsque nécessaire, bien que l‟ensemble soit essentiellement 
organique. 
La rencontre inattendue entre un multi-instrumentiste inspiré et une chanteuse solide, qui chante avec 
ses tripes et son âme, risque fort d'en imposer encore davantage avec Beast. Une sacrée belle bête qui 
mord, pique... et éblouit. 
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Jeudi 7 oct. 
Tarifs : Abonné : 12€, Réservation : 15€, Sur place : 18€ 
Tarif Solidaire : 2 Tickets Culturels Solidaires + 3€ = concert à 7€ 
 

U-Roy– 22h 

Reggae / Dub / Musique Roots 
 

U-Roy créa une nouvelle forme d‟expression chantée et il 
ne serait pas vanité d‟affi rmer qu‟il est l‟une des sources 
vivantes d‟une grande partie de la culture de la fin du 
20eme siècle c‟est à dire toutes les branches Rap, Dub, 
Dancehall et même Jungle. C‟est le premier artiste à 
pose sur un single avec son style si particulier. 
 
Il faut remonter au début des années 60, et l‟explosion 
des sounds-system en Jamaïque, pour qu‟apparaissent 
les premiers deejays ; parmi eux Ewart Bekford alias U-
roy. Très vite cette façon de chanter devient une manière 
à part entière de s‟exprimer. Même si ses premiers titres 

ne rencontrent pas le succès, c‟est avec son single «Wake the Town» qu‟il atteint le sommet des «hits » 
jamaïquains pendant plus de 12 semaines. Ce n‟était pas uniquement parce que cette chanson était 
une reprise qu‟elle eut du succès, mais aussi surtout car sa manière si particulière de commenter sur 
des versions instrumentales marqua les esprits. 
 
De nombreux artistes se jetteront dans cette voie. Les producteurs Lee Perry et King Tubby qui 
«duberont» systématiquement toutes les «instrus» qui tomberont entre leurs doigts contribueront à 
l‟engouement pour les deejays. Ce qui spécifi a et identifi a encore plus les sons des sound-systems. 
De plus en plus, les grands producteurs jamaïquains se battent pour enregistrer «Daddy» U-Roy 
également connut un peu plus tard sous le nom «the GodFather», à la suite de ses improvisations sur 
des « versions » (morceau instrumental ou Dub en Face B des 45 tours). C‟est ainsi qu‟il révolutionne 
une grande partie de la production musicale de l‟île, car de nouveaux horizons apparaissent pour le 
Reggae Roots. 
 
Beaucoup de contemporains d‟U-Roy imiteront son style, tel I-Roy ou U-Brown, certains d‟eux d‟ailleurs 
revendiqueront l‟invention même du «toasting». Mais U-Roy est un grand personnage, ce genre de titre 
ne l‟intéresse pas, car après avoir produit des bombes pour des producteurs comme Mad Professor, 
Lee Perry , Joe Gibbs, King Tubby, Duke Reid… sa notoriété est assouvie depuis de nombreuses 
années et il ne lui reste plus grand chose à prouver en tant qu‟artiste. 
Il ne vous reste plus qu‟à profi ter de la prochaine venue d‟U Roy pour découvrir cet artiste entré dans 
la légende du reggae et de la musique en général… 
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Fady Mélo– 21h 
Reggae / Afro-beat / Musique Roots 
 

À la source des compositions métissées de Fady Mélo 
jaillissent les vibrations afro-beat enrichies à l‟énergie 
reggae roots jamaïcain, propulsées par la force 
polyrythmique mandingue. Le son Fady Mélo : un 
melting pot Reggae-Afro…disiaque ! 
Les réminiscences de rock steady et ska tonifient ce 
roots reggae ponctué d‟accents antillais. Ses 
compositions mêlent l‟instrumentation traditionnelle du 
reggae basse, batterie, claviers, guitare skank à celle 
d‟Afrique de l‟Ouest : Kora, balafon, n‟goni et bongos 
accompagnent les lignes d‟un chant aux sonorités 
maliennes plus vraies que nature. 
Fady Mélo révèle un sens inné de la mélodie pour 

porter un regard sensible sur le monde. Sa voix module avec précision sur des textes vrais et 
touchants. « Traditions », « Kavon nous fait ? », « Le temps », Manifestation », « Children » évoquent le 
temps qui passe, la vie, l‟environnement, l‟avenir… Sur scène, accompagné de l‟électrique General 
Store Band, Fady Mélo fait mouche ! 
En 2008, il compte parmi les talents repérés par le comité d‟aides aux groupes de Basse-Normandie et 
sort «Manifestation», premier opus de 10 titres produit par Peace Makers Promotion. L‟énergie du 
reggae roots jamaïcain se mêle aux sonorités d‟Afrique de l‟Ouest. Résultat : un mélange qui sonne 
juste. Pour s‟en convaincre, il suffit d‟écouter «Traditions», une chanson où les voix de Fady Mélo et du 
griot malien Amadou Kouyaté se marient parfaitement pour donner un duo de toute beauté. Avec sa 
rythmique quasi hypnotique «Kavon nous fait» marque également les esprits. Sur fond de balafon, Fady 
Mélo lance un «SOS» pour appeler à la protection de l‟environnement. Une perle ! 
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Vendredi 8 oct. 
Tarifs : Abonné : 18€, Réservation : 20€, Sur place : 22€ 
Tarif Solidaire : 3 Tickets Culturels Solidaires + 2€ = concert à 8€ 
 

Robin Trower– 21h 

Rock / Blues / Rock classique 
 

« Guitar Hero » des années 1970, ROBIN TROWER est l‟un des plus 
importants guitaristes du rock anglais.  
Il commence à jouer dès 1962 dans le groupe The Paramounts auquel 
participe également GARY BROOKER. En 1967, celui-ci fait appel à 
ROBIN TROWER pour rejoindre PROCOL HARUM qui figure parmi les 
précurseurs majeurs du rock progressif.  
 
Le son de la Stratocaster de Robin y laisse une empreinte très par-
ticulière. Son premier succès, « A Whiter Shade of Pale », classé n°1 au 
Royaume-Uni et n°5 aux Etats-Unis, fut un tube planétaire et figure 
encore aujourd‟hui dans les sondages parmi les meilleurs morceaux de 
rock jamais écrits.  
 
ROBIN TROWER revient vers le blues et finit par créer sa propre 
formation afin de laisser libre cours à ses chorus de guitare, soutenus par 
sa pédale wah wah et ses amplis poussés à bout. Il met en exergue l‟art 
de la blue note qu‟il déchire et torture jusqu‟à en extirper l‟expression la 

plus forte. Dans les années 80, il s‟associera avec l‟immense JACK BRUCE pour donner naissance à 
deux albums « B.L.T » et « Truce ». Plus tard, dans les années 90, il sera le guitariste de BRIAN 
FERRY, chanteur du groupe britannique ROXY MUSIC et les accompagnera sur 3 albums « Taxi », « 
Mamouna » et « Dylanesque ». 
 
Au travers de ses multiples rencontres et aventures personnelles, le « White » Hendrix a su garder 
intact son blues psychadélique, fluide et puissant qu‟il accompagne d‟un toucher absolu, irrémédiable et 
d‟un ton inimitable.  
Ce retour exceptionnel au « Machine Gun », servi par une voix puissante et des harmonies pleines de 
sensibilité, nous touche par sa modestie et sa détermination. 
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Samedi 9 oct. 
Tarifs : Abonné : 20€, Réservation : 22€, Sur place : 25€ 
Tarif Solidaire : 3 Tickets Culturels Solidaires + 4€ = concert à 10€ 
 

Gaetan Roussel– 21h  

Rock / Folk Rock / Pop 

 

« Est-ce que vous en avez, des doutes, des idées, des rêves, des 
douceurs éveillées ? Le goût du danger, des routes à prendre ou à 
laisser ? » Aujourd‟hui que Bashung n‟est plus là, ces mots écrits 
pour le grand Alain, Gaétan Roussel pourrait se les attribuer à lui-
même. Percer à son tour, à l‟entame d‟un disque en nom propre, ce 
« Secret des banquises » qui contient à la fois toutes les origines et 
tous les destins, un magma d‟instincts, d‟intentions et d‟intuitions 
propres aux échauffements créatifs.  
Depuis 1997, date de parution d‟un fameux premier album de Louise 
Attaque au bilan comptable historique (2,5 millions d‟exemplaires 
écoulés), Gaétan Roussel n‟a jamais cessé de se réinventer et de se 
multiplier. Avec son groupe phare (trois albums, un DVD) ou en 
dissidence élective avec le violoniste Arnaud Samuel au sein de 
Tarmac (deux albums, un live), deux embarcations qu‟il juge pour 
l‟heure « pas en mouvement » mais aucunement en arrêt définitif, il a 
déjà taillé pas mal de routes qui figurent en axes majeurs dans la 
cartographie du rock français contemporain.  

Et puis, un peu par hasard, il croise un jour celle de Alain Bashung et à sa demande ajoute à son CV 
d‟auteur/compositeur cette qualité d‟arrangeur et de réalisateur qui ne demandait qu‟à éclore. Depuis 
l‟essentiel Bleu Pétrole, majestueux chant du cygne du plus bel oiseau rare de la chanson céleste, les 
offres de services se sont logiquement bousculées. Ainsi Gaétan s‟est retrouvé à épingler un délicat 
papillon inédit à la collection de Vanessa Paradis (Il y a) et à batailler aux côtés de Rachid Taha (sur le 
récent Bonjour) avant même de songer à s‟occuper de lui-même. En réalité, ce disque solo, il le portait 
en friche depuis des années, non par excès d‟égocentrisme mais au contraire par désir de se stimuler 
au contact des autres, d‟organiser d‟impétueuses rencontres et de laisser l‟alchimie opérer au gré des 
tubes à essai. Sortir de la quadrature du groupe pour mieux appréhender les frontières élastiques de 
l‟ensemble, des ensembles. Un disque solo à l‟opposé d‟un disque solitaire, une façon de satisfaire 
cette envie de « laisser la place à d’autres gens sans pour autant me perdre. D’ouvrir des portes pour 
voir ce qu’il y a derrière. C’est l’une des choses importances que je garde de ma collaboration avec 
Alain, qui s’avait mieux que personne se régénérer au contact des autres. » Gaétan Roussel a même 
songé un moment publier le résultat sous pseudonyme, avant de réaliser que l‟album en l‟état lui 
ressemblait mieux qu‟aucun autre. Ce que l‟on croyait savoir de lui, il va bien falloir songer à l‟oublier un 
instant. Fourmillant toujours de plus d‟idées que ses groupes pouvaient en contenir, il fait ici comme 
bon lui semble et laisse apparaître des influences jusque-là invisibles, notamment un sens achevé du 
groove et une musicalité plus onctueusement pop que lors de ses aventures précédentes. « Ce disque 
est le résultat d’un changement d’habitudes, qui s’est amorcé par un travail sur des rythmiques, sans 
véritablement se préoccuper des textes. J’avais aussi ce désir d’alléger le propos, de ne plus essayer 
des faire entrer les mots au chausse-pied. »  
 
Au départ de cette petite révolution interne vient se greffer un partenaire idéal en la personne de 
Joseph Dahan, l‟ex-bassiste de la Mano Negra et guitariste des Wampas déjà enrôlé pour ses talents 
de multi-instrumentiste à l‟époque de Tarmac. Leur binôme aura ainsi couché la trame essentielle d‟un 
disque appelé par la suite à se voir chahuté, bousculé, transbahuté de studios en studios, de Paris à 
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New York histoire de l‟oxygéner au maximum. Ce qui importe avant tout à Gaétan, c‟est de provoquer 
des frottements inattendus, de transgresser les règles de la chanson pour mieux, à la manière 
inspirante d‟un Beck ou d‟un Damon Albarn, en recomposer le territoire. D‟autres croisements, au gré 
de l‟aventure, viendront ainsi conforter ces envies d‟escapades en terrains a priori adverses, qui se 
révèleront d‟autant plus fertiles à l‟usage. Julien Delfaud, connu entre autres pour son travail avec 
Phoenix ou Super Discount, se penchera sur le cas de Mon nom et Des questions me reviennent, deux 
chansons aux armatures folk classiques qu‟il s‟emploiera à dévergonder en compagnie d‟un autre 
agitateur électro, Benjamin Lebeau (The Shoes), leur duo finissant par co-réaliser la moitié de l‟album. 
De l‟autre côté de l‟Atlantique, dans le Brooklyn turbulent d‟où ont émergé les plus cruciales 
expériences sensorielles des dix dernières années, Gaétan s‟est posé avec en tête les carambolages 
sonores orchestrés par LCD Soundsystem et plus largement dans les productions du label DFA. Tim 
Goldsworthy, cofondateur de Mo‟Wax et désormais Midas de DFA, entraînant dans la boucle son 
partenaire Eric Broucek (Juan McClean, !!!), apportera lui aussi les éléments combustibles qui 
contribuent au bel embrasement de ce disque feu d‟artifice.  
 
L‟autre idée qui tenait à cœur de Gaétan Roussel, c‟était de repenser entièrement les parties vocales, 
faire cohabiter le français et l‟anglais et accueillir des voix extérieures, avec toujours à l‟esprit cette 
impression de plénitude ressentie à l‟écoute des disques de Gorillaz. Pas question pour autant de 
procéder à un casting artificiel de featurings désireux d‟arrondir leurs fins de mois. Deux noms finiront 
par émerger de ces cogitations comme une double évidence. D‟un côté Gordon Gano, le pistolero de 
Violent Femmes, source d‟inspiration de toujours et figure tutélaire de Louise Attaque depuis les 
débuts. De l‟autre la plus surprenante Renee Scroggins, l‟une des trois sœurs légendaires de E.S.G, le 
groupe New Yorkais du South Bronx qui célébra au début des années 80 la rencontre entre le feu Hip-
Hop et la glace Cold Wave. «J’ai découvert E.S.G lors de leur reformation en 2001 et j’avais 
l’impression d’être le dernier à connaître ce groupe qui incarne pourtant tout ce que j’aime. » Gano et 
Scroggins, deux des étoiles les plus éloignées de la galaxie rock américaine des années 80 et qui 
pourtant trouvent parfaitement leur place dans celle d‟un français aux idées rassembleuses. En 
entrelaçant sa voix au flow toujours aussi vénéneux de Renee sur Si l’on comptait les étoiles, puis en lui 
laissant quasiment toute la place sur le turbulent Do you wanna dance – qui sonne véritablement 
comme un inédit de E.S.G -, Gaétan Roussel fait preuve d‟un sens de l‟hospitalité qui anoblit encore un 
peu plus sa démarche. Avec Gordon Gano, l‟enjeu était ailleurs, car les deux hommes se connaissent 
si bien que seul un rôle à contre-emploi pouvait encore les faire se surprendre. Cela donne le très 
impressionnant Trouble, véritable cadavre exquis musical s‟entrechoquent tant le hip-hop bluesy des 
premiers Beck que le mellotron des Beatles et les cuivres des Specials.  
 
« Que pourrait-t-il nous arriver si on cherchait à toujours tout retenir, que pourrait-t-il à l’avenir si on 
restait-là sans bouger ? » chante Gaétan sur Inside, l‟un des nombreux tubes potentiels de l‟album – 
avec le premier single Help Myself ou les non moins irrésistibles Tokyo ou Dis moi -, mais ce sont des 
questions dont il n‟aura pas à s‟embarrasser. Avec ce disque en perpétuel mouvement, stimulé de toute 
part d‟une myriade de trouvailles sonores et poétiques, il prendra à revers tous ceux qui l‟attendaient en 
chansonnier statique, en déroutera certains et éblouira assurément tout le monde.  
 
1er album : « GINGER » (Barclay / Universal )  à sortir le 15 mars 2010 
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Mercredi 13 oct. 
Tarifs : 8€ ou gratuit si choix abonné 
Tarif Solidaire : 1 Ticket Culturel Solidaire + 2€ = concert à 4€ 
 
 

Is What ?! – 21h 

Hip Hop / Jazz / Rock 
 
ISWHAT?! a livré son nouvel album Big Appetite. fin 
septembre 2009, et qui sera l‟objet d‟une tournée 
européenne cet automne. 
 
Bien plus qu‟une collection de petits bijoux rap jazz, très 
ouvert d‟esprit, éminemment hip hop et d‟une modernité 
rare, ce nouvel album d‟ISWHAT?! parle à la tête 
comme aux jambes et tire son inspiration des racines 
les plus authentique comme du rap le plus actuel. 
 
Des beats d‟une fraîcheur remarquable, servis par les 
saxophones soul et cool de Jack Walker et d‟excellents 
musiciens tels que Hamid Drake (l‟un des batteurs de 
jazz les plus novateurs et les plus reconnus) ou le 
bassiste Brent Olds (Killa-O). Quand à Napoleon 

Maddox, à la fois rappeur, producteur, et véritable performer vocal, il se montre au top de sa forme pour 
"BIG APPETITE", et y redéfinit avec brio son rôle de MC / beat-boxer. 
 
Mixé par Tobe Donohue (Bootsy Collins, DJ HiTek, Animal Crackers). 
 
Masterisé par Bob Power (Common, Erykah Badu, The Roots, A Tribe Called Quest). 
 
"Big Appetite" is full of real flavor ... No Fillers !!! 
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Jeudi 14 oct. 
Tarifs : Abonné : 8€, Réservation : 10€, Sur place : 12€ 
Tarif Solidaire : 1 Ticket Culturel Solidaire + 4€ = concert à 6€ 
 

Dans le cadre du Festival Jazz’Orne Danse 
 

Compagnie N’Possee – 22h 

Danse Hip Hop  

NOS LIMITES est une pièce chorégraphique pour 
six danseurs qui illustre le rapport que nous 
entretenons avec nos limites, celles que la nature 
et la société nous imposent, et celles que nous 
nous fixons nous-mêmes au corps et dans l‟âme.  
La limite, selon la définition du Larousse, c‟est “une 
borne, une frontière, une ligne séparant deux 
Etats, deux territoires contigus… Ce qui marque le 
début ou la fin d‟une étendue, d‟une période… Un 
point au-delà duquel ne peuvent aller ou s‟étendre 
un mouvement, une action, une influence… Ce qui 
restreint, enferme ou isole…”  
Pour Martine Jaussen et Abdennour Belalit, c‟est 
aussi et surtout ce que l‟on peut repousser, faire 

reculer, ce que l‟on apprend à connaître tout au long de sa vie, jamais totalement, mais suffisamment 
en tous cas pour approcher l‟idée que l‟on se fait de la liberté, de NOS libertés. 
La compagnie Alexandra N‟ Possee Créée en 1994 à Chambéry et résolument ancrée dans le 
mouvement hip hop. La renommée française et internationale de la compagnie, le succès immense 
(plus de 120 représentations programmées à ce jour) de sa création 2008 intitulée «Nos Limites» sont 
une source de satisfaction indéniable et cependant moins forte que le fait d‟avoir encore et toujours, à 
sa tête, quinze ans après, le même noyau de membres fondateurs, qu'ils soient chorégraphes ou 
administrateurs.  
La compagnie de danse Alexandra N‟Possee est codirigée par les chorégraphes Martine Jaussen et 
Abdennour Belalit. Ils travaillent ensemble depuis la création de la compagnie. Ils ont à leur actif une 
quinzaine de créations. Parmi elles, le duo "Né pour l‟autre" qui a remporté un vif succès avec près de 
100 représentations en France et à l‟étranger et toujours en tournée actuellement. La compagnie a 
engagé, dès son origine, une politique d‟enseignement et de formation à la danse hip hop tant au 
niveau national qu‟international (Allemagne, Tunisie, Territoires Palestiniens, République d‟Haïti, 
Russie…)  
En 2009 elle crée deux formes courtes (les duos) Zig Zag et Swingin‟ Savate qui sont présentées en 
milieu rural dans le cadre des « Tournée de décentralisation » par l‟Espace Malraux Scène Nationale 
de Chambéry et de la Savoie avant de partir en tournée en France.  
En 2010, son projet de spectacle avec des danseurs russes, « Odyssée », est labellisée dans le cadre 
de l‟année Croisée France-Russie et sera présenté dans les deux pays en 2010 et 2011.  
NOS LIMITES est la dixième création d‟Alexandra N‟Possee.  

Gagnants de la battle du 13 oct.– 21h  

Danse Hip Hop  
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Samedi 16 oct. 
Tarifs : Abonné : 10€, Réservation : 12€, Sur place : 15€ 
Tarif Solidaire : 2 Tickets Culturels Solidaires = concert à 4€ 
 

Syd Matters – 21h 

Indépendant / Rock / Pop 
 

Deux ans après « Ghost Days », Syd Matters est actuellement en studio pour l‟enregistrement de leur 
4ème album provisoirement intitulé « Brotherocean ». Réalisé par Jonathan Morali et Yann Arnaud aux 
studios de La Frette et Melodium, il comportera environ 10 titres dont « Hadrian‟s Wall », « Ocean‟s 
Soul » ou encore « High Life ». 
Au sujet de ce nouvel album, Jonathan Morali, tête pensante du groupe, s‟exprime : « Nos 3 albums 
« A Whisper & A Sigh », « Someday We Will Foresee Obstacles » et « Ghost Days » avaient été 
conçus comme s’ils avaient été les derniers d’une courte carrière. Je vois celui-ci comme un premier 
album, plus lumineux et spontané….. »  
Prévu pour fin août 2010, « Brotherocean » sera précédé d‟une tournée d‟une quinzaine de dates dans 
des lieux atypiques entre avril et juin, puis des festivals d‟été. Plus d‟informations à ce sujet très 
prochainement.  
Depuis le 1er mai et jusqu‟au 12 juin, Syd matters sillonne la France et la Belgique au gré de "Balades 
Sonores" qui, de chapelles en fermes, de théâtres en péniches, redéfinissent doucement mais 
sûrement la notion même de concert. En formation acoustique et en contact direct avec le public, le 
groupe fondé en 2002 par Jonathan Morali a décidé de se réapproprier l‟exercice de la scène, de le 
ramener à sa légèreté et à son intimisme originels. Cette échappée belle n‟est pas le fruit du hasard. 
Elle répond à une conviction fermement ancrée dans l‟esprit des cinq membres de Syd matters, une 
forme d‟engagement poétique qui trouve son prolongement dans les chansons de l‟EP Hi Life. Car c‟est 
ainsi, en artisans libres de leurs mouvements et pas du tout décidés à abdiquer leur part d‟humanité, 
qu‟ils reviennent au disque, deux ans après les constructions très sophistiquées de leur troisième 
album, Ghost Days. 
En quatre titres, Hi Life trace les contours de l‟espace de jeu dans lequel le groupe s‟ébroue désormais. 
Un espace plus ouvert et aéré, où les échanges d‟énergie, les trouvailles sonores, les surprises 
harmoniques et les entrelacs vocaux peuvent advenir avec une fluidité nouvelle. "Spontanéité" et 
"luminosité" sont les maîtres mots qui ont présidé à l‟écriture et à l‟enregistrement de Hi Life et We Are 
Invisible, deux classiques instantanés tirés du prochain album du groupe, Brotherocean (à paraître le 
30 août). Entendons-nous bien : ici, il n‟est plus vraiment question de pop ni de folk, ni de tous ces 
labels officiels dont s‟encombrent trop d‟acteurs et de commentateurs de la chose musicale. Seuls 
comptent la musicalité naturelle et le charme singulier d‟un songwriting qui se joue sans forcer des 
carcans du couplet-refrain et musarde sur les pistes que lui ouvre son bon plaisir. Comme son chant, la 
plume de Jonathan Morali achève de s‟arracher à la pesanteur des conventions sur Rest et Shore, 
deux inédits dont les volutes mélodiques et vocales transcrivent fidèlement l‟état de plénitude collective 
et d‟accomplissement artistique atteint par Syd matters. Par le parfum de liberté qu‟il exhale comme par 
le halo de sérénité qui l‟enrobe, Hi Life pose l‟air de rien les bases d‟une utopie dont Brotherocean 
détaillera dans trois mois toutes les audaces et toutes les subtilités… 
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Mardi 19 oct. 

Tarifs : 8€ ou gratuit si choix abonné 
Tarif Solidaire : 1 Ticket Culturel Solidaire + 2€ = concert à 4€ 
 

Asaf Avidan & The Modjos– 21h 

Folk Rock / Acoustique / Rock 
 

Internet et sa toile font parfois des merveilles en tant que 
défricheur de nouveaux talents. Asaf Avidan en est l'un 
d'eux : un chanteur à la voix atypique entre la fougue de 
Janis Joplin et la grâce de Jeff Buckley ! 

Digne représentant de la scène folk/rock israélienne, la 
musique d'Asaf Avidan a été influencée par une enfance 
entre New York et la Jamaïque, bercée par des artistes 
comme Led Zeppelin, Neil Young, The Doors, The 
Rolling Stones. 

C'est le genre de groupe qu'on regrette de ne pas avoir 
connu avant ! Le magazine Rolling Stones a d'ailleurs senti le génie du chanteur « Tu penses écouter 
Janis Joplin , mais Asaf Avidan est un nouveau messie. » 

Laissez-vous envoûter par la voix d'Asaf Avidan !! 
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Vendredi 22 oct. 
Tarifs : Abonné : 22€, Réservation : 25€, Sur place : 28€ 
Tarif Solidaire : 4 Tickets Culturels Solidaires + 1€ = concert à 9€ 
 

Joe Jackson– 22h 

Pop / Jazz / New Wave 
 

Quand Joe Jackson s‟est rendu dans un studio d‟enregistrement de Berlin 
Est avec la section rythmique qui l‟accompagne depuis maintenant trois 
décennies, on et off, il avait à l‟esprit le line-up le plus percutant: juste du 
piano, de la basse, des percussions et sa voix légendaire, éternellement 
languissante. S‟agissant de l‟intitulé de sa sélection de dix nouvelles 
chansons, il a pris le même parti. « Je voulais que ce soit minimaliste car 
c‟est le genre d‟album que je voulais créer », explique Jackson. »Il n‟y a pas 
de remplissage du tout ; l‟album se limite au strict nécessaire, j‟espère qu‟il 
est de qualité intemporelle. Le titre semble judicieux. » 
 
Les éléments naturels étaient effectivement un leitmotiv, pas tant dans les 
paroles même des chansons mais plutôt dans le contexte de Jackson au 
moment où elles furent créées : « La pluie était comme une compagne 
permanente. Il semblait qu‟il pleuvait toujours quand je travaillais sur ces 
chansons et il a plu quotidiennement à l‟enregistrement. Mais j‟aime la 
pluie, je ne comprends pas pourquoi, pour beaucoup de monde, la pluie est 

associée au sinistre et à la morosité. Que ferions-nous sans pluie ? » 
Rain comporte, certes, une certaine mélancolie occasionnelle mais se flatte aussi d‟humour, de swing, 
de sophistication de commentaires sociaux pointus, voire même une thématique punk, sans recours 
aux guitares, dans “King Pleasure Time.”. “Rush Across the Road” évoque un bref moment de 
retrouvailles entre deux ex, ou futurs, amants, pendant que “Wasted Time” explore le thème de la 
nostalgie et du regret dans une histoire qui a tourné court. “Too Tough” met en parallèle l‟orgueil et la 
vulnérabilité d‟un personnage qui refoule ses sentiments dans un arrangement classique chez Jackson, 
avec des chœurs imposants et dramatiques et un lead vocal de haut niveau. “Good Bad Boy,”, avec 
ses rythmes rapides et une avalanche de piano solo, dénonce la rébellion convenue d‟une rockstar 
contemporaine ou d‟un mannequin de mode. 
De par son esprit téméraire et l‟omniprésence du piano, Rain rappelle l‟album de 1982 Night and Day, 
le plus vendu et acclamé par la critique de sa carrière, ainsi que son opus de 2000. Dans l‟album 
d‟origine, Jackson écrit une sublime lettre d‟amour à sa nouvelle ville d‟adoption : New York, avec des 
rythmes latinos et une tendance cinématographique qui évoque Gershwin.  L‟album a atteint le Top Ten 
hit multi-format, “Steppin Out” et s‟est produit devant le public le plus large que Jackson ait rencontré en 
tant que compositeur. Depuis, Jackson s‟est installé dans un appartement à Berlin qui propose le même 
esprit cosmopolite où tout peut arriver, à l‟instar de New York à la belle époque de Jackson. Il réussit à 
mettre en scène une urbanité New Yorkaise dans ses chansons, l‟équivalent auditif d‟un film classique 
d‟il y a cinquante ans, tourné en un noir et blanc scintillant. Jackson le reconnait, “ J‟ai vécu ici et là à 
New York, On passe tellement de temps dans un endroit qu‟il s‟imprègne en vous et dans votre cœur “. 
 
Ceci est particulièrement remarquable dans “Uptown Train,” qui rappelle le détachement, l‟esprit 
branché d‟une session trio piano de Ramsey Lewis. Jackson est déjà bien avancé dans son groove 
lorsqu‟il entame les paroles, ponctuant son numéro par une performance falsetto très soul. Comme le 
dit Jackson « Comme vous le remarquerez sur ce morceau, j‟ai écouté beaucoup de jazz de la fin des 
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années 50, début des années 60, de grands classiques de Blue Note records, beaucoup d‟ Horace 
Silver,d‟Art Blakey, Lee Morgan et ce genre d‟artistes ». 
L‟esprit jovial de Jackson révélé dans “Uptown Train” dément le contexte dans lequel Jackson et ses 
éternels membres de groupe, Graham Maby (basse/chant) et Dave Houghton (batterie/ chant) ont 
conçu Rain : « Nous avons enregistré dans un endroit très particulier nommé Planet Roc à Berlin est. 
C‟était une station radio majeure de Berlin Est, un vaste complexe avec un effectif de près de 20 000 
employés. La moitié du bâtiment est délabrée, ce qui est vraiment étrange ; il est graduellement 
transformé en studios, boites de production et autres établissements de ce genre. Mais il conserve 
cette atmosphère d‟ère communiste désuète que j‟apprécie. »  
Les fans qui ont suivi les concerts de Jackson ces dernières années seront déjà familiarisés avec 
quelques morceaux, en particulier “Too Tough,” qui était déjà sur la setlist de 2004. Jackson explique 
« J‟arrivais à un terme à peu près au même moment que „Citizen Sane.‟ Depuis près de trois ans. Je 
n‟étais pas pressé de faire un nouvel album. Je me suis promis de ne pas faire de nouvel album qui ne 
soit pas digne des meilleures chansons que je puisse composer. Selon moi, plusieurs chansons de cet 
album sont les meilleures que j‟ai jamais écrites et je voulais m‟assurer d‟ avoir 10 ou 12 très bonnes 
chansons avant de sortir un nouvel album. J‟étais accroc au travail, je suis plus patient maintenant. 
Moins de quantité, plus de qualité. » 
 
En 2003, Jackson a réuni les membres d‟origine de son groupe Look Sharp!, Maby, Houghton et le 
guitariste Gary Sanford, pour l‟enregistrement de Volume 4, le 4ème album studio qu‟ils font ensemble. 
Cela coïncidait avec leur premier enregistrement de l‟album phare des débuts de Jackson il y a 25 ans. 
Le groupe s‟est engagé sur plusieurs tournées pendant sept mois avant de sortir l‟enregistrement du 
concert After Life.  Jackson a ensuite entrepris une tournée solo piano avec la collaboration de Todd 
Rundgren. Rain, est ce qui a été fait de meilleur dans l‟union de ces deux mondes. Jackson explore un 
son dépouillé dans un format de groupe adapté, une combinaison qui, selon lui, l‟a aidé à écrire : «  Il 
ya bien quelques chansons que je pourrais jouer en solo si  c‟était nécessaire mais ca n‟a jamais été le 
cas. J‟ai toujours envisagé la configuration du groupe quand j‟écris. En quelque sorte, c‟est une 
nouvelle approche, vraiment. J‟ai essayé d‟écrire des chansons à l‟épreuve des balles, qui puissent être 
interprétées de manière simple et être toujours efficaces. » 
 
Jackson souligne, cependant, qu‟il n‟a aucune intention de se lancer dans une carrière solo dans 
l‟immédiat. En fait Jackson, Maby et Houghton ont une tournée européenne et américaine déjà planifiée 
pour 2008 : « C‟est formidable de partir et jouer avec des gars que tu connais si bien. Hormis le fait que 
nous nous amusions en route, que nous sommes amis, les représentations sont très spontanées. Nous 
sommes capables de donner et recevoir car nous nous connaissons si bien. Nos spectacles sont 
différents chaque soir, ce qui est exceptionnel. » 
Malgré l‟image qui le poursuit d‟un dandy rocker new-wave en petite cravate et chapeau pork-pie, 
Jackson ne s‟est jamais limité à un rôle en tant que compositeur ou artiste scénique. Dans les années 
80, il s‟est essayé au reggae, au jump-blues et aux rythmes latinos, et il a produit plusieurs bandes 
originales de film mémorables. Une décennie plus tard, il s‟est investi dans la composition pour long-
métrage et a remporté le Best Pop Instrumental Recording Grammy en 2000 pour son édition 1999 de 
l‟album classique Sony, Symphony No. 1 avec des musiciens jazz et rock à la place d‟un orchestre 
traditionnel. 
 
“Je me suis toujours inscrit dans la diversité”, conclut Jackson. « Si vous écoutez le premier album, 
vous le trouverez tout à fait éclectique. Je pense que les artistes, notamment les nouveaux, sont 
catégorisés dans un mouvement ou un genre ou l‟autre. On s‟est tellement efforcé de me classer dans 
une catégorie qu‟on n‟a remarqué l‟éclectisme de Look Sharp! , d‟où la surprise un peu plus tard. C‟est 
plutôt ironique. » 
Rain, de ce fait, n‟est pas surprenant du tout, du moins pour ceux d‟entre nous qui ont suivi 
l‟extraordinaire carrier de 30 ans de Jackson. Ce n‟est qu‟un nouvel effort d‟extension de genre d‟un 
artiste qui continue à repousser les frontières de son art.  
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Jeffrey Gaines – 21h  

Acoustique / Folk / Rock 
 

 
Songwriter et guitariste, Jeffrey Gaines a apporté une voix unique et original 
à la famille des chanteurs / compositeurs qui ont émergé dans les années 
1990.  
 
Né et élevé à Harrisburg, en Pennsylvanie, Gaines a étudié le dessin et la 
peinture enfant, mais a commencé à s'intéresser au chant dans son 
adolescence, et a se joindre à des groupes. Après le lycée, Gaines a refusé 
d'aller à Philadelphie, où il a signé avec Chrysalis Records en 1990.  
 
Son album éponyme sorti en 1992, mettant en vedette Garth Hudson au 
saxophone, orgue et accordéon, a attiré des critiques élogieuses de très loin, 
et le mit sur la carte musicale comme un artiste sensible folk-rock.  
En 1994 et en 1998, Gaines revint avec Galore.  
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Samedi 23 oct. 
Tarifs : Abonné : 15€, Réservation : 18€, Sur place : 20€ 
Tarif Solidaire : 3 Tickets Culturels Solidaires = concert à 6€ 
 

Sophie Hunger– 22h 

Acoustique / Folk / Soul 
 

Sophie Hunger naît à Berne (Suisse) en 1983 et passe une grande 
partie de son adolescence entre Londres et Bonn. A neuf ans elle 
prend des leçons de piano pendant un temps, et à l'âge de dixneuf 
ans elle retrouve le chemin de la musique lorsqu'el le chante avec 
divers groupes. "J'avais beaucoup de respect pour la musique et 
l'expression artistique quand j'étais adolescente. J'étais timide et 
j'avais quelques inhibitions. Les choses devenaient intéressantes 
quand j'ai perdu cette conscience." 
En 2006 Hunger enregistre sa première maquette dans son salon; 
elle l ' inti tule "Sketches On Sea" et en vend quelques mil l iers 
d'exemplaires. Selon le magazine suisse "Facts", el le devient le 
secret le mieux gardé de la scène musicale suisse." L'album 
“Sketches On Sea” donne déjà un aperçu des horizons musicaux 
de Sophie Hunger: un monde sans frontières styl istiques où cette 

multiinstrumentiste sauti l le sans cérémonie entre jazz, folk, rock, même des parodies vocales. Elle ne 
réveil le pas l' intérêt que du public suisse: elle partage des concerts avec des grands du jazz tels 
qu'Erik Truffaz, les pionniers industriels The Young Gods et la chanteuse française Camil le. Après sa 
performance au Festival Europa Vox en 2008, enfin, le célèbre quotidien français Libération fa i t 
également cette prophétie: "Elle ne sera pas longtemps le secret suisse le mieux gardé." 
Elle fai t sa percée grâce à sa présence scénique. "C'est Laura Marling, Beth Orton et Björk en un seul 
package de rock-folk," peut-on lire dans le quotidien anglais The Guardian; "un concert à couper le 
souffle," (Musikexpress, Allemagne); "excellent" (Le Monde). Son premier album réal isé en studio, 
"Monday‟s Ghost”, est publié au printemps 2009 et devient disque d'or en se classant N°1 des hi 
tparades suisses. Mais pour Sophie, sa discipl ine suprême reste la scène. Ce que l'on retient le plus 
souvent de ses concerts multi l ingues – hormis ses performances vocales –, ce sont ses 
improvisations jazzy au piano, les sons de sa guitare électrique qu'el le joue à la manière d'une 
princesse Punk, et ses solos d'harmonica-folk. En 2009 Sophie Hunger et son groupe de cinq 
musiciens traversent toute l 'Europe pour donner plus de cent concerts. Sa performance au festival des 
jeunes talents Eurosonic au mois de janvier 2010 est accueil l ie par Kinda Musik comme "l'un des 
meilleurs concerts de tout le festival." En France, el le est invitée par “Taratata”, et elle joue à la Cité de 
la Musique, à l'Olympia et au Théâtre des Bouffes du Nord dirigé par Peter Brook. Et en Al lemagne, el 
le fai t une tournée où les sal les affichent complet, en l'accompagnant de quelques performances 
diffusées sur ARTE, ARD et 3Sat. 
C'est pendant cette période que le besoin de faire un nouvel album se fai t sentir: "Ce n'est pas 
seulement les choses à l'extérieur qui explosent; c'est aussi arrivé, je ne sais pas comment, à l'intérieur 
de moi." Ce nouvel album, 1983, sort déjà fin 2009: A Paris, avec l' ingénieur du son Stephane Bria t 
(Phoenix, Air), Hunger produit un album où elle chante en quatre langues, et 1983 sonne vraiment 
comme une réinvention. Hunger se libère des paysages acoustiques. Des sons électroniques, une 
batterie-ordinateur et toutes sortes d'effets sonores, sont combinés avec des harmonicas secs, des 
beats explosifs et des choeurs altérés. El le se libère également des textes spectraux et mystiques de 
son album précédent. Cette fois el le nous parle avec des images impératives, directes. 
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Il n'est pas faci le d'étiqueter Sophie Hunger. Sa présence médiatique est ambivalente: parfois elle 
prend ses distances, parfois el le est d'une grande précision. Elle a la réputation d'être réfractaire. 
Quand on lui demande les raisons de son succès musical, el le répond: "Je ne sais pas. Ça doit être le 
mélange mystérieux d'une coïncidence totale et d'une nécessité perçue." Ou encore, quand on lui 
demande dans une interview télévisée où se trouvent ses frontières, Hunger ne fai t que tracer sa 
propre si lhouette avec le doigt. L'anarchie de ses articles de fiction – publiés par le quotidien “Die Zeit” 
– ne rend pas plus facile sa catégorisation. 
Cet album 1983 sort au printemps 2010; suivra une tournée européenne où Sophie Hunger foulera de 
nouveau un territoire inconnu. 
 

Ben Howard – 21h  

Acoustique / Folk / Soul 
 

Il a 22 ans, une petite gueule d'ange qui travaillait tout ce qu'il 
y a de plus sérieusement à la fac, passant le reste de son 
temps à rider les meilleurs spots de surfs de la planète ; une 
histoire presque banale à laquelle on pourrait encore rajouter 
quelques clichés très "spring break" avec filles énamourées 
autour du feu de camp sur la plage et guitare en 
bandoulière...  
 
Sauf qu'heureusement, parfois, la réalité fait la nique aux 
clichés ! Pour commencer, Ben Howard n'est contre toute 
attente pas californien mais d'un petit village du fin fond du 
Devon en Angleterre ; ensuite, même s'il confie lui même 

aimer la fête et boire un peu trop, son éducation musicale s'est faite dans le plaisir mais de façon 
précoce par ses parents, quelque part entre Joni Mitchell, les Stones et Donovan, ce qui naturellement 
conduit à se retrouver très jeune avec une guitare entre les mains.  
 
Et si Ben ne lâche pas pour autant sa planche de surf, il arrête la fac pour se consacrer entièrement à 
la musique et fait le grand saut artistique qui va le conduire jusqu'en Europe. Sans oublier la famille 
puisque c'est maman qui produit ses premières productions à la maison en même temps que, souvent, 
c'est sa propre sur qui l'accompagne sur scène. 
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Mercredi 27 oct. 
Tarifs : 8€ ou gratuit si choix abonné 
Tarif Solidaire : 1 Ticket Culturel Solidaire + 2€ = concert à 4€ 
 

Zak Laughed– 21h 

Indépendant / Country 

 
« The Last Memories of My Old House », sortie le 
24 août 2009. 
(3ème Bureau / Wagram) 
En 2008, alors que sa discographie se résume à un CD-R accompagné 
d'une pochette en liège, Zak Laughed (traduction phonétique de son 
prénom Zachary) remporte un concours de reprises organisé pour les 
30 ans du label anglais Rough Trade en revisitant le « The End Has No 
End » des Strokes. Il a ramené cette décharge d'adrénaline à sa plus 
simple expression guitare-voix, l'a ralenti et lui a insufflé un supplément 
d'innocence. Il faut dire que les New-Yorkais portent chance à cet 
originaire de Clermont-Ferrand : 6 mois plus tôt, il rendait hommage à « 
Sunday Morning » sur un 45 tours offert aux acheteurs de la 
compilation « L'Auvergne revisite le Velvet ». Mais son talent est loin de 
se limiter à s'approprier les chansons des autres. D'ailleurs, en 2009, il 
a décidé de le montrer en publiant son premier album, qu'il a 
intégralement composé. Il faut dire que depuis l'an dernier, Zak a 
beaucoup changé puisqu'il vient de souffler... sa quinzième bougie. 
Il n'est pas besoin de remonter à Elvis pour trouver des cas probants de 

précocité musicale : il suffit par exemple de se souvenir de l'Australien Ben Lee qui, à 14 ans, 
enregistrait avec ses Noise Addict des hommages à ses artistes préférés : Jonathan Richman, Evan 
Dando ou The Pixies. Ou du jeune Adam Green, débauché à l'âge de 12 ans par sa baby-sitter Kimya 
Dawson pour former The Moldy Peaches. Autant d'exemples qui démontrent que le talent n'est pas une 
affaire d'expérience, mais plutôt d'intuition. Celui de Zak se révèle quand un oncle bien inspiré lui offre 
un ukulélé sur lequel il compose ses premières chansons. Puis il passe du ukulélé à la guitare, de la 
guitare au banjo, du banjo à l'harmonica, et de l'harmonica au piano. 
Mathias et Stéphan du groupe Dionysos, qu'il aborde après un concert, l'encouragent à persévérer. En 
s'améliorant, ses chansons voyagent : elles passent entre les mains de Didier Veillault, (directeur de la 
Coopérative de mai, principale salle rock du Centre) qui lui offre sa première scène, puis entre celles de 
Denis Clavaizolle (collaborateur de JL Murat), qui l'accueille dans son studio. Un petit réseau 
commence à se créer autour de Zak : il se rapproche du groupe Cocoon et du label Kutu Folk (Delano 
Orchestra, St Augustine...). Sa réputation s'étend même jusqu'à... Annecy, où Coming Soon défend la 
même esthétique musicale. 
« The Last Memories of My Old House », le titre de l'album de Zak, illustre bien sa principale source 
d'inspiration : sa vie d'adolescent. 
A commencer par découvrir les secrets de la maison qui l'a vu grandir et qu'il a dû quitter quand ses 
parents ont déménagé de la campagne vers la ville. Toutes ses chansons ne fonctionnent pas sur ce 
mode nostalgique : le regard qu'il porte sur l'existence est souvent empreint d'ironie, voire d'absurdité. 
Ce fan de Glen Baxter n'est pas aussi innocent que sa voix non muée pourrait le laisser croire. Il a 
aussi bien lu la presse musicale que les classiques de la littérature américaine, écouté les vinyles de 
son père qu'envoyé des demandes d'amitié sur myspace. Son anglais, il n'a pas eu besoin de traverser 
la Manche pour le perfectionner : il s'est simplement lié d'amitié avec les membres anglophones des 
Elderberries, groupe de la scène clermontoise dont il a débauché le batteur. Autant de facteurs qui ont 
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contribué à son épanouissement rapide : en novembre dernier, il faisait le lever de rideau du Festival 
des Inrockuptibles à la Cigale. 
Il serait injuste de ne voir en Zak qu'un fan accompli. Par son écriture malicieuse, comme par le choix 
de son instrumentation composée majoritairement d'instruments acoustiques, il se rattache à la 
tradition du folk, auquel il apporte un sang neuf : celui d'un apprenti zélé qui surprend par la rapidité 
avec laquelle il assimile des recettes qu'il adapte à son époque, et par la décontraction royale qu'il 
affiche. Cette année, il effectuera sa rentrée en deux temps. 
Début septembre, il rentrera en première. Mais quelques jours plus tôt, son premier disque sera sorti 
dans le commerce. L'histoire dira laquelle de ces deux étapes le marquera le plus, mais pour le 
moment, laissons-là s'écrire en lettres rondes. Quand Zak a ri, on a tous à nouveau 15 ans.
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Vendredi 29 oct. 

Tarifs : Abonné : 15€, Réservation : 18€, Sur place : 20€ 
Tarif Solidaire : 3 Tickets Culturels Solidaires = concert à 6€ 
 

Carmen Maria Vega– 22h 

Acoustique / Comédie 
 

Menteuse, alcoolo, va-de-la-gueule, hâbleuse, mal dans sa peau, 
vindicative, le Personnage des chansons de Carmen Maria Vega n‟est 
pas toujours fréquentable. 
Mais on cède dès le premier couplet à ses déclarations à l‟emporte 
pièce, à ses Méchancetés jubilatoires, à ses impudeurs virulentes, à ses 
tendresses ébréchées. Depuis deux ou trois ans, son nom ne cesse de 
grandir dans les rubriques « à Découvrir » et dans les conciliabules des 
professionnels : cette Carmen est un des Personnages féminins les plus 
forts qui soit apparu depuis belle lurette dans la Chanson française. 
Entre chanson traditionnelle, fables punk, rock néo-réaliste et swing 
manouche, elle chante A la première personne des émotions musquées 
et des portraits acides dont on peine à Croire qu‟ils ressemblent 

vraiment à cette guatémalto-lyonnaise brune comme la nuit et Lumineuse comme la lame de rasoir. « 
On se sert toujours de soi quand on est sur scène mais, Bien sûr, je grossis le trait, rassure-t-elle. Je 
suis gueularde et très énergique aussi dans la vie Mais je n‟ai jamais pris d‟antidépresseurs. » 
Et, d‟ailleurs, Carmen Maria Vega n‟est pas seule à être Carmen Maria Vega. Son nom D‟état-civil est 
aussi le nom d‟un groupe : elle au chant, Max Lavegie à la guitare, à l‟écriture Et à la composition, Alain 
Arnaudet à la contrebasse et Toma Milteau à la batterie. « Depuis Le début, on nous appelle « les 
Carmen », même quand on était un duo. » Il y a quatre ans, Elle rencontre le guitariste Max, qui a été 
pendant plusieurs années ingénieur du son en Grande-Bretagne. Carmen et lui travaillent d‟abord un 
répertoire jazz pour se produire dans Les clubs locaux. « Nous étions très mauvais. Comment faire My 
Funny Valentine sans être Nuls ? C‟est alors que Max a écrit "La Menteuse". » 
La La chanson, avec son swing jazz et son insolence dévastatrice, est un révélateur : Max lui 
Développera un répertoire à ses couleurs. Et La Menteuse va lui servir d‟étendard et de carte De visite. 
Le duo entre au Conservatoire de Lyon en classe de musiques actuelles, cursus qui Comprend un 
passage sur scène dans un lieu réputé "A Thou Bout d‟Chant". Carmen Maria Vega s‟y présente pour 
son premier concert, avec trois chansons et pas mal de trac : cette Seule prestation leur amène une 
dizaine de concerts. Il faut travailler dans l‟urgence pour Construire un répertoire et enchaîner les dates, 
un calendrier bien fourni rempli par le Tourneur F2F Music. L‟enregistrement d‟un album est sans cesse 
repoussé, le groupe se Contentant de maxis à vendre lors des concerts, puisqu‟ils ont toujours une 
actualité sur Scène avec plus de deux cents dates et une kyrielle de récompenses : le Chantier des 
Francos, le Fair, le off du Printemps de Bourges, deux prix au festival Chorus des Hauts-de- Seine et 
les deux en date et non des moindres : Les prix du public et du jury à « Alors Chante… » à 
Montauban… 
Résultat : Carmen Maria Vega est déjà le buzz n°1 de la chanson française quand, en 2008, Universal 
Publishing puis le label AZ prennent le relais de l‟excellent label lyonnais des Débuts, Gourmets 
Recordingz. 
L‟album est enregistré en deux sessions de dix jours de studio entre Bruxelles (au fameux ICP) Et Paris 
sous la houlette de Max en compagnie de Vincent Carpentier, Fred Jaillard et Xavier Bussy, équipe de 
magiciens de l‟album "Comme un manouche sans guitare" de Thomas Dutronc. On y retrouve l‟énergie 
et la gouaille de Carmen Maria Vega sur scène : le Quotidien des coeurs mal assortis, les vies 
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conquises par l‟alcool, la cruauté de l‟époque, les Petites haines familières… Les chansons que lui 
donne Max Lavegie sont de fort caractère. 
Elle aime ces histoires rudes, drôles, poignantes : « l‟écriture est un art et je ne souffre pas de Ne pas 
le pratiquer... » C‟est aussi en comédienne que Carmen a abordé la chanson : « Ma mère m‟a mise au 
Cours de théâtre quand j‟avais sept ans et pour moi la scène est évidente, alors que le Studio est plus 
fastidieux. » Curieusement, elle n‟est pas inspirée par les femmes qui l‟ont Précédée dans ce métier. « 
Il n‟y avait pas de chanson française dans mon enfance et Dans mon adolescence. On m‟a bien offert 
un CD d‟Edith Piaf quand j‟avais quinze ans, Mais ce ne sont pas les interprètes français qui 
m‟inspirent. C‟est plutôt Ella Fitzgerald, que J‟écoute depuis toujours même si je ne comprends rien à 
ce qu‟elle dit. » Il reste d‟Ella le Goût du scat et un certain bonheur à pousser la note (comme dans 
"Finir mon verre"). Mais Elle a aussi comblé ses lacunes en chanson française classique grâce à Brel 
ou Boby Lapointe : Ne chante-elle pas "Bourrée de complexe"s en duo avec Merlot sur "On n‟est pas 
Là pour se faire engueuler", la compilation-hommage à Boris Vian sortie le 22 juin dernier Chez 
AZ/Universal ? 
 

Mélanie Pain– 21h 

Acoustique / Comédie 

 
« I‟ll walk through the mountains, I‟ll walk through the desert, walk through 
seven seas (…) Until I find someone who knows my name, until I find 
someone who could tell me who I am » (« je franchirai les montagnes, je 
traverserai le désert, les sept mers (…) jusqu‟à ce que je trouve quelqu‟un 
qui sache mon nom, jusqu‟à ce que je trouve quelqu‟un qui puisse me dire 
qui je suis »).  
 
Sur “My Name”, chanson aérienne qui constitue le pivot de ce premier 
album, Mélanie Pain fait mine de s‟interroger sur son identité. Une question 
que la jeune Française se pose avec coquetterie. Déjà parce que ce 
premier disque en son nom va lui servir d‟éclatante carte de visite mais 
surtout parce que les dernières années, riches en rencontres artistiques et 
en apprentissage, ont offert une lumineuse réponse à toutes les questions 
qu‟elle pouvait se poser. Quand Mélanie regarde en arrière, c‟est en effet 
avec un délicieux vertige qu‟elle constate tout le chemin parcouru. En 2004, 

avec pour seule expérience celle de fredonner chez elle par-dessus les disques qu‟elle aime (des 
Smiths à Sonic Youth) elle s‟improvise chanteuse pour donner de la chair aux morceaux electro pop de 
son ami Benoît de Villeneuve. Quelques semaines après, Marc Collin craque sur sa voix et l‟invite à 
participer au projet de reprises new wave sur lequel il travaille, Nouvelle Vague. Survient ensuite un 
premier concert aux allures de révélation pour Mélanie qui s‟épanouit en tant qu‟interprète, puis le 
succès mondial, les tournées. «C‟est un peu comme si j‟avais accompagné quelqu‟un pour un casting 
et que j‟y découvrais ma vocation». Cinq ans plus tard, elle demeure une des interprètes fétiches de 
Nouvelle Vague. Sur le troisième album du collectif, elle reprend avec immense fierté des morceaux de 
Depeche Mode ou d‟Echo And The Bunnymen avec aux chœurs les chanteurs des originaux : Martin 
Gore et Ian McCulloch. Depuis les timides essais de voix pour Villeneuve, Mélanie a effectivement 
parcouru le monde, franchi montagnes et mers pour jouer au Brésil, en Chine, aux Etats-Unis. Elle a 
partagé la scène avec les chanteuses Camille et Phoebe Killdeer, foulé du pied des petits clubs de 
Manchester mais aussi l‟amphithéâtre du Hollywood Bowl de Los Angeles. En parallèle, a grandi en elle 
l‟envie de chansons plus intimes qui reflèteraient sa personnalité, tournée à la fois vers l‟immédiateté 
pop comme vers les ballades plus réfléchies et introspectives.  
 
 Fruit de rencontres, d‟amitiés, de textes griffonnés entre deux tournées et d‟idées échangées, 
son premier album raconte tout ça et bien plus. Il dessine un univers romantique et sophistiqué, 
empreint de légèreté et de profondeur où se télescopent des sentiments contradictoires comme l‟illustre 
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“Ignore moi”, craquante chanson pop qui, contrairement à ce qu‟insinuent les malignes paroles dues à 
Jacques Duvall (oui, l‟auteur de tubes pour Alain Chamfort, Lio, Etienne Daho ou Jane Birkin) fait tout 
pour nous séduire.  
 
Mises bout à bout, les chansons de My Name racontent avec fraîcheur, comme autant de scènes 
évadées de films, des histoires d‟amour exalté ou de couples qui partent en fumée. Il y a ainsi l‟instant 
de “La Cigarette” saisi avec une poésie gracile. Dans ce morceau composé par les complices Pap 
Deziel (pour les mots) et Benoît de Villeneuve (pour la musique), des guitares limite western à la 
Calexico apportent un contrepoint à la douce voix de Mélanie, rêveuse comme Marilyn Monroe dans La 
Rivière sans retour. “Helsinki”, duo qui accueille avec bonheur le timbre éraillé de Julien Doré et 
rappelle le couple Kylie Minogue-Nick Cave sur “Where The Wild Roses Grow”, constitue également un 
mémorable court-métrage. Mélanie a d‟ailleurs accompagné Julien Doré en tournée, jouant en première 
partie à l‟Olympia, mais aussi le rejoignant sur scène pour cet “Helsinki” poignant. L‟autre chanteur 
invité est l‟élégant songwriter folk norvégien Thomas Dybdahl dont la caressante voix accompagne 
celle de Mélanie sur “Adieu mon amour”, complainte sentimentale à laquelle, pour résister, il faudrait 
opposer un cœur de pierre. D‟ores et déjà promis à devenir un des pics de son répertoire, “Bruises” met 
tout simplement la chair de poule. Cette ballade rhythm‟n‟blues à l‟ancienne dont les cuivres ne cessent 
d‟attiser l‟intensité s‟inscrit dans la grande tradition des embrasements chers à la soul music. Les 
cicatrices et les bleus (« bruises » en anglais) occasionnés par le temps et les aléas de la vie y 
disparaissent grâce aux envolées de la voix.  
 
Si le caractère de Mélanie l‟amène parfois vers des ambiances oniriques et pleines de spleen (“Peut-
être pas”, délicate entrée en matière ou “Sans l‟ombre de toi”), elle a voulu que son album contienne 
son lot de moments pétillants et légers. Parce que, au rayon de la chanson française, elle aime autant 
Barbara que la Brigitte Bardot pétulante des sixties. Parce qu‟elle a toujours les yeux tournés vers la 
lumière. “Everything I Know” et son refrain attachant, fruit d‟une collaboration avec le groupe français 
1973, ou “If You Knew”, très cabaret, écrit avec Phoebe Killdeer dans le bus de tournée de Nouvelle 
Vague, apportent ces moments d‟insouciance. Comme la reprise de “Little Cowboy”, chansonnette du 
grand Harry Nilsson (l‟immortel interprète de “Everybody‟s Talkin” dans le film Macadam Cowboy aka 
Midnight Cowboy) que Mélanie, à force de l‟entonner en coulisses pour s‟échauffer la voix, a 
enregistrée en guise d‟hommage. 
Frais, parfois ingénu, souvent touché par une joie contagieuse, toujours émouvant mais jamais trop 
sucré, le premier album de Mélanie Pain dévoile des références et un univers singulier, croisement 
d‟indie rock en état de grâce et d‟une pop si classieuse et exigeante que beaucoup d‟autres n‟oseraient 
s‟y frotter. Son croisement de rétro et de modernité, la chanteuse la retranscrit sur scène avec naturel, 
accompagnée par un pianiste/guitariste et un vieil électrophone sur lequel elle joue des vinyles, en chef 
d‟orchestre mutine. Cette jeune femme pleine de charmes ne fait rien comme les autres. Pour toutes 
les raisons contenues par ce premier album, on ne s‟inquiète pas pour Mélanie : bientôt, tout le monde 
pourra lui dire qui elle est.  
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Samedi 30 oct. 
Tarifs : Abonné : 20€, Réservation : 22€, Sur place : 25€ 
Tarif Solidaire : 3 Tickets Culturels Solidaires + 4€ = concert à 10€ 

 

Féfé – 22h 

Hip Hop / Blues 
 

Ancien membre du groupe mythique Saïan Supa Crew composé de 
Leroy, Sir Samuel, Vicelow, Specta, Sly Johnson, et 2 producteurs.  
Originaire des quatre coins de la banlieue parisienne, le Saian est le 
résultat de la fusion entre 3 groupes qui se sont croisés entre Noisy 
et Bagneux : OFX, Explicit Samuraï et Simple Spirit.  
Sans que ni les radios et ni les autres médias hip hop ne les sentent 
venir, ils débarquent en 1998 tel un « Raz de marée », premier single 
qui les fait connaître des fans de Hip-hop et autres amateurs de 
musique. En 2000, leur premier album « KLR » propulse le crew au 
top grâce au tube ragga zouk « Angela».  
 
Les succès confirment le talent et l'efficacité du SSC. Inspirés des 
MC's de sound system, ils se placent en virtuoses du 
micro, combinant six voix qui possèdent chacune un flow particulier et 
dévastateur. Grands adeptes de la Human Beat Box et de danse Hip-

hop, le Saian Supa Crew est un des rares groupes de rap qui conçoit et réalise ses concerts comme de 
vrais shows artistiques.  
En 10ans, ils feront pas moins de 650 concerts à travers le monde.  
 
Après 3 ans d‟absence Aujourd‟hui Féfé revient avec son 1er album solo : « Jeune à la retraite » 
Changement de ton pour celui que l‟on nomme le rappeur technique du rap français. Accompagné 
d‟une guitare offerte par Patrice (avec qui il collabore sur un titre), Féfé se met à la recherche d‟un 
nouveau son. Finit les productions synthétiques et place au live, au vrai compo !  
Féfé peaufine alors son nouveau style musical a la croisée du hip hop, du blues, de la soul, et de la 
chanson et Il collabore avec Dan the Automator qui réalise, enregistre, mix l‟album et apporte une 
touche funky à ce savoureux mélange de genre.  
Dans la lignée de ce que l‟on peut qualifier aujourd‟hui de « rap d‟adulte » Féfé nous livre un album de 
13 titres et réussit la prouesse de fédérer les genres et d‟offrir aux amateurs de musique un album 
d‟une très grande qualité.  
 
Féfé en résumé : 
Plus de 1 million de Cd vendus  
Tournée au quatre coins du monde 
Une carrière de plus de 15 ans. 
Un style unique, un flow décalé et toujours original. Rappeur technique  
1er groupe en 1993 OFX avec Vicelow  
1er album en 1999 « KLR » / Raz de marée, Angela 
« X raisons » en 2001 / a demie nue 
« Hold up » en 2005 Blow 
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Jaqee– 21h 

Soul / Punk / Reggae 

 
 « Land of the free » - 8 mars 2010 
2 fois nominée aux Grammy suedois mais encore inconnue en France, 
la chanteuse ougandaise livre un album soul reggae étonnant. Apres 
une sortie discrète en juin 2009, Makasound décide de donner un 
nouvel éclairage a cet opus incontournable et cette artiste explosive. 
Radio Nova et Furax s‟associent a cette dynamique. 
Née a Kampala, en Ouganda, Jaqee démarre une vie de nomade très 
tôt. Dans son propre pays d‟abord. Pendant sa jeunesse, ses parents 
voyagent en permanence dans la campagne ougandaise. 
Elle grandi dans les églises, comme elle le dit elle-même, c‟est la sa 

première famille musicale : le gospel et la soul. 
Jaqee quitte son pays et part vivre en Suède a l‟âge de 13 ans. Elle 
rencontre de nombreux artistes et s‟essaie sur plusieurs projets. Jusqu‟a 
un premier album en 2005,  Blaqalixious un album Soul R&B, qui 
rencontre déjà un certain succès. Apres d‟autres collaborations, c‟est  
Nouvelle d‟amour  en 2007, son nouvel opus, qui sonne blues rock.  
Tout est possible a partir du moment ou c‟est du réel. Je ne m‟attache 

pas à un genre musical, l‟important c‟est que la vie soit la. Et Jaqee le prouve avec l‟album suivant, 
enregistre avec le big band suédois Bohuslan !  A letter to Billie , un hommage sincère et vibrant a la 
grande chanteuse jazz américaine Billie Holiday. 
A ce stade, chacun de ses 2 premiers albums a déjà été nomine aux Grammy suedois, et les 
apparitions de Jaqee sur la TV nationale l‟a font découvrir a un public large et l‟installent dans le 
paysage musical du pays. 
C‟est a ce moment que le producteur allemand de reggae Teka la contacte pour lui proposer de 
participer a son nouveau projet Koala Desperados. Un album multi artistes qui rassemble des 
chanteurs du monde entier sur les riddims du producteur. 
Le projet se fait et sort en Europe. Mais Jaqee et Teka n‟en restent pas la, et décident immédiatement 
d‟associer leurs talents pour réaliser un album complet de reggae. Ce sera donc un album fait sur 
mesure pour la chanteuse soul et excentrique. Un album qui n‟hesite pas a emprunter au classic old 
school reggae sound des 70‟s, en l‟associant a des beats et des arrangements d‟aujourd‟hui. Jaqee y 
pose sa voix soul, tout en profondeur et ironie. Elle décide de s‟installer désormais a Berlin, son 
nouveau pays d‟adoption. 
L‟album, intitule initialement Kokoo Girl  et sorti en France fin juin 2009, est repéré par l‟équipe 
Makasound, qui est déçu qu‟on n‟en fasse pas plus de publicité. Malgré une playlist France Inter été 
2008, on n‟entend finalement que peu parler de l‟album. Pourtant, le son réussi de l‟album, l‟originalité 
et la voix de la chanteuse méritent largement qu‟on s‟y attarde un peu plus, et qu‟on donne une chance 
a cette artiste de se faire connaitre par le public français. 
Ainsi, le disque ressort en mars 2010, avec un graphisme et un nom differend, avec le soutien de Radio 
Nova et du tourneur Furax (Hocus Pocus). Jaqee, dans les airs et en concerts tres bientôt en France ! 
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Mercredi 10 novembre 
Tarifs : Abonné : 20€, Réservation : 22€, Sur place : 25€ 
Tarif Solidaire : 3 Tickets Culturels Solidaires + 4€ = concert à 10€ 

 

ZAMORA PRODUCTION PRESENTE  
 

AaRON– 21h 

Alternatif 
 

L'identité d'AaRON se construit autour d'une rencontre entre Simon 
Buret et Olivier Coursier qui lient leurs univers pour une création 
musicale sur les mots et la voix de Simon. Le duo se fait connaître en 
septembre 2006, grâce au single U-Turn (Lili), chanson du film Je vais 
bien ne t'en fais pas, qui se hisse en une semaine au 3ème rang des 
titres les plus téléchargés.  
 
L'univers d'AaRON oscille entre les sombres déclamations d'une voix 
rauque et écorchée et les points lumineux d'une rythmique 
harmonieuse et entrainante. Fragments de vie, émotions communes et 
relents intimistes, AaRON oriente ses mélodies vers un voyage 
intérieur. Un 1er album est sorti en janvier 2007. Ce dernier s'intitule 
"Artificial animals Riding On Neverland". 
 

C‟est en 2004, que l‟acteur Simon Buret et le musicien Olivier 
Coursier (guitariste et DJ au sein du groupe metal Mass Hysteria) se rencontrent, par l‟entremise d‟une 
connaissance commune. Leurs goûts et leur commune passion pour la musique les mènent à 
s‟associer pour créer AaRON (acronyme de Artificial Animals Riding On Neverland), après qu‟a été 
composée une première chanson, « Endless Song ». 
 
En raison de leurs engagements professionnels respectifs (en 2005, Simon apparaît dans trois films et 
Olivier enregistre le quatrième album – éponyme – de Mass Hysteria et part en tournée), le temps de 
travail en commun est éclaté. Cependant, en un an, le duo enregistre une vingtaine de chansons. 
Alors qu‟il passe un casting pour Je vais bien, ne t’en fais pas, long-métrage de Philippe Lioret, Simon 
lui présente « U-Turn (Lili) », une ballade mélancolique et pénétrante, réminiscente d‟Archive, que le 
duo vient d‟enregistrer. Le réalisateur est conquis et décide même d‟intégrer la chanson à la bande 
originale de son film, qui sort en 2006 ; il rebaptise même le personnage principal Lili. 
 
Le succès du film (vu par près d‟un million de spectateurs), dont la bande originale comportait 
également un autre de leurs morceaux, « Mister K », joue favorablement pour AaRON : en mois de 
deux mois, sa page MySpace atteint les 105.000 connexions et « U- Turn (Lili) » atteint sur I-Tunes la 
première place, à laquelle se maintient la chanson pendant cinq semaines de suite. 
 
C‟est en janvier 2007 qu‟Olivier quitte Mass Hysteria, pour se consacrer pleinement à son nouveau 
projet. Récoltant les semailles du buzz, le duo édite ce même mois (le 29 janvier) son premier 
album, Artificial Animals Riding On Neverland, chez Discograph. Il se classe dix-neuvième au Top 50 
des ventes d‟album au premier semestre, devant Tokio Hotel, Indochine, Laurent Voulzy Patrick 
Bruel ou encore Pascal Obispo. En septembre, il est certifié double disque d‟or. Le succès se confirme 
également en public, AaRON faisant salle combe à tous ses concerts. 

http://www.music-story.com/simon-buret
http://www.music-story.com/olivier-coursier
http://www.music-story.com/olivier-coursier
http://www.music-story.com/aaron
http://www.music-story.com/mass-hysteria
http://www.music-story.com/lili
http://www.music-story.com/mass-hysteria
http://www.music-story.com/tokio-hotel
http://www.music-story.com/indochine
http://www.music-story.com/laurent-voulzy
http://www.music-story.com/patrick-bruel
http://www.music-story.com/patrick-bruel
http://www.music-story.com/pascal-obispo
http://www.music-story.com/aaron
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Samedi 13 nov. 
Tarifs : Abonné : 12€, Réservation : 15€, Sur place : 18€ 
Tarif Solidaire : 2 Tickets Culturels Solidaires + 3€ = concert à 7€ 
 

The Popes– 22h 

Folk Rock / Rock / Punk 

Après avoir mis les medias anglo-saxons à ses pieds et 

écumé les scènes d‟Europe et d‟Amérique du Nord pendant 

un an, le légendaire groupe anglo-irlandais sort son album 

en France en janvier 2010 et enchaîne par une tournée 

d‟une semaine à travers le pays. 

Shane Mc Gowan a fondé The Popes en 1994 pour 
enregistrer son album “The Snake” à son départ des 
Pogues. Quinze ans après, le groupe est devenu lui-même 
une légende parmi les légendes du trad-punk et du folk‟n‟roll 
anglo-irlandais, dans la droite lignée des Thin Lizzy et autres 
Van Morrisson. 

 
C‟est Paul “Mad Dog” McGuinness, lui aussi issu des Pogues, qui dirige aujourd‟hui la manœuvre au 
chant et à la guitare. Et c‟est peut-être le vécu récent de ce mauvais garçon qui fait aujourd‟hui de The 
Popes cet animal nouveau et dangereux qu‟on entend rugir sur “Outlaw Heaven”… 
Car après le succès et la tournée intense de promotion de l‟album “Holloway Boulevard” en 2001, puis 
l‟enregistrement de nouveaux titres avec le mythique Shane, le non-moins infréquentable Paul, en proie 
à des problèmes d‟alcool et de drogue, se retrouve emprisonné en 2003 pour entrave à la justice. Il 
confie aujourd‟hui : 
“J‟ai détesté me retrouver enfermé dans une cellule de 2*3m infestée de souris et de cafards, mais j‟ai 
fini par réaliser que c‟était la meilleure chose qui me soit arrivée depuis un long moment. C‟était peut-
être de cette réclusion et de cet isolement que j‟avais besoin pour faire le ménage dans ma vie. J‟y ai 
aussi rencontré les gens les plus gentils et les plus droits qu‟on puisse imaginer, et… c‟étaient des 
meurtriers ! Et puis la prison est source de créativité : je chantais les futures chansons de “Outlaw 
Heaven” à mon compagnon de cellule, je n‟avais pas de guitare, alors je composais la musique dans 
ma tête et j‟écrivais les paroles sur les trois bouts de papier qu‟on m‟accordait par quinzaine…” 
A sa sortie de prison et suite à la fin tragique du “God of banjo” des Popes, Tommy MacManamon, fin 
2006, Paul reforme The Popes avec un incroyable line-up de musiciens inspirés et expérimentés pour 
accompagner sa rédemption : le batteur Will Morrisson (Here Be Dragons), le guitariste/producteur 
Charlie Hoskins (Lisa Knapp, Badly Mixed Bastards), Laurie Norwood à la basse, Fiachra Shanks au 
banjo, à la mandoline, aux guitares et aux voix, et Ben Gunnery au fiddle. 
Charlie et Will aident Paul à transformer ses ébauches de chansons en ce qui va devenir un album de 
rock féroce et moderne, pétri de sincérité et d‟émotion, où planent les thèmes récurrents de l‟espoir, de 
l‟amour et de la haine. Les featurings de Shane Mc Gowan (sur trois titres dont le terrible single 
“Bastards”) et de Spider Stacey rajoutent une touche de sauvagerie et d‟ébriété à “Outlaw Heaven” et la 
presse britannique (Daily Mirror, Guardian, Q, Clash, Uncut) encense “Outlaw Heaven”. 
C‟est cet album puissant et abouti, ce “Paradis des Hors-La-Loi” qui sort chez Differ-Ant en janvier 
2010, et que les brigands du paddy-beat vont défendre sur les scènes de l‟hexagone cette année. 
Retrouvez The Popes cet été au Festival de Pau (5/08) et au Foreztival de Trelins (28/08), puis à 
l‟automne 2010 en tournée dans toute la France et la Suisse… 



LA LUCIOLE – Dossier de Presse – Vendredi 18 juin 2010 36 

SvenSson– 21h 

Pop / folk rock / indépendant 
 

Consacrée en Australie et en voie de conquérir l‟Europe, le 
Japon et les USA, Transcendée sur scène par des 
concerts rock acoustiques, arty et intensément 
émotionnels, La French-Wave de l‟alchimiste pop 
toulousain poursuit son “Cyprine World Tour 2010” 
Une voix profonde et fragile d‟ange déchu, des textes 
d‟orfèvre, joueurs et désespérés, une french-pop sombre 
aux accents britons, qui réconcilie Gainsbourg, Nick Cave 
et The Cure : SVENSSON s‟impose sur la scène française 
avec un style vraiment unique… Et deux ans après un 
«Perdition» encensé par les media et accueilli 
triomphalement par le public Australien, voici que le faux-
viking toulousain redébarque sur nos côtes en 2009 avec 

un nouvel opus sensuel et dérangeant, d'une beauté rare : «Cyprine». 
Nourrie aussi bien aux influences cold- et noise-wave de Joy Division et de Sonic Youth qu‟aux saveurs 
intimistes et littéraires des chansons de Bashung, Biolay et Murat, sous le haut-patronnage du 
songwriting folk classieux de Lloyd Cole et Leonard Cohen, la musique de SvenSson distille dans 
«Cyprine», avec toujours plus de classe maladroite, un mélange somptueux de décharges électriques 
hypertendues et de moments de grâce nue à fendre les pierres. 
De l'évidence pop-rock du single « Gô/Nô-Gô », déjà diffusé sur les ondes de Virgin Radio, Ouï FM et 
Couleur 3 et retenu pour la compilation japonaise « French Pops 50 », à l'étonnant mash-up «Initials 
P.J.», entêtant hommage à l' «Initials B.B.  de Gainsbourg et à la Murder Ballad «Henry Lee» du duo 
Nick Cave / P.J.Harvey, servi par le splendide clip de Guillaume Carayol et diffusé en France et en 
Australie sur quantité de radios inspirées (France Inter, ABC Radio Australia, 3RRR, FBI, 4ZZZ, 
PBS…), en passant par les troublants hymnes «Babychka», «Dalton Ames» ou «Barely Legal», le 
nouvel album de SvenSson est une pure constellation de joyaux pop «art rock». 
En concert, dans la pénombre enfumée des pubs, comme sous la lumière des grandes scènes, le jeune 
alchimiste toulousain convoque guitares acoustiques, violon, « cellobasse », piano et kick, et donne tout 
ce qu‟il a. Le quatuor folk baroque aura ainsi enchaîné plus de 100 concerts en France et au Danemark 
pour son «Tour des Jours Meilleurs» (2005-2006), son «Perdition Tour» (2007-2008), et son «Tour des 
Préliminaires» (2009) partageant au passage l‟affiche avec quelques-uns des représentants les plus 
dignes représentants du pop-folk-rock français (Benjamin Biolay, Miossec, Daniel Darc, Da Silva, Samy 
Decoster, Prohom, Verone, Miro), américain (Andrew Bird, The National, The Posies...), anglo-irlandais 
(The Popes), ou australien (Mick Harvey, Conway Savage, Brian Hooper…). 
Le « Cyprine World Tour » qui démarre début 2010 verra l'alchimiste dandy promener avec élégance sa 
Perdition sur les planches du monde entier, depuis le Kulcha Arts Center en Australie Occidentale 
jusqu‟au Hi-Dive de Denver, Colorado, en passant par le Japon, l‟Italie, la Suisse, la Scandinavie… et la 
France bien sûr ! De quoi découvrir ou redécouvrir ce « french band » qui, selon les mots de la presse 
australienne, « défie les genres » ! 
Retrouvez SvenSson sur scène en 2010, au Cabaret Aléatoire de Marseille le 10 février, au Bolegason 
de Castres le 11 février, au Tamanoir de Paris-Gennevilliers le 12 février, au Bacardi de Callac en 
Bretagne le 13 février,  puis en tournée aux USA, en France, en Scandinavie, en Australie et au Japon 
d‟avril à décembre 2010 ! 
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Mercredi 17 nov. 
Tarifs : 8€ ou gratuit si choix abonné 
Tarif Solidaire : 1 Ticket Culturel Solidaire + 2€ = concert à 4€ 
 

Féloche– 21h 

Musique Roots / Psychobilly / Chanson française 

 

 
Fêlé Féloche? Pas tout à fait. Quoique ses chansons douces-
amères laissent percer entre les lignes un regard décadré des 
visions académiques, à l‟image de son parcours hors du commun. 
Du punk ukrainien à l‟electro cajun, le petit Parisien a fait un sacré 
bout de chemin. Avec une idée en tête : dédoubler le ternaire dans 
le binaire. Et un instrument fétiche en main : une mandoline, qui lui 
a permis de retrouver le bon sens du blues-folk d‟avant l‟électricité.  
  
Fabuleux, frappadingue, Féloche fomente donc depuis dix ans un 
bastringue rétro-futuriste, entre veillées bien agitées et lendemains 
qui swinguent autrement. Comme une espèce d‟hybride épanoui 
sur l‟asphalte jungle de cette fin du millénaire. Soit un univers « fait 
maison » par ce touche-à-tout, entre harmonies subtilement 

alambiquées, boîte à rythmes drôlement bricolés et mélodies finement taillées.  
  
Féerique Féloche ? Un tantinet à écouter en boucles ces ritournelles qui fleurent bon la cuisine cajun, 
comme sur l‟emblématique thème titre. Tel est l‟univers de ce premier album où le Français réinvestit le 
bayou louisianais, lui donnant des parfums de périphérique. Au programme une contrebasse au son 
épicé et des cordes emberlificotées, des morceaux autobiographiques et des textes plus 
fantasmagoriques, une valse techno et un délire psycho-slavo-déglingo-punk… En clair, un sacré 
gumbo dans lequel il convie Dr John, sorcier du son marécageux de La Nouvelle-Orléans et source 
d‟inspiration majuscule de cette « Vie Cajun ». 
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Jeudi 18 nov. 
Tarifs : Abonné : 20€, Réservation : 22€, Sur place : 25€ 
Tarif Solidaire : 3 Tickets Culturels Solidaires + 4€ = concert à 10€ 
 

Izia– 21h 

Rock / Soul / Punk 

 
Un phénomène de 18 ans dans le paysage rock. 
Cette jeune auteur, compositeur, interprète, âgée d’à peine 18 ans et 
qui vient de signer son premier disque chez AZ est une habituée des 
scènes. A 16 ans, sans label, elle fait déjà la première partie d’Iggy 
Pop en juin 2006 au Palais des sports de Paris. 
Izïa est née le 24 septembre 1990 à Paris. Fille du célèbre Jacques 
Higelin, elle est une véritable enfant de la balle. Sa vie tourne dès son 
plus jeune âge autour de la musique et ses influences sont 
nombreuses. 
Celle de son père est présente au quotidien ; il lui transmet sans limite 
aucune ses goûts musicaux éclectiques, lui ouvrant ainsi les portes du 
jazz et de la pop anglaise. A 7 ans, ils jouent à former un duo, lui au 
piano, elle au chant, duo dans lequel elle improvise des paroles en 

faux italien. Cette éducation ludique ouverte à tous les styles et courants musicaux offre à Izïa une 
vision absolue de la musique et forme ainsi ses goûts variés. 
A 13 ans, la chanson « Drive my car » des Beatles devient immédiatement sa référence ; elle vit alors 
un changement radical, préférant dorénavant Nirvana et Led Zep à Britney. Elle plonge ainsi totalement 
dans le rock et écrira ses premières chansons dont le titre « Hey Bitch » présent sur l’album. Deux ans 
plus tard, elle arrêtera l’école peu intéressée par les études qu’elle qualifie alors de « chaotiques » et 
formera son premier groupe. 
A 14 ans, elle rencontre un ami de ses parents bassiste Antoine et improvise avec lui, au Cabaret 
Sauvage, sa première chanson « Life in going down ». Première rencontre avec le public, premier 
succès. Un premier set de cinq chansons, six mois plus tard au Festival du Vent avec Antoine et 
Sébastien, un guitariste qui l’accompagne encore aujourd’hui. S’en suit alors un concert au Printemps 
de Bourges et une tournée qui va se dérouler sur une trentaine de dates. Izïa est avant tout une fille de 
la scène qui offre dans cet album, enregistré dans les conditions du « live » au célèbre studio ICP de 
Bruxelles, un son qu’elle définit elle-même de « rock rock rock super brut ». Izïa nous transmet alors 
une énergie folle, une énergie passionnée et nous offre un son dur, fort, émouvant et sans concession. 
Elle chante en anglais parce que le timbre de sa voix se porte mieux dans la sonorité des mots. Et Izïa 
garde pour elle cette phrase de John Lennon « Le vin anglais est comme le rock français… »… 
Elle signe alors chez AZ et elle sort son premier album au printemps 2009. 
L’album présenté comporte 12 titres dont les deux chansons « Hey Bitch » et « Life in going down ». 
C’est pour Izïa, un véritable travail collectif car tous les autres titres ont été composés avec ses « mecs 
» comme elle s’amuse à les nommer. Si, parmi ses « mecs » Antoine a aujourd’hui quitté le groupe, 
Sébastien a été rejoint par Vincent le batteur et un autre jeune bassiste. 
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Vendredi 19 nov. 
Tarifs : Abonné : 20€, Réservation : 22€, Sur place : 25€ 
Tarif Solidaire : 3 Tickets Culturels Solidaires + 4€ = concert à 10€ 
 

Philippe Katerine– 21h 

Alternatif / Electronique / Pop 
Philippe Katerine est né le 8 décembre 1968 et est originaire de Chantonnay 
en Vendée, près de Nantes. A l'adolescence, il a monté des groupes sous 
influences anglo-saxonnes avec des amis, ne prenant jamais ça vraiment au 
sérieux. Un jour, il a acheté un magnétophone quatre pistes et ce fût pour lui 
une sorte de déclic. Parallèlement à sa vie professionnelle, il a commencé 
de composer ses chansons dans sa chambre, jusqu'au jour où ses proches 
l'ont poussé à aller plus loin.  

Katerine, est devenu projectionniste de cinéma rural itinérant, présentateur 
du journal à la radio locale de Chantonnay, employé à l'abattoir de Saint-
Fulgent, chez Citroën et même professeur de gymnastique dans un lycée 
agricole. En effet, il était très sportif et dans sa jeunesse, il est allé assez 
haut dans les compétitions de basket-ball en étant selectionné dans l'équipe 

départementale de Vendée. Katerine a alors beaucoup évolué dans la région Nantaise et, en novembre 
1991, il a sorti son premier album : " Les mariages chinois " qui sera suivi, un an plus tard d'une 
deuxième édition nommée " Les mariages chinois et la relecture", contenant un titre en plus. On 
pourrait croire que ces disques auraient apporté une sorte de satisfaction à Katerine, mais bien au 
contraire, leurs parutions n'ont fait qu'accroître le malaise de Philippe. En effet, à ce moment de sa vie, 
Katerine doute de lui, de sa musique. Il résume sa vie en " 23 ans d'échec " et dit franchement : " Je 
suis loin de vivre la vie dont je rêvais ". Il a continué à composer, rêvant sans doute d'une vie meilleure 
et, en 1994, il nous a livré " L'éducation anglaise ". Peut-être encore sous le choc de son interprétation 
vocale qu'il avait jugé d'échec sur son premier album, Katerine s'était mit volontairement en retrait 
faisant chanter sa soeur et sa compagne à sa place. " A ce moment là " disait-il, " ma voix ne me 
plaisait pas du tout et la réécouter m'était pénible ". 

 Katerine commence à faire du bruit et l'on parle de plus en plus de lui, bien qu'il reste en marge de la 
musique commerciale. En 1995, Katerine s'est mis à travailler sur son troisième album. En un an, il a 
beaucoup évolué et mûri et pour ce disque, il s'est senti prêt à quitter sa chambre et à ne plus 
s'enfermer seul pour composer. Il s'est donc entouré de musiciens dont certains, comme Anthony Ka 
faisaient déjà partie des albums précédents. L'album est donc plus orchestré et Katerine s'est décidé à 
chanter lui-même ses chansons. Il dit qu'il trouvait ces chansons trop personnelles pour les abandonner 
à d'autres. L'album nommé "Mes mauvaises fréquentations" est sorti en 1996. Ce disque a rencontré 
un bon accueil de la part des critiques et du public. Katerine a alors enchaîné des tournées qui lui ont 
donné confiance. En 1997, Katerine a composé avec Simon Mary (qui était déja un des musiciens pour 
"Mes mauvaises fréquentations") un album pour deux chanteuses Anglaises, les soeurs winchester. Il a 
aussi participé à un disque nommé "Morceaux choisis". C'est lors de l'élaboration de ce disque que 
Philippe a rencontré les Recyclers. 

Mais, Katerine a jugé que tous ces albums ne reflétaient pas son âme et la complexité de son esprit... A 
partir de là, il s'est enfermé et a travaillé pour composer "L'homme à trois mains". Il a décidé 
d'enregistrer ce disque seul dans son appartement parisien, se retrouvant un peu dans la même 
situation que lors de la composition de ses deux premiers albums. Il en a découlé un album très 

http://katerine.free.fr/LMC.php
http://katerine.free.fr/LMC.php
http://katerine.free.fr/EA.php
http://katerine.free.fr/MMF.php
http://katerine.free.fr/MMF.php
http://katerine.free.fr/Win.php
http://katerine.free.fr/MCf.php
http://katerine.free.fr/HA3M.php
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personnel. Mais ce n'a pas été assez pour Katerine qui ne pouvait plus s'arrêter d'écrire. Il a enregistré 
un autre album en parallèle "Les Créatures", accompagné par "The Recyclers". Ces deux cd sont sortis 
ensemble en double album. Et là, la pochette a lancé le ton ! Cela a été une mise à nu pour Katerine 
qui s'est exposé de plus en plus. On l'a retrouvé à la télé, à la radio. Une cassette vidéo gratuite a étée 
distribué pour tout achat de l'un de ses cd, puis un vinyle de remix a été édité. Bref, Katerine s'est en 
quelque sorte offert aux médias. On aurait pu croire que Katerine avait enfin vaincu les démons qui le 
rongeaient depuis son adolescence, mais non ! Katerine doute encore et déclare : " En réalité, je ne 
trouve mon bonheur nulle part. Je me sens assez mal partout ". 

Toujours en quête de rencontres et d'expériences musicales, Katerine a composé (fin 1999), un album 
pour son actrice préférée, Anna Karina nommé : "Une histoire d'amour". Après une tournée triomphale 
avec elle, il a joué dans "Nom de code: Sacha" un court-métrage de Thierry Jousse en compagnie de la 
sublime Margot Abascal. La bande originale de ce film est sorti sur le label rectangle. Puis, il a écrit les 
musiques de l'album "Azul" de sa compagne, Helena. 

En Janvier 2002, Philippe est retourné en studio avec The recyclers pour l'enregistrement d'un nouvel 
album nommé "8ème ciel" qui est sorti au début du mois de Novembre 2002. Il en a donné quelques 
extraits en concert à L'Olympia le 11 Novembre. En même temps, Katerine a aussi écrit la musique du 
film "Un homme un vrai" des frères Larrieux. Après avoir donné une trentaine de concert pour sa 
tournée 2003, Katerine se lance dans une nouvelle aventure, la réalisation, avec un court métrage : "1 
km à pied", et un long métrage, "Peau de cochon" qui peine au départ à trouver un distributeur. Entre-
temps, le troisième disque d'Helena, co-écrit avec Katerine sort chez Tricatel. Le disque rencontre un 
bon accueil et Helena fait quelques dates, essentiellement Parisienne. 

2005 est une année riche pour Katerine : Le film Peau de cochon est distribué en salle par Malavida 
Films au mois d'avril, et surtout, le 7ème Album de Katerine nommé "Robots après tout" sort à la fin de 
l'année. S'en suit une tournée de plus de 60 dates en france et à l'étranger, et une promotion 
audiovisuelle impréssionante (Vivement dimanche, les victoires de la musique, La méthode Cauet, Tout 
le monde en parle, etc). L'album est salué par la critique et réalise de très bonnes ventes. 
Parallélement, Katerine deversifie encore son champ d'action en présentant "2008 Vallée" un spectacle 
chorégraphique, créé avec Mathilde Monnier autour des chansons de l'album Robots après tout. 

S'en suit une tournée impréssionnante qui passe par le Zénith, l'Olympia qui sera immortalisé à la fin de 
l'année 2007 par la sortie d'un DVD nommé "Borderline Tour". Paralellement, sort un disque enregistré 
en condition live, en une journée par Katerine et la secte humaine. Puis, après avoir intensifié sa 
présence au cinéma (avec les frères Larrieux, ou Thierry Jousse), et fait un incursion dans la danse, 
Katerine investi un nouveau champ d'action avec la sortie de son livre "Doublez votre mémoire". Ce 
"journal graphique" sortira en Novembre 2007. 

 

Sortie de son nouvel Opus prévu le 27 septembre 2010 !!! 

http://katerine.free.fr/LC.php
http://katerine.free.fr/Vid01.php
http://katerine.free.fr/Vynile.php
http://katerine.free.fr/UHDA.php
http://katerine.free.fr/sacha.php
http://katerine.free.fr/BO1.php
http://katerine.free.fr/azul.php
http://katerine.free.fr/8emeciel.php
http://katerine.free.fr/BO2.php
http://katerine.free.fr/BO2.php
http://katerine.free.fr/km.php
http://katerine.free.fr/km.php
http://katerine.free.fr/cochon.php
http://katerine.free.fr/cochon.php
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http://katerine.free.fr/rap.php
http://katerine.free.fr/memoire.php
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Mercredi 24 nov. 
Tarifs : 8€ ou gratuit si choix abonné 
Tarif Solidaire : 1 Ticket Culturel Solidaire + 2€ = concert à 4€ 
 

Madjo– 21h 

Chanson française / A'cappella / Folk  
 

 A 27 ans, si Madjo n‟a pas encore pris ce pli sagement 
amidonné des chanteuse pro, elle n‟a pas non plus ce 
froissé coupable de celles qui s‟éveillent trop tôt à la 
lueur plein phare des hypes éphémères. 
C‟est donc sans doute l‟âge idéal pour propulser hors de 
soi un trop plein de musiques, de sons, d‟images et 
d‟histoires et les consigner dans un premier album qui 
séduit d‟emblée pour son mélange habilement dosé de 
fougue et d‟assurance. Le mélange, d‟ailleurs, fait partie 
de son histoire, un quart de sang africain hérité d‟un 
grand-père Sénégalais irrigant des racines familiales 
dont la source, autrement, se situe à Evian. C‟est ainsi 

en souvenir radieux de son enfance sur les hauteurs savoyardes qu‟elle a adopté ce nom, Madjo, qui 
est celui de la maison dans laquelle elle a grandi. 
Madeleine et Joseph étaient les prénoms des anciens propriétaires, ça tient parfois à pas grand-chose 
les jolies histoires. Car ce nom, dès lors, il y a de sérieuses chances pour que l‟on s‟en souvienne 
longtemps, happé par cette voix magnétique, gorgée de soul, fièrement dressée sur des musiques aux 
résonances multiples, qui paraissent comme remontées d‟un torrent d‟influences et n‟étouffent pourtant 
jamais sous leur poids. Les compositions viendront naturellement, inspirées par quelques belles sirènes 
américaines du nom de Rickie Lee Jones, Joni Mitchell ou Fiona Apple. 
La chanson française l‟intéresse moins, la soul authentique l‟aide à trouver sa voix et la fréquentation 
assidue des souterrains les plus actifs de la pop contemporaine – de TV On The Radio à Animal 
Collective – lui procure des sensations dont sa musique en gestation se troublera avantageusement. 
Car voilà, le premier album de Madjo est un objet singulier, inclassable, à la fois charmeur et 
expérimental, empli de ferveur et pourtant vibrant d‟autres choses que d‟un simple songwriting, lequel 
est néanmoins déjà remarquable. 
Après des années d‟apprentissage et de tâtonnements, la rencontre entre Madjo et le musicien et 
arrangeur Sébastien Lafargue a précipité et décanté les belles évidences dont est rempli ce premier 
album. Sébastien fut déjà le maître d‟oeuvre il y a quelques années d‟un autre opus féminin et 
bouleversant, le Caldeira de Valérie Leulliot, ex-chanteuse d‟Autour de Lucie. Ce jeune réalisateur 
possède une empreinte et des visions subjectives dans un monde que dominent trop souvent le 
conformisme et l‟application de recettes éculées. Lafargue, lui, aborde chaque projet comme un terrain 
vierge, et son travail avec Madjo aura participé de cette recherche de stimulations inédites. 
A deux, ils ont presque tout écrit et composé, joué de tous les instruments, travaillé à la fois sur la quête 
d‟émotions brutes et sur la sophistication des matières, des atmosphères qui enrubannent chaque 
chanson comme un petit moment dérobé, une épiphanie, un « mojo » façon 
Madjo. Il existe un climat favorable aujourd‟hui pour ces filles aux idées longues, et dans la lignée des 
Yaël Naïm, Sophie Hunger ou Hindi Zahra, Madjo est une autre de ces voix qui s‟élève, en anglais 
comme en français, mélancolique ou enjouée, à la fois fortement habitée et délicieusement 
accueillante. 
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Mixé par Mark Plati (Bashung, entre mille autres), c‟est un premier album qui surprend par sa volonté 
de bousculer l‟ordonnance naturelle de l‟écriture de chanson, comme s‟il avait été composé dans un 
demi-sommeil lunaire entre les songes et la réalité, les chants d‟oiseaux de nuit (Catch the bird, 
Le Coeur hibou) et celui des héroïnes blues folk de Greenwich Village. A la foi storytelleuse confidente 
(Leaving my heart) et gardienne d‟un bestiaire fauve (Lion), Madjo possède à l‟évidence ce que d‟autres 
pourraient mettre une vie entière à capturer. A 27 ans, c‟est miraculeux, et Le Nid des 100 soucis dans 
lequel elle vient d‟éclore devrait très bientôt faire l‟objet de toutes les attentions. 
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Vendredi 26 nov. 
Tarifs : Abonné : 12€, Réservation : 15€, Sur place : 18€ 
Tarif Solidaire : 2 Tickets Culturels Solidaires + 3€ = concert à 7€ 
 

Dans le cadre du Concours des jeunes Trompettistes de France, en partenariat 

avec le CRD d’Alençon 
 

Claude Egéa Trio– 21h 

Trompette 
Claude Egea - Bugle, Trompette… 

Médaille d'or du conservatoire de Toulouse,  9 ans 
titulaire à l'orchestre national du Capitole de Toulouse. 

Il participe à l‟orchestre national de jazz sous la direction 
de Denis Badault puis une deuxième fois sous la 
direction de Laurent Cugny. 

Il est membre de plusieurs orchestres : Jazz ensemble - 
Patrice Caratini,  Newdecaband - Marcial Solal, Captain 
Mercier - Michel Legrand 
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Samedi 27 nov. 
Tarifs : Abonné : 12€, Réservation : 15€, Sur place : 18€ 
Tarif Solidaire : 2 Tickets Culturels Solidaires + 3€ = concert à 7€ 
 

Sly Johnson– 22h 

Soul 
 1er EP « The June 26th EP » sortie digitale le 10 mai 
1er album solo « 74 » à paraître fin septembre 2010 (Universal 
Jazz) 
En concert le 14 octobre à la Maroquinerie et en tournée cet 
automne Renaissance. 
Tel aurait pu être le titre de cet album, intitulé “74”, l‟année de 
naissance de Silvère Johnson, désormais l‟acte de baptême 
de l‟artiste Sly Johnson. 
Histoire de tomber le masque, toutes les voix qu‟il faisait 
siennes, derrière lesquelles il a pendant des années caché sa 
personnalité. 
A l‟époque, il prenait la parole sous le pseudonyme de The Mic 
Bouddha. Quoi de plus normal quand on sait qu‟il a grandi à 
l‟écoute des Fat Boys, pionniers new-yorkais du beatboxing, 
un art et des manières où il va exceller à l‟excès au sein du 

collectif Saïan Supa Crew. « Ce qui m‟intéressait le plus, c‟était le rythme. Ça me poursuit 
jusqu‟aujourd‟hui » Avec sa voix, il tonne et étonne, il détonne et cartonne, au risque de passer à côté 
de l‟essentiel. « J‟avais le sentiment d‟être le clown de service : et voilà le human beat-box! » Il était 
donc temps de passer à autre chose pour l‟acrobate. Il est l‟heure de mettre un grain de soul, un 
supplément d‟âme, dans ses exercices de haute voltige vocale. « Le rap et son univers ne pouvaient 
plus m‟aider à me découvrir. 
C‟était par la soul que ça devait passer. Une musique qui me faisait tout à la fois danser et pleurer, des 
sensations très fortes. » 
Résurrection. Une autre vie commence en 2007, avec la fin du Saïan Supa Crew. Il se cherche depuis 
quelques années et on le retrouve aux côtés de Camille, Oxmo Puccino, Rokia Traoré ou encore Erik 
Truffaz avec qui il va enregistrer un duo. Peu à peu, il trouve sa voie au travers de ses rencontres : sur 
le fil de la mélodie, de la spiritualité avant toute chose. Aux Victoires du Jazz, il partage la scène avec 
Dee Dee Bridgewater, pour un hommage à James Brown. La chanteuse s‟exclame : « Ce type a le son 
des gars de Memphis! » Dans cette quête d‟identité artistique, Jean-Philippe Mano, un disquaire chez 
qui il se fournit en galettes hip-hop, va le guider : il lui fait goûter aux versions d‟origine, les classiques 
du funk et de la soul, la matière première. « Mes oreilles se sont de nouveau entrouvertes et j‟ai 
découvert un nouveau monde, celui dans lequel je baignais plus jeune. » Cet univers, c‟est son 
enfance, peuplée de LP, ceux de son père congolais qui l‟a élevé seul à Montrouge. De la salsa, de la 
rumba, du jazz, de la soul… Il sera tout ouïe, il aura tout pour se parfaire une éducation musicale, pour 
se former à l‟oreille, naturelle et absolue. Mais il lui aura manqué l‟essentiel, sa mère qui décède en 
2007 Rédemption. 
Ce sentiment flotte dans la chanson qui donne son titre à ce premier opus, “26/06/74”, un slam qui 
prend des accents de soul, des éclats d‟âme qui rappellent “M‟Bume”, le classique gospel sud-africain. 
« Il fallait que je passe par cette étape, que ce texte sorte de moi, pour réussir cet album. J‟y parle du 
manque d‟amour, du manque de mère, de la colère envers elle, du dégoût de moi-même aussi. » Ce 
thème dont il ressort apaisé donne le ton et le diapason de cet album : des chansons qui le racontent 
entre les lignes, telles les pièces d‟un puzzle où se dessine son portrait, où se profilent ses désirs. 
Chacun des morceaux retrace un parcours de vie, une destinée marquée par le doute de soi et l‟amour 
des autres, malgré lui, malgré tous. 
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Le Français a composé le répertoire de son album à partir de sa voix, sublimée par le producteur Jay 
Newland (Norah Jones, Ayo) qui a réuni autour de Sly Johnson une équipe branchée « Great Black 
Music » : Cindy Blackman (Lenny Kravitz) aux baguettes, TM Stevens (Miles Davis, James Brown, Tina 
Turner) à la basse, la guitare (Eric Krasno) et le clavier (Neil Evans) du groupe new-yorkais « Soulive », 
Sherrod Barnes (Whitney Houston, Roberta Flack) à la guitare, Larry Gold, le mythique arrangeur du 
son de Philadelphie (Erykah Badu, The Roots, Justin Timberlake), qui lui tresse un tapis de cordes 
sensibles et de cuivres subtils. Sans oublier les rappeurs de Slumvillage conviés sur “Slaave 2”, titre 
constitué d‟un beat dépouillé et de discrets scratches vocalisés. 
Renouveau. 
Nul doute qu‟il renouvelle le genre, poussant le pitch plus loin qu‟une simple nu-soul, y apportant son  
style tout en inflexions et son stylo tout en réflexions. Sur “Hey Mama”, Sly Johnson évoque son 
manque de confiance, la souffrance qui en découle, avant de relever « la tête haute », guidé par un 
groove implacable. A l‟inverse, “Goodbye Tomorrow” est un hymne pacifiste pour cette âme pacifiée 
avec elle-même, tandis que “I‟m Calling You” s‟inscrit dans l‟esprit de “What‟s Goin‟ On” (Marvin Gaye), 
comme un appel à l‟aide. « Mon ami ne vois-tu pas que la Terre est en détresse et qu‟il y a trop de 
mensonges. » Une basse qui chaloupe et sa voix qui chavire… A ses côtés, Ayo, fidèle amie 
rencontrée depuis les soirées Rimshot, lui donne la réplique. “Elle m‟a toujours dit t‟es pas un rappeur, 
t‟es un chanteur.” 
C‟est chose belle et bien faite avec ce disque où sa voix demeure la pulsation essentielle, le coeur du 
propos, de la chanson au beat-box, des craquements du vinyle au velours de la soul. Emblématiques 
les deux reprises qu‟il s‟autorise balisent son champ d‟investigation, un vaste chant d‟interprétation 
relevé d‟un choeur en surimpression : “Fa-fa-fa-fa-fa” (Sad Song) d‟Otis Reding, un swamp blues où il 
distille tout son savoir-faire au beat-box, et “Everybody‟s Got to Learn Sometimes” de The Korgis, une 
pop song qui le faisait chialer tout gamin, dont il délivre une version en toute intimité, sa vision à voix 
nue. Sublime et sensuelle. Un modèle. 
 

Fredrika Stahl– 21h 

Jazz / Pop 
 

Fredrika Stahl, 25 ans, est déjà forte de deux albums 
internationalement reconnus. La jeune Suédoise exilée en France 
depuis sept ans, a conquis de haute lutte son droit d‟entrée dans le 
monde du jazz à coup de compositions jazz-pop léchées. 
Avec « Sweep me away » (nouvel album /sortie septembre 2010) 
Fredrika propose un bal romantique et quelquefois déglingué, où la 
pop se teinte de soul/ hip hop acoustique et se dévergonde avec 
quelques accords de piano jazz-blues ou des cuivres très hot. Sa voix, 
telle un instrument, se perche parfois dans les hauteurs, se montre 
aussi chaude et délicate pour dévoiler un univers coloré. La mélodiste, 
nous ravit l‟oreille avec des chansons que l‟on fredonne longtemps 
après les avoir écoutées. Les dernières années furent consacrées à 

tourner, au Japon, en Allemagne, où Fredrika Stahl est très appréciée pour sa classe naturelle et son 
aisance scénique. On a pu la découvrir aux côtés d‟Herbie Hancock, Richard Bona ou encore Maceo 
Parker. 
Le résultat est très féminin et très personnel, à la manière de Regina Spektor ou Emiliana Torrini que 
Fredrika admire. On ne se lasse pas d‟écouter « Sweep me away », véritable perle jazz-pop ; comme 
on ne se lasse pas d‟admirer la tranquille métamorphose de Fredrika Stahl, de chrysalide jazz en 
papillon pop. 
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Mercredi 1er déc. 
Tarifs : Abonné : 12€, Réservation : 15€, Sur place : 18€ 
Tarif Solidaire : 2 Tickets Culturels Solidaires + 3€ = concert à 7€ 
 

Gush– 22h 

Rock 
 
Premier Album « Everybody‟s God » (Café de la 
Danse/Cinq7/Wagram) 
Sortie en février 2010 
 

Ouvrons d‟abord notre dictionnaire d‟anglais à la lettre G. Au 
sens premier, « gush » signifie « jaillissement ». Que ces 
jeunes musiciens aient choisi de répondre collectivement à ce 
nom catchy ne tient pas seulement à sa concision ou à ses 
agréables sonorités. Car ici ce sont bien quatre énergies 
créatives distinctes, celles de Yann, Xavier, Mathieu et 
Vincent, qui fusent telles des geysers et s‟expriment à 

l‟unisson au sein d‟une même entité. Oubliez ce que vous croyez savoir sur les groupes de rock et leur 
hiérarchie officieuse –un ou deux leaders et des indispensables faire-valoir pour concrétiser les idées 
des chefs. Rien de tout ça dans Gush qui compte quatre meneurs, quatre chanteurs, qui donnent de la 
voix, ensemble ou séparément, et mettent en commun leurs idées et leurs envies pour la beauté de la 
musique. Sur scène ou en studio, ils ont aussi pris l‟habitude de sauter d‟un instrument à l‟autre. Dans 
le plus grand des naturels, pour servir au mieux leur répertoire, ils mixent ainsi guitares folk ou 
furieuses, basses rebondies, piano à l‟ancienne, synthés et batterie avec une science de l‟arrangement 
digne de vieux briscards. 
  
Au sein de Gush, il n‟y a pas d‟ego qui la ramène et vient tout gâcher. Si le quatuor affiche une 
bluffante alchimie qui s‟entend dans le moindre refrain, c‟est d‟abord parce que son parcours prend la 
forme d‟une histoire de famille. Xavier et Vincent sont frères et ont débuté, adolescents, en reprenant le 
répertoire des Beatles dans leur salon. Leur cousin, Mathieu, a lui appris le piano classique avant d‟être 
électrisé, teenager, par l‟irruption de Nirvana. Quant à Yann, initié au rock de manière précoce par son 
père, membre d‟un groupe de pop à la française, c‟est le cousin de Mathieu – tout le monde suit ? Ces 
liens de parenté sont cependant loin d‟expliquer comment le groupe peut se montrer si bouleversant et 
soudé derrière un micro. Tous les quatre ont en fait grandi avec l‟amour des harmonies vocales qu‟ils 
entendaient chez les Beatles ou Crosby, Stills, Nash & Young. Chanter à plusieurs, à la tierce, est 
devenu plaisir, une seconde nature pour eux. Quand leurs voix se rejoignent, quelque chose de 
magique se diffuse dans l‟air, quelque chose qui ressemble aux good vibrations célébrées autrefois par 
les Beach Boys.  
 
Au lycée, les quatre mènent séparément ou de front plusieurs groupes avant de finir, en toute logique, 
dans la même formation. Ils commencent vite à créer ensemble. Ce qui ne les empêche pas de 
reprendre, lorsqu‟ils font leurs armes dans des restaurants ou dans des bars, des classiques de la pop 
anglo-saxonne (les Beatles encore et toujours) mais aussi de la soul (Marvin Gaye, Otis Redding) et 
même du Bob Marley. Cette phase d‟apprentissage, que certains pourraient voir comme peu 
gratifiante, a au contraire été décisive : elle leur a permis d‟acquérir cette cohésion vocale qui rend 
aujourd‟hui Gush unique, capable d‟interpréter avec la même ferveur un morceau a capella ou en 
configuration électrique.  
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Bien que certains de leurs disques de chevet soient signés Neil Young, George Clinton ou les Rolling 
Stones, des artistes qui occupent une place de choix dans l‟histoire du rock ou du funk, Gush n‟a rien 
d‟un groupe passéiste occupé à révérer des idoles de trois fois leur âge. Au contraire, ses quatre 
membres, emportés par l‟audace de la jeunesse, préfèrent créer leur propre mythologie. Leur héritage 
musical, ils l‟ont parfaitement digéré et fait fructifier, si bien que leurs chansons, malgré des décennies 
de pop, possèdent une fraîcheur revigorante. Qu‟ils se sentent proches de la philosophie du caméléon 
américain Beck ou de celle de son compatriote James Murphy (LCD Soundsystem) montre leur goût 
pour les trafics sonores modernes. Capables d‟accompagner sur scène Adanowsky (le fils d‟Alejandro 
Jodorowsky), Leeroy, l‟ex Saïan Supa Crew, ou la furie Izia, ils réalisent sur leur premier album de 
grands écarts spectaculaires entre les genres (du folk à la soul) avec une étonnante souplesse, 
embrassant les styles avec appétit, les vampirisant avec fièvre. Imaginez que les Kings Of Leon 
fusionnent avec les électrons libres de TV On The Radio, Phoenix ou les chantres de la pop anglaise 
sixties de The Last Shadow Puppets… Vous aurez une idée (très approximative) de ce qui vous attend, 
un groupe totalement libéré qui aime les mélodies fondantes (“My Favorite Song”, “P-nis”) que l‟on 
reprend en chœur mais aussi le groove chaloupant qui fait remuer les hanches (“Style”, pas loin 
d‟Outkast, “Dance On” et son riff dansant de steel guitar ou le très soul “Let‟s Burn Again”). Ce groupe 
polyglotte et imaginatif se nourrit de l‟énergie du rock‟n‟roll (“Back Home”, “Vondel Park”) mais démarre 
son album avec un morceau indescriptible, “The Big Wheel”. Mieux qu‟un long discours, cette entrée en 
matière montre pourquoi Gush est là : pour innover, surprendre et réjouir son auditoire. Car, quel que 
soit le thème abordé dans leurs chansons (l‟amour, le sexe, la jalousie, la perte), celles-ci sont toutes 
portées par un vent de légèreté, un souffle quasi-joyeux qui contraste avec les paroles –toutes écrites 
en anglais. En effet, bien décidé à mettre du baume au cœur de leurs auditeurs (« on veut les masser 
de l‟intérieur »), Gush n‟aime la mélancolie que lorsqu‟elle caresse les oreilles et tire vers le haut (“In 
The Sun”, “Jealousy” quasi-doo wop). Conçu sans l‟aide de personne – Mathieu ayant été en école 
d‟ingénieur du son – avec des méthodes artisanales qui empruntent à la chaleur analogique des 
albums culte sans sacrifier la modernité, ce premier album est de ceux qui (re)donne la foi. La pop a un 
futur radieux et un présent déjà brillant, il s‟appelle Gush. 
 

Son Of Dave– 21h 

Blues / Alternatif / R&B 
 

 
SON OF DAVE (...) La fusion d'une voix funky avec des riffs de rhythm n' 
blues déviants et une atmosphère New Orleans revit pour la quatrième fois 
avec Benjamin Darvill, alias Son of Dave.  
 
L'ambition à peine voilée des chansons de Darvill est de conquérir, avec son 
harmonica, un peu de beat-boxing vocal, quelques battements de pied et un 
mélange de percus improvisées, le monde musical encore dominé par les 
guitares.  
 
Pour faire suite à son précédent album, le très acclamé '03', Son of Dave 
offre aujourd'hui 'Shake A Bone', enregistré et mixé par Steve Albini à 
Chicago, à sortir le 1er mars sur le label Kartel en CD, 
vinyl et download. 
 

La fusion d'une voix funky avec des riffs de rhythm n' blues déviants et une atmosphère New Orleans 
revit pour la quatrième fois avec Benjamin Darvill, alias Son of Dave. L'ambition à peine voilée des 
chansons de Darvill est de conquérir, avec son harmonica, un peu de beat-boxing vocal, quelques 
battements de pied et un mélange de percus improvisées, le monde musical encore dominé par les 
guitares. 
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Comme tout album fait avec passion, celui-ci est aussi brute que Son of Dave le voulait, avec des 
passages de désordre sonore, une utilisation de l'harmonica totalement outrageuse, et quelques 
hommages appuyés au swing des big-bands. Cela ne va pas être facile de le classer dans votre 
discothèque, plutôt le mettre à part comme un enfant turbulent qui nous réserve des surprises à chaque 
nouvel arrangement acrobatique. Bien sur, Son of Dave est le mieux placé pour présenter sa 
philosophie, ce qu'il a fait dans la lettre d'introduction de l'album. 
 
Auto-produit par Benjamin Darvill, 'Shake A Bone' est, comme toute l'oeuvre de Son of Dave, fait pour 
être dévoré par l'auditeur, et non pas disséqué ou étudié. C'est un classique pop sans modèle identifié, 
du blues poussiéreux sur lequel danser dans les sous-sols de bars à jazz ou les grandes réceptions. 
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Mercredi 8 déc. 
Tarifs : 8€ ou gratuit si choix abonné 
Tarif Solidaire : 1 Ticket Culturel Solidaire + 2€ = concert à 4€ 
 

The Jessie Rose Trip– 21h 

Soul / Trip Hop / Rock 
 

 
Deux gars et deux filles tout droit sortis des années 30 ! Avec son ruban 
dans les cheveux et son maquillage débordant, Jessie Rose, chanteuse 
guitariste, n‟a pas tardé à emballer le public avec ses prouesses vocales 
assez rauques. Mais le groupe a d‟autres atouts : Sarah, la charmante 
(contre-)bassiste ; les rythmiques jazzy qui invitent à danser ; et les mélodies 
venues des cabarets à succès. 
 
Jessie a une de ces voix que l‟on croit sortie d‟une Lune bleue. Les 
paresseux la compareront à Amy whinehouse, alors que les oreilles les plus 
aguerries y verront le potentiel de l‟un des meilleurs sets de soul que la ville 
ai produite. Associez ça à des rythmes de ukulele et de bonnes sessions 
piano, vous obtenez quelque chose de vraiment exceptionnel. 
 
 

Si le talent veut dire quelques chose en musique, celui de Jessie est immense !
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Samedi 11 déc. 
Tarifs : Abonné : 18€, Réservation : 20€, Sur place : 22€ 
Tarif Solidaire : 3 Tickets Culturels Solidaires + 2€ = concert à 8€ 
 

Horace Andy– 21h 

Reggae / Expérimental / Dub 
 

Ca débute en 1951 en Jamaïque, pas très loin de Kingston, Horace 
Hinds, ce cousin de Justin Hinds (star du ska avec ses Dominoes) n‟a 
pas grand-chose d‟autre à attendre de la vie que la fée musique se 
penche sur lui. En guise de fée, ce sera Coxsone Dodd de chez 
Studio One qui le lancera comme un produit en le rebaptisant Horace 
Andy, en hommage à Bob Andy des Paragon. Ainsi lancé, Horace 
Andy va enchaîner les singles et peu à peu imposer son timbre si 
particulier, doux et triste, engagé et nonchalant. En quelques singles, 
il devient une des voix les plus originales de la Jamaïque avec ses 
hits tels que Fever, Mr bassie, ou encore Skylarking qui marquera à 
jamais l‟histoire du reggae. 
 
Mais pour bien comprendre la musique d‟Horace Andy, il faut accepter 

de se perdre dans une discographie pléthorique, là on découvre comment Andy n‟a cessé de 
retravailler ses morceaux au fil des rencontres (Niney The Observer, Prince Jammy, Jah Shaka, 
Massive Attack, etc) : Lovers, roots, dub, Horace Andy traverse les styles et les âges. De Kingston au 
Connecticut, en passant par New York et Londres, il multiplie les collaborations, se fend de reprises 
dépassant les originaux (« Where do the children play » de Cat Stevens, « Ain‟t no sunshine » de Dr 
Alimantado). 
 
Mais Horace Andy n‟est pas un suiveur, c‟est bien les jeunots alors inconnus de Massive Attack qui 
demanderont à Andy de venir collaborer avec eux. L‟alchimie sera parfaite sur les albums Blue Lines, et 
Mezzanine au point qu‟on assimilera souvent Horace Andy comme chanteur et membre à part entière 
du groupe. Il est aujourd‟hui toujours sur la route avec Massive Attack, avec qui il collabore depuis 
maintenant quinze ans.  
 
La boucle est bouclée, mais l‟aventure ne s‟arrête pas là pour notre crooner, car loin d‟être croulant 
Horace Andy repart en live aux cotés du Homegrown band avec Stepper et sa section cuivre de 
légende (Sly & Robbie, Pierpoljak, Grace Jones, etc), l‟occasion d‟entendre une des plus belles voix du 
reggae et de se frotter à une légende. 
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Mercredi 15 déc. 
Tarifs : 8€ ou gratuit si choix abonné 
Tarif Solidaire : 1 Ticket Culturel Solidaire + 2€ = concert à 4€ 
 

Skip The Use– 21h 

Rock / Electronique / Post-punk 
 

Nourri dès le biberon aux racines rock, punk, ska, disco, Skip the 
Use a su digérer toutes ces influences pour recréer un son, une 
matière qui lui sont propres. 

 
Dans cet album éponyme, varié, efficace et survitaminé, réalisé 
par Manu Guiot et Yves Jaget au studio Yellow Sub, le groupe met 
un sérieux coup de pied dans le paysage musical actuel et nous 
donne inévitablement envie de bouger. 

 
Sur scène, Skip the Use, avec sa rythmique décapante, emmené 
par Mat Bastard, chanteur archicharismatique branché sur haut 
voltage, est dans l‟énergie pure, imparable machine à danser qui 
nous laisse rincés, essorés et heureux de l‟être ! On n‟a pas 
toujours envie de se prendre des gifles mais celle que l‟on prend à 
chacun de leurs concerts fait un bien fou. 

 
Les cinq garçons venus du nord, Mat, Yan, Jay, Lionel et Max, font 
souffler un vent puissant et chaud sur la scène rock française, 

réchauffement climatique oblige. Skip the Use, cocktail explosif, hybride rock glam punkoïde, LA 
découverte en somme ! 
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Vendredi 17 déc.  
Tarifs : 10€ tarif unique 
Tarif Solidaire : 2 Tickets Culturels Solidaires + 3€ = concert à 7€ 
 

+ SEANCES SCOLAIRES :  
jeudi 16 (14h30) et vendredi 17 décembre (10h et 14h30) 
 

Aldebert– 20h30 

Chanson / Jeune Public 
 

7 juillet 1973, le petit Guillaume Aldebert pousse ses premières 
vocalises dans une maternité parisienne. Enfance heureuse et 
épanouie, bercée par les grands auteurs : Brel, Brassens et 
Gainsbourg. Scolarité relativement buissonnière à Besançon au 
cours de laquelle il observe, tête en l’air, le quotidien qu’il dépeint 
aujourd’hui dans ses textes. Plus tard, sa grande carrière de 
lycéen lui laisse de vastes plages de temps libre, utilisées à brûler 
les planches des scènes régionales dans diverses formations 
musicales boutonneuses et militantes. 
 
En 1999, terminant ses études de photographie, Aldebert change 
d’objectif pour revenir à ses premières amours : la chanson. Fort 
de sa plume habile et influencé par les auteurs qu’il affectionne, il 
dresse en 12 titres différents portraits de ses congénères et des 
aléas qui composent leur vie. L’album “Plateau Télé” sort en 

octobre 2000. C’est sensiblement à la même période qu’il entraîne avec lui, à la rencontre de son 
public, une bande de fidèles hommes de mains sur les routes de France et de Navarre, pour environ 
300 concerts en un peu plus de quatre ans. Ses prestations seront notamment remarquées en 2000 
aux Francofolies de Nendaz (Suisse), à celles de La Rochelle et au Montreux Jazz Festival en 2001, 
ainsi qu’en première partie d’Hubert Félix Thiéfaine au Bataclan en 2002 et de Tom Novembre à 
l’Européen en 2003. Tout au long de l’année 2002, il s’enferme périodiquement avec son petit monde et 
quelques invités pour se consacrer à son deuxième opus “Sur place ou à emporter”(sorti en mars 
2003). 
 
Il participe entre-temps à la compilation “Les fils du coupeur de joints” (Epic - Sony Music), avec une 
interprétation du titre “Guichet 102” de Thiéfaine saluée par la presse musicale. Après Miossec, Lynda 
Lemay et Jeanne Cherhal (entre autres), Aldebert est le lauréat 2003 du Trophée Radio France de la 
chanson française. Le titre “Saint Nitouche” entre en playlist à l’automne sur le Réseau Francophone 
Public (Radio-France, Radio Canada, RTBF, RSR). Le bouche à oreille autour d A̓ldebert fonctionne : 
suite à une résidence de trois semaines sur la scène du Zèbre de Belleville en septembre 2003, il s’est 
produit à guichets fermés à La Cigale en janvier 2004 et a poursuivi son chemin sur scène tout au long 
de l’année (Festival Alors Chante, Francofolies, Paris Plage, Festival Quand je pense à Fernande, etc.).  
 
En octobre 2004, Aldebert nous livre “L‟année du singe”, l’album de sa trentième année : instantanés, 
tranches de vie, petits traumatismes et plaisirs simples que sont le quotidien de tout un chacun. Sans 
empathie mais toujours avec ce ton naïf et frais qui lui est propre, il fait la mise au point sur ses trois 
décennies passées : accidents de parcours (Des ménagements), fantasmes (La femme de mon pote), 
hésitations (La norme et la marge), bouleversements (Le bébé) et souvenirs d’enfance (Carpe Diem). 
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Aldebert se fait le reflet d’une génération qui est la sienne : un peu adulte, un peu ado. Le 21 janvier 
2005, Aldebert a fait son premier Olympia (complet 3 semaines avant), et après six concerts à 
L’Européen à guichets fermés fin mai il poursuit sa tournée avec les festivals d’été (Solidays, 
Francofolies de Spa, etc.). Le CD et le DVD live « Aldebert en scène » sortent ennovembre 2005. 
En 2006, alors qu'il sillonne toujours les routes de France, Aldebert, observateur contemporain et 
poétique nous livre « Les paradis disponibles », fruit d'un parcours musical déjà bien entamé et 
remarqué depuis une dizaine d'années. Chagrins entre parenthèses le temps d'un vers léger, 
métaphores très Brassens ou carrément Trenet, les chansons penchent aussi vers le reggae 
multicolore, le rock rouge et l'Afrique ocre. Il y a cinq ans, alors qu'Aldebert était encore animateur dans 
les écoles primaires, il démarrait l'écriture de chansons destinées au jeune public. Aujourd'hui, il se 
consacre enfin à se projet et prévoit la sortie de l'album « Enfantillages », le 13 octobre 2008. L’album 
met en scène les membres d'une famille, tous plus loufoques et sympathiques les uns que les autres. 
 
Au fil des chansons, les personnages comme Super Mamie ou Pépette le Chat glouton, vivent des 
situations aussi diverses que variées et nous entraînent à les suivre dans leurs peurs (du noir…), leurs 
rebellions (les interdictions dictées par les parents), leurs questions (que font les oiseaux enfermés 
dans les grands magasins ? comment fait-on les bébés ?), le tout avec un regard amusé et 
"garnement", Aldebert se mettant le plus souvent à la place des enfants. 
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Samedi 19  mars 2011 
Tarifs : Abonné : 22€, Réservation : 25€, Sur place : 28€ 
Tarif Solidaire : 4 Tickets Culturels Solidaires + 1€ = concert à 9€ 
 

Arno– 21h 

Rock / Blues / Pop 
  

 
Nouvel album « Brussld » 
Sortie le 29 mars. 

 
“Brussld” c‟est le 18ème album d‟Arno à son nom, le premier pour 
Naïve. Un titre qui frôle l‟évidence, direz-vous. Et pourtant... 
D‟accord, depuis toujours, on pense “Arno, c‟est Bruxelles”.  
Et si c‟était plutôt “Bruxelles, c‟est Arno” ? Si c‟était l‟homme qui 
définissait la ville ? Evidemment, il y a d‟implacables précédents 
pour bruxeller Bruxelles. Mais après tout l‟école flamande était riche 
de talents flamboyants cultivant la variation sur une même lande...  
 
Ça fait donc pas loin de vingt disques qu‟Arno quadrille son pré 
carré bruxellois en tous sens pour en extraire, comme une 
substantifique moelle, du jus de vie. Du “jus de box”, c‟était d‟ailleurs 
le titre d‟un récent opus, symbole de son bilinguisme assumé 
franco-english. Celui de la musique, pas celui de la Belgique. Au 
réducteur voire vain corps à corps schizophrène flamand-wallon, 
Arno préfère voir ou, mieux, écouter Bruxelles en... quatre quarts, 
français-flamand-anglais-arabe. Ces quatre langues forment la B. O. 

de ses dérives nocturnes, comme une extension du domaine de la life, en somme.  
 
Depuis TC Matic, l‟éructant combo rock de ses débuts, entre 77 et 80, Arno sème ses instantanés en 
soufflant sur les plaies du quotidien avec une jouissance salvatrice, sorte de Till l‟Espiègle de l‟urbanité 
cabossée. Pas étonnant que Bruxelles soit une plaque tournante, bien sûr comme capitale de l‟Europe, 
mais-pas-que... Arno fait le compte : « Rimbaud, Victor Hugo, Karl Marx, Piaf, Miles Davis y ont habité, 
Barbara s‟y est mariée ».  
 
C‟est fou comme la façon d‟enfiler les perles façonne une histoire. Voici un essai aléatoire en 12 
stations : “How are you, Mademoiselle ? A Brussels, le lundi on reste au lit: Get up stand up, ça monte, 
c‟est le black dog day, God save the kiss! Quelqu‟un a touché ma femme, elle pense quand elle danse, 
Ginger red, c‟est une pop star”. Ce n‟est pas l‟ordre du disque, mais quel beau scénario à 
rebondissements, à la façon d‟un vieux sage... pas assagi. Irréductible.  
 
Revenons au bilinguisme du disque. Qu‟est ce qui fait qu‟une chanson naît en français ou en anglais ? 
C‟est une banalité de répondre que le rock engendre spontanément l‟anglais, “instinctivement”, dit Arno. 
Mais il précise que pour ce présent album, il a accouché en français de “Le lundi on reste au lit”, 
originellement écrit en anglais... En novembre dernier, il a participé à un hommage à Brel en Angleterre 
au milieu de chanteurs du cru, il y a découvert des chansons qu‟il ne connaissait pas, superbement 
adaptées, notamment tirées du spectacle “L‟homme de la Mancha”. Alors, cette histoire de langue 
repose sur des postulats aléatoires, rien de défini à l‟avance. 
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D‟ailleurs, quand il s‟attaque à la confection d‟un disque, Arno ne se retourne surtout pas, il déteste être 
confronté au passé, la nostalgie n‟est pas son fond de commerce. En effet, le même trottoir ou le même 
bar recèlent leurs trésors d‟inspiration différents, selon l‟heure. Prenez “Mademoiselle”, bien sûr, c‟est 
un portrait de fiction, mais criant de réalisme, avec, comme Arno le commente, “trop de bazar dans son 
nez et dans son corps”. Parfois l‟inspiration vient de son environnement proche, ainsi “Elle pense quand 
elle danse”, l‟histoire d‟une passion impossible de quelqu‟un de son entourage. Et il y a Ze reprise du 
disque de l‟album, “Get up stand up”, déchirante et titubante qui s‟agrippe au piano. Arno commente : 
« c‟est la crise partout. Je l‟ai chanté pour défendre des employés sur le point d‟être virés. Histoire de 
fierté. Mais je ne peux pas faire du reggae, moi, je mange du fromage ! Donc c‟est Marley revisité 
Chopin ». 
 
Le gaillard ravigote le rock façon underground new yorkais années 80... ou TC Matic, car n‟oublions pas 
qu‟avec son groupe, Arno était déjà un putain (putain) de défricheur. Mais il sait taquiner le minimalisme 
aux confins de la détresse, comme cet entêtant thème, “quelqu‟un a touché ma femme”, cette créature 
“trop jeune pour crever, trop vieille pour voler” qui vous vrille les neurones. Une peinture.  
 
C‟est un fait, dans la vie de notre homme, il n‟y a pas que Bruxelles. Rappelons-nous qu‟il est un acteur 
occasionnel mais remarqué, notamment dans “J‟ai toujours rêvé d‟être un gangster” de Samuel 
Benchetrit (2008). Arno a aussi exercé l‟éphémère profession de cuisinier dans les années 80, au 
service exclusif du soul brother Marvin Gaye, à l‟époque (de “Sexual healing”) exilé à Ostende. Des 
tranches de vie qui alimentent aussi sa petite musique.  
 
Mais, parce qu‟on y revient, “Brussels”, toujours... la chanson titre où cohabitent “Linda, Mustapha, 
Jean-Pierre, Fatima, Michel et Paul, le cerveau de Dieu, les flamands et les wallons, you and me and 
Mr. nobody (...) Dancin‟ in the street of Belgium (...), l‟union fait la force, après nous les mouches, 
l‟oignon fait la force, vive les moules”... Et si Arno était aussi un invétéré optimiste se ressourçant à la 
destinée de son improbable capitale ? Décidément, il y a de la flamme dans cet homme... Place de 
Brouckère, tout le monde descend... 
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Saison SEPT. DEC. 2010 
 
 

ABONNEMENT – 10€ 
 

 Priorité de réservation  
 CD compilation 

 30 à 40% de réduction sur le prix des places plein tarif 

 Un concert découverte gratuit 

 L‟envoi du programme à domicile 

 Réduction sur l‟ensemble des activités initiées par la Luciole 

 Place au tarif abonné à la Scène Nationale 
 

Ouverture des réservations 
 

► RESERVATIONS du 21 juin au 5 septembre 2010  
DISPONIBLES DANS LE CADRE DE L’ABONNEMENT 

TRIMESTRIEL DE SEPT à DEC [10 €],  
 

sur place ou par téléphone au 02 33 26 53 72 jusqu’au 23 juillet 
et par INTERNET www.laluciole.org  24h/24 jusqu’au 5 septembre 

 
► OUVERTURE DE LA BILLETTERIE SANS ABONNEMENT   

à compter du lundi 6 septembre à 14h 
 

► NOUVEAUX HORAIRES  d’accueil billetterie, 
  

du lundi au vendredi, de 10h à 12h30 & de 14h à 18h30  
et les samedis de concert de 14h à 18h30 

 

Tarification 
 

 Tarif abonné 

 Tarif réservation (achat du billet à l‟avance jusqu‟à 19h le jour même du concert) 

 Plein tarif (le soir même) 

 Enfants (hors concerts jeune public) tarif abboné jusqu‟à 12 ans 

 Timbré de Culture, Cart‟@too, tarifs de groupes 

 Ticket Culturel Solidaire : 2€=6€ 
 

Points de location :  La Luciole, Carrefour, la Fnac,  Magasins U, Leclerc, Virgin, Auchan 

http://www.laluciole.org/

