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YANINGA  EUSKAL - AFRO - JAZZ

YANINGA
Des musiciens basques, européens aux pensées « archipéliques » se tournent
vers les diversités musicales de notre MondeÖ en rallient les rives et marient des
horizons. Cette musique, profonde, née de la rencontre récréative des musiques
funk, afro-beat, jazz, rythmes ancestraux congolais, est un cri émanant du coeur,
un blues ou un rire poignant, déroutant parfoisÖ Car « elle en emprunte
líambigu, le fragile, le dérivé. Elle consent à la pratique du détour, qui níest pas
fuite ni renoncement »Ö Le Ngoma, grand tambour congolais, côtoie la guitare
électrique, batterie, fender rhodes Ö Des rythmes envoûtants et chauds, qui
tendent vers la transe, un chant dont les paroles sont portées par líEuskara et le
Lari, líalchimie síopère pour cette musique, une musique du « Tout Monde »
Yaninga Ö Veut dire « chaleur » en Kongo, dialecte du Congo BrazzavilleÖ
Chaleur de la rencontre et du métissage Ö La force du Pays Basque pour
líéchange. Sur scène, les musiciens du groupe laissent leur sensibilité síexprimer
par líimprovisation, et les sons se mélangent, síentrecroisent, en « adéquation à
nos histoires, à nos somptueuses errances », une musique toujours en
mouvementÖ dans un engagement total, aventureux, généreux.
Citations : (Edouard Glissant /Traité du Tout-Monde (1997))
http://www.myspace.com/yaninga
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FORRO DA LUA:

Le Forro est le nom donné au bal rural du Nordeste Brésil,terre des poètes improvisateurs et 
des grand compositeurs
comme LUIZ GONZAGA et SIVUCA.La frénésie des Xaxados, baiao,le balancé des xotes 
entrainent le public dans une complicité immédiate et une envie irrésistible de danser.Forro 
da Lua est crée en 2008 par Fawzi Berger aux détours de nombreux échanges et voyages 
au  Brésil.Ce bal transatlantique est le fruit d'une aventure méli-mélo-mélant musiciens
francais et brésiliens.Un équipage survolté et poétique qui nous transmet  toute la joie et 
l'énergie d'un autre Brésil.
A découvrir et à danser jusqu'au bout de la nuit!

Luara Carrilho: chant/flute
Itamard Girard: triangle/agogo/choeur
Fawzi Berger:   zabumba/caixa/chant
Facrice Viera:  cavaquinho/violao/choeur
Michael Geyre: accordeon/choeur

Aline Ramos de Morais:forrozeira/cirandera
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Danseuse, chorégraphe sénégalaise Danseuse, chorégraphe sénégalaise et française, Ger-
maine Acogny fonde à Dakar en 1968 son premier studio de danse africaine. Influencée par 
l’héritage gestuel de sa gand-mère, prêtresse Yoruba, son apprentissage des danses tradi-
tionnelles africaines et des danses occidentales (classique, moderne) à Paris et New-York. 
Germaine Acogny a mis au point sa propre technique de Danse Africaine Moderne.
Entre 1977 et 1982 elle dirige Mudra Afrique, créé par Maurice Béjart et le président (et 
poète) Sénégalais L.S. Senghor à Dakar. En 1980, elle écrit son livre " Danse Africaine" 
édité en 3 langues. Après la fermeture de Mudra Afrique, elle s’installe à Bruxelles avec la 
compagnie de Maurice Béjart et organise des stages internationaux de Danse Africaine qui 
remportent un franc succès auprès du public européen.
Cette expérience est renouvelée en Afrique, dans le village de Fanghoumé, en Casamance 
(Sud du Sénégal). Des personnes en provenance de l’Europe et du monde entier s’y ren-
dent. Germaine Acogny danse, chorégraphie et enseigne dans le monde entier et devient 
un réel émissaire de la Danse et de la Culture africaine. Son travail et sa personnalité sont 
immensément respectés en Afrique et dans le monde entier. Avec son mari Helmut Vogt, 
elle fonde en 1985 à Toulouse le Studio-Ecole Ballet-Théâtre du 3ème Monde.
En 1995, elle décide de retourner au Sénégal et de construire un Centre International de 
Danse Traditionnelles et Contemporaines d’Afrique.
En 1997, elle est nommé Directrice Artistique de la section Danse d’Afrique en Création 
à Paris et des Rencontres Chorégraphiques de Danse Africaine Contemporaine, fonction 
qu’elle assume jusqu’en septembre 2000.
En 2004 Germaine Acogny inaugure l’ECOLE DES SABLES, Centre International de Danse 
Traditionnelles et Contemporaines d’Afrique au Sénégal, qui devient un lieu d’éducation 
professionnelle, un forum d’échange et de rencontres pour les danseurs d’Afrique et du 
reste du monde.
En 2005 elle est invitée comme régent à l’UCLA (Université de Los Angeles).
Honneurs :
•En 1999, Germaine Acogny est décorée comme "Femme pionnière" par le Ministre Séné-
galais de la Famille et de la Solidarité Nationale.
•Germaine Acogny est faite « Chevalier de l’Ordre du Mérite », « Officier des Arts et des 
Lettres » et « Chevalier de l’Ordre de la Légion d’Honneur » par la République Française.
•Elle est également « Chevalier de l’Ordre National du Lion » et « Officier des Arts et des 
Lettres » par la République Sénégalaise.
•Le magazine africain “Jeune Afrique” a choisi Germaine comme l’une des 100 personnali-
tés qui “font” l’Afrique.

GERMAINE ACOGNY
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•En 2004, Germaine Acogny reçoit une reconnaissance pour son travail par la Fondation 
pour les Arts Contemporains à New York.
•En 2009, elle est « Commandeur dans l’Ordre des Arts et des Lettres » de la République 
Française

La Compagnie Jant-Bi a été créée en 1998 avec les danseurs ayant participé au premier 
workshop du Centre International de Danses Traditionnelles et Contemporaines Africaines, 
"L’Ecole des Sables" de Toubab Dialaw.
La Compagnie Jant-Bi reste en lien étroit avec le Centre qui est en même temps un point 
de rencontre et d’échange pour les danseurs et chorégraphes de la diaspora africaine et 
des différentes cultures du monde entier. Ainsi chaque travail chorégraphique reflète l’esprit 
du Centre.
A travers la mise en relation avec un chorégraphe représentatif d’une autre culture et d’un 
autre style de danse, un travail de fusion est réalisé entre ce style et l’essence des danses 
africaines. Le premier projet chorégraphique de Susanne Linke et Germaine Acogny, "Le 
coq est mort", est une rencontre entre le "danse-théâtre" allemand et la danse africaine, 
et le second co chorégraphié par Kota Yamazaki et Germaine Acogny "Fagaala", entre le 
Butoh et la danse africaine contemporaine. En 2007, Germaine Acogny s’associe à son fils 
Patrick Acogny pour la création de "Waxtaan"combinaison de danse contemporaine et des 

plus belles danses traditionnelles de différents pays d’Afrique.
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Diva touche à tout, enfant terrible de la scène, Mônica Passos, fillette au Brésil, faisait déjà du 
théâtre, jouait de la guitare et chantait en famille à la veillée. 
A son arrivée en France, elle se dédie à la composition, à la musique et au chant. Dès 1981, elle 
est invitée à se présenter au Festival de Jazz d’Antibes, en première partie de Chick Corea. 
Jusqu’en 1988, elle va multiplier les concerts dans les Clubs de Jazz et les festivals, puis va 
reprendre le théâtre avec Augusto Boal le temps d’un Festival au Canada et d’une tournée en 
Europe.
Après la sortie de son album «Dama de  », c’est avec une personnalité bien affirmée et sa pétu-
lance coutumière qu’elle va s’embarquer pour de grandes tournées Européennes.
En 1989, elle reçoit le prix « Piaf » du meilleur spectacle étranger de l’année.
En 1993, son album «Casamento» avec le bassiste Mado Madoré, est classé par le journal «Le 
Monde» au Palmarès des 100 meilleurs disques de l’année et donne lieu à une tournée aux Etats-
Unis.
Sa rencontre avec la troupe du Théâtre d’Oz donnera naissance au disque
« Les chiens aboient et la caravane Passos » et à une série d’éblouissants spectacles encensés par 
la presse.
Après le succès remporté, lors d’innombrables concerts, avec son nouveau répertoire, elle publie 
« Banzo », un album tout en douceur qui sera suivi d’une série de concert dans les festivals de 
jazz, en France et à l’étranger. 
En 2005, elle se voit attribuer le Django d’Or des Musiques du Monde.
En 2006, Mônica met en route la Brazilian Caravane, une création issue de la rencontre avec 
Latcho Drom, accueillie par la Scéne Nationale de Foix qui sera le point de départ d’une tournée 
de concerts.
Mônica Passos s’entoure de musiciens de tous les horizons. 
Elle travaille sur le mode du partage et de la transmission.
Parmi ceux qui ont su saisir en elle ce talent, on peut citer Emmanuel Bex, avec qui elle a en-
registré «Organ Song» et Fathy Salama. Il a partagé avec elle la scène de l’Opéra du Caire lors 
de plusieurs festivals en Egypte, ainsi qu’Archie Shepp dont elle était l’invitée spéciale au New 
Morning, en Novembre 2007, et avec qui elle a sorti son nouvel album « Lemniscate » en avril 
2008 sous le label Archieball.

En 2010, Jazzmagazine consacre un numéro spécial sur les chanteuses, et place Mônica Passos 
entre les 101 chanteuses de jazz les plus importantes du siècle (de 1920 à 2010), et son album 
Lemniscate la répresente, dans la  catégorie « Les Originales », distinction partagée avec Joni 
Mitchell et Ricky Lee Jones.
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MONICA PASSOS



LES NUITS DE ZABALOA
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LAURENT BERNAYS

Chanteur, auteur, compositeur interprète et Siestologue. Co-organisateur du
festival « Les éthiopiques »… impliqué dans des aventures artistiques toujours en
forte connexion avec la nature (2005 :laboratoire d'art en marche de Lascaux à
FozCoa) trois mois a pied sur les sentiers de la préhistoire .
Ancien élève de Beñat Axiary au conservatoire de Bayonne, « Il joue aussi bien de
sa voix que de l’eau et des pierres, la marche est sa gamme préférée et les oiseaux, ses
maîtres en improvisation. »
Chansons,Improvisations vocales,"New Folks Songs" sur des poèmes de
Rimbaud, Manciet, René Char, Kenneth White, Tich Nat Han et ses propres
textes.
Il se forme également en thérapie du son avec Iegor Reznikof (professeur à Paris
X Nanterre) à la pratique de la méditation de la pleine conscience au village des
pruniers avec le maître zen Thich Nhat Hanh.
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... C’est le nom de ce poète bordelais, fils d'un berger peul devenu ouvrier, dont le nom 
raisonne depuis des générations. C'est parce qu'il aime jouer avec les mots que beaucoup 
de ses proches l'appelle "le meilleur ami des mots". Ce pionnier du slam en France, n'a de 
cesse de faire du verbe son compagnon et ce depuis les bancs de la petite école. En effet, 
à l'heure où les enfants se divertissaient avec des amis imaginaires, Souleymane écrivait les 
premières lignes d'un recueil de textes de la taille d'une vie. La voix est grave, majestueuse. 
Elle répond à une autre voix, plus lointaine, mais c'est à toutes les paroles de ses ancêtres 
qu'elle fait écho. En déroulant sa généalogie, Souleymane Diamanka s'inscrit dans la riche 
tradition orale des Peuls, ce peuple de bergers qui a fait de la parole un art et couve le verbe 
comme son plus précieux trésor, ce peuple migrateur, habitant de nul part et originaire de 
partout (d'aucuns les appellent les Gitans du Sahel) que la fortune et les vents ont dissé-
miné dans toute l'Afrique de l'Ouest et au-delà, jusqu'en Occident. Souleymane est qualifié 
de poète et non de slameur. Le livre* coécrit par Souleymane et le linguiste Julien Barret en 
témoigne. On y décortique certains de ses plus grands textes et on y découvre quelques 
secrets concernant le milieu du Slam français et ses acteurs.
Au cours des ces 2 dernières années et ce depuis la sortie de son album chez Barclay et de 
son livre "J'écris en français dans une langue étrangère", Souleymane a multiplié les voya-
ges. Que ce soit pour représenter la Francophonie et en gagner des prix au Canada ou pour 
représenter son art.
New York pour le projet "Echos" des Nubians pour lesquelles il a commencé à écrire en 99, 
Montréal et Moncton pour le sommet de la Francophonie, les 400 ans du Québec, le festi-
val "Nuits d'Afrique" de Montréal, le festival d'été du Québec, l'invitation aux Francofolies de 
Montréal, le FESMAN à Dakar (Sénégal), le festival "Étonnants Voyageurs" à Bamako (Mali), 
"Poetry Africa" à Durban (Afrique du Sud), ses cours de théâtre avec Jack Waltzer et Peter 
Brook, son apparition dans le film "Le Sabre" des frères Ido, Cuba pour une autre apparition 
dans le film "Case Départ" de Thomas Ngijol et Fabrice Eboué...

SOULEYMANE DIAMANKA
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CHRYSOGONE DIANGOUAYA 
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Est né en 1967 au Congo Brazzaville. Précurseur confirmé de la danse contemporaine dans son 
pays, il y développe différentes actions innovantes.  

Il fonde en 1992 le Centre d’Expression Corporelle, d’Art Dramatique, de Contes, de Percus-
sions et Chants Africains, qui lui permet dans le cadre de ses recherches de créer sa propre 
technique d'expression contemporaine (basée sur les danses traditionnelles africaines et les 
mouvements naturels du corps) et de donner naissance à la 1ère compagnie de danse contem-
poraine congolaise : le Ballet-Théâtre Monana. En 1994, il crée l’A.J.C., Association des Jeunes 
Créateurs de Brazzaville dont le but est d’aider à la maturation des jeunes talents et de les faire 
connaître au grand public ; en 1996, il est à l’initiative du premier Festival chorégraphique de 
Brazzaville, « Mabina Danse » qui impulsera l’émergence de nombreuses compagnies.
Le Congo étant ravagé par la guerre dès 1998, Chrysogone Diangouaya, part à la rencontre du 
continent européen et perfectionne sa technique auprès de nombreux chorégraphes (Germaine 
Acogny, Carlos Orta, Avi Kaiser, Louise Burn, Elsa Wolliastion…). Il danse pour Suzanne Linke 
(Allemagne) dans Le Coq est mort, notamment au Théâtre de la Ville à Paris, pour Norma Claire 
(France) dans Juste un zeste d’amour, pour Jane Lloyd Francis (Pays de Galles) avec l’Equilibre 
Horse Theater…  
Depuis cinq ans, Chrysogone Diangouaya continue son œuvre de chorégraphe dans le cadre de 
sa compagnie parisienne Monana et mène de multiples actions artistiques et socio-culturelles 
(stages auprès de publics sensibles, animations à partir de contes animés destinées à tous les 
publics, …) tout en cherchant à promouvoir et diffuser la culture africaine.

 Claire Verlet et  Anne-Marie Raynaud du Centre National de la Danse l’invitent à animer le mas-
ter-class « Afrique, de la Tradition à la Modernité  » et soutiennent activement les créations de la 
compagnie Monana.
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Ablaye Cissoko fait partie de la jeune génération des artistes sénégalais. Fils de Griot vi-
vant à St louis du Sénégal. Il incarne la rencontre entre les traditions du peuple Mandin-
gue et la création musicale contemporaine. "Le Griot Rouge", du nom de son deuxième 
album, évoque ici la légende du créateur de la Kora. Dans ce spectacle Ablaye Cissoko 
transmet avec finesse, grâce et intelligence les valeurs d'une tradition généreuse et 
chante avec sincérité le respect de l'autre. Son récital est une prodigieuse démonstra-
tion de musicalité et de générosité.
En tournée régulièrement toute l'année en Europe, Afrique et Etats Unis, en solo ou en 
collaboration avec des artistes tels que Omar Pene, Emmanuel Bex, Randy Weston, 
François Jeanneau.
Quelques références : Musée du Quai Branly (Paris), Festival Ile de France (Paris), Forde 
Folk Music Festival (Norvege), Festival Rio Loco (Toulouse, 31), Festival du Chainon 
Manquant (Figeac), Sfinks festival (Belgique), Forum Lisboa (Lisbonne), Centre culturel 
De Adelberg (Belgique), Coup de Coeur Francophone (Montréal), Rhino Jazz festival 
(Rive de Giers), Festival de la Voix (Moissac), Auditorio Pedro Ruivo (Lisbonne, Portugal), 
Festival Convivencia (31), Festival St Louis Jazz (Sénégal), Le Bijou (Toulouse) ...



SOIRÉE DU SAMEDI 23 JUILLET  À ATHARRI

MICHEL QUEILLE

Pianiste de jazz et claviériste au sein de plusieurs formations, il multiplie les expériences en 
abordant des styles musicaux diversifiés (les musiques de jazz, musiques improvisées, tradi-
tionnelles et contemporaines). Egalement compositeur, son univers musical se situe au croi-
sement de ces esthétiques. 

Il a joué avec des personnalités du jazz (André Ceccarelli, André Minvielle, ...). Sa rencontre 
avec Beñat Achiary est source d'enrichissements et de recherches permanentes, sur le plan 
musical et spirituel.

Pour faire le portrait d’un Beñat
Peindre d’abord une page avec une porte ouverte… peindre ensuite quelque chose de 
beau. Quelque chose de simple : cinq lettres. 
B… pour basque. Le point de départ, le port d’attache sans lequel il n’est pas de voyage. 
Beñat Achiary, voyageur de l’humain, nous dit ceci : une langue ou une culture, comme la 
terre, on l’hérite de ses parents, mais on l’emprunte à ses enfants. Etre porteur d’un héritage 
c’est le faire vivre. Ce n’est pas le mettre sous cloche : il moisirait. C’est le frotter aux autres, 
au risque de le griffer parfois. Ouvrir grand les portes et les fenêtres, même s’il y a du vent. 
Surtout s’il y a du vent.
E… pour être. Chanter - nous parlons bien de chanter-, c’est être. Le chant n’est pas sour-
ce de vie, il est la vie même, plus intense quand elle jaillit dans une voix. Il n’y a pas un corps 
et une âme, il y a le chant qui exprime tout : le bonheur, la colère, l’amour, le rire… de la ma-
tière triviale de nos vies, le chant seul sait faire sortir la beauté. Etre le chant, chanter l’être : 
dépouiller les conventions, ne garder que le sens.
Ñ… pour la frontière absurde, pour l’autre bord si proche qu’il n’est pas un autre bord, et 
pour Lorca, grand frère assassiné.  Ñ le signe d’identité que les amis espagnols ont dû im-
poser sur leurs claviers, et qui se cache, sur les nôtres, derrière une combinaison ésotérique 
de chiffres et de signes. Ñ au centre des cinq lettres, comme un yin-yang discret, balance 
instable, équilibre sans cesse rétabli. 
A… pour art, parce qu’il n’est d’art sans humains, ni d’humanité sans art. La beauté : la 
revoici. Des bisons d’Altamira, de la flûte d’Isturits à la danse contemporaine, de René Char  
au cante jondo, de l’improvisation libre au butô : une seule humanité, une seule beauté au 
bout du compte, et une infinité de formes d’art. Pourquoi s’en tenir à une seule ? 
T…  qui sonne à la fin comme un élan vers l’autre, comme une apostrophe. T comme tra-
vail : combien d’efforts pour que paraissent faciles les prouesses vocales de Beñat Achiary 
? Combien d’essais et d’erreurs pour sauter sans faux-pas du répertoire traditionnel au 
contemporain, croiser le fer avec un rappeur, improviser un duo percussions-voix ? Pour 
passer sans rupture d’un chant harmonique de gorge à un pianissimo en voix de tête, pour 
exprimer en quelques minutes et sans paroles la fraternité, la douceur et la furie ? L’élégance 
de l’artiste consiste à nous faire oublier son travail et à ne nous livrer que la beauté.  Sa-
chons voir derrière les apparences !
Diane Gastelu-Citizen jazz

BENAT ACHIARY
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Le Diwan de Biskra appartient à la grande tradition des cérémonies Gnawas du Sud 
Algérien. Tous les membres du Diwan appartiennent à la confrérie de Sidi Merzoug de 
Biskra (Algérie). Formés par leur Maalem (le maître) Hamma Moussa, ils ont entrepris un 
travail historique qui leur permet d'approcher les origines du Diwan à travers la traduction 
des chants Hejmi (langue inusité du Diwan qui mélange des mots arabes à l'haoussa, le 
songhaï et le foulani). Ces traductions les renseignent sur la structure des cérémonies et 
sur le sens des actes de la transe. 
Cette troupe, issue de Biskra, la grande porte du Sahara algérien, pratique un cérémonial 
fortement métissé qui établit une jonction entre les deux afriques : la noire et la blanche.
En réunissant la musique, le chant, la poésie, la danse et le théâtre en une seule cérémo-
nie, le Diwan est sans doute la forme d'expression des régions nord-sahariennes la plus 
abouti. De ce point de vue, nous pouvons peut-être voir dans le Diwan une sorte d'opéra 
saharien.
Le Diwan de Biskra a réalisé un travail de recherche et de modernisation de son réper-
toire. Camel Zekri est le premier musicien a avoir introduit la guitare dans le répertoire 
Gnawa. L'apport de la guitare acoustique auprès du Guembri établit un lien avec le Blues 
et les musiques Afro-Américaines. Ce lien appartient aussi à une démarche entrepris de-
puis les années 90 par le groupe.
Le Diwan de Biskra est l'une des rares formations venant du sud à gérer elle même sa 
production et sa création musicale. Depuis plus quinze ans, ils ont réalisé un travail de 
sauvegarde des patrimoines hérités de leur parents, de création et de renouvellement 
dans la tradition. ils ont affinée leur facture instrumentale traditionnelle. Ils ont adapté un 
enseignement musical qui utilise la tradition comme outil pédagogique basé sur les fon-
damentaux.
L'intense activité qui est la leur depuis une dizaine d'années, alliée à l'exigence et la 
rigueur musicale de Camel Zekri, a en quelque sorte transformé l'ensemble du diwan de 
Biskra en un véritable groupe dont la musicalité, la cohésion et la puissance ne cessent 
d'étonner, des deux côtés de la Méditerranée.

Musiciens :
Youssef Kamiche (qarkabous, chœurs)
Bachir Temtaoui (Chant, qarkabous)
Mohamed Lamine Temtaoui (Chant, percussions)
Lazhar Temtaoui (gombri, chant)
Mohamed-Tarek Zekri (darbouka, chœurs)
Sedek Temtaoui (qarkabous, chœurs)
Camel Zekri (guitare, oud, chœurs)
Vidéo : Kamel Maad.

DIWAN DE BISKRA
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CAMEL ZEKRI ET LE DIWAN DE BISKRA

Alors que, parmi les signataires de la charte de l’Unesco sur la sauvegarde du patrimoine 
culturel immatériel, de nombreux pays tardent à mettre leurs politiques culturelles en confor-
mité avec les textes signés, certaines initiatives privées d’artistes ouvrent la voie. La démar-
che entreprise depuis près de vingt ans par le musicien Camel Zekri pour permettre la survie 
harmonieuse, dans un contexte moderne, de la pratique traditionnelle du diwân à Biskra, est 
un exemple riche d’enseignement pour ceux qui souhaitent préserver une pratique patrimo-
niale sans la couper de son assise populaire. Retour sur une aventure à échelle humaine
par François Bensignor
Titulaire d’un premier prix de guitare classique et d’un diplôme de musicologie, Camel Zekri 
a grandi en France, où s’est forgée sa réputation dans le domaine des musiques improvisées 
et des rencontres expérimentales. Mais sa curiosité et sa culture musicales l’ont empêché de 
s’enfermer dans un seul domaine d’expression. Il figure aujourd’hui parmi les rares passeurs 
éclairés qui savent faire le lien entre la profondeur de musiques de traditions orales portant le 
témoignage de grandes civilisations passées et l’expression globalisée des musiques actuel-
les. 
Cette personnalité hors du commun, il a su l’affirmer dans son travail de direction artistique 
auprès de musiciens africains pétris de leurs cultures traditionnelles, comme les chanteuses 
Hasna El Becharia d’Algérie et Malouma de Mauritanie, ou les groupes Mamar Kassey du 
Niger et Oudaden du Maroc.
Cette aptitude particulière pour appréhender le champ des traditions musicales orales, Ca-
mel Zekri la doit probablement à son grand-père, disparu au milieu des années 1990, le Raïs 
Hamma Moussa, maître de cérémonie du Diwân de Biskra. Patriarche de la famille Temtaouï, 
il était le dernier à en maîtriser tous les éléments, dont le hejmi, langue ancienne utilisée dans 
les parties chantées du rituel. Ayant servi autrefois à commercer entre le Nord et le Sud du 
Sahara, le hejmi est fait de mots tirés des différentes langues des peuples habitant ces ré-
gions : Bambara, Zerma, Haoussa, Peul, etc. Le répertoire de Biskra est très riche en expres-
sions et mots issus de cette langue, mais on en a perdu le sens et l’on ne les chante plus 
qu’en onomatopées.
Alors que son grand-père s’apprêtait à suspendre définitivement son activité à la tête du 
Diwân de Biskra, Camel Zekri décidait d’enregistrer dans leur intégralité les deux cérémonies 
qui le composent, l’une diurne, l’autre nocturne. À partir de ces enregistrements, il allait por-
ter cette forme algérienne du rituel popularisé par les Gnaoua du Maroc à la connaissance
des amateurs de musiques du monde. Une initiative qui a eu pour effet de perpétuer en la 
dynamisant la pratique ancestrale du diwân à Biskra, laquelle aurait tout aussi bien pu dispa-
raître.
Avec l’installation récente d’un Centre dédié aux praticiens des grandes traditions musicales 
qui se sont maintenues jusqu’à nos jours à Biskra, grande cité oasis aux portes du désert, 
une nouvelle étape se dessine dans la démarche patrimoniale et artistique de Camel Zekri.
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JOSEBA IRAZOKI

Joseba Irazoki, musicien basque, a longtemps accompagné de sa guitare fine et imagina-
tive de nombreux artistes, entre autres: Xabier Montoia, Petti, Anje Duhalde, Bidertzean, 
terry Lee Hale, Maixa eta Ixiar. Il s`est affirmé il y a quelques années comme auteur compo-
siteur interpréte avec son groupe de pop-rock ONDDO et son projet d`improvisation DO.
Sa premiére oeuvre en solo fût "Irri eta Solas" suivie de "Gizona zakur egin zen" et "Folk 
me, laztana". Il continue maintenant avec son quatriéme opus "Pobre gara". C´est un dis-
que de folk-rock teinté de pop que nous propose le musicien de Bera.



FREDERIC JOUANLONG
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Chanteur ? Conteur ? Poête ? Fada ? ( Noise Magazine / Janvier 2010 )

Les textes sont bluffants mais leur interprétation est bestiale, 
empruntant à Mike Patton, aux Lettristes d’Isou, à Bobby Lapointe 
autant qu’aux vociférations d’une animal en colère. ( Nextclues )

Puis, c’est une voix, véritable théâtre de tessitures, qui crie, hurle, 
incante, vocifère, murmure, chuchote ; un chant quasi onomatopéique, 
qui équarrie les mots, les racle jusqu’à l’os, jusqu’à leur squelette syllabique, 
un chant qui chercherait un autre langage, une sorte de parole primale, 
un chant Dada qu’on n’eût pas été surpris d’entendre jadis, à Zurich, 
au Cabaret Voltaire, auprès d’Hugo Ball. ( Arnaud Bordes )

Bref, faut s'attendre à tout avec Fréderic Jouanlong. 
Un gars qui a déjà collaboré avec Phil Minton (entre autres) et ça s'entend. 
Il fait subir à ses cordes vocales toutes sortes de tonalités, du guttural à l'aigue, du beu-
glement au subtil, du parlé, du chant clair à un timbre comme saturé, jusqu'au grogne-
ment de cochon. Sérieusement, cette voix est une force de plus, un instrument, l'idée 
d'un sampler humain comme il dit lui-même, avec un choix de mots imagés, précis. 
C'est coloré, dramatique, humoristique, une signification abstraite mais qui fait mouche. 
( Perte et fracas )

Un croisement hybride entre les tours d’équilibriste d’un Phil Minton et la hargne lyrique 
d’un Franz Treichler première période, l’album L’Eau Rouge, 
lorsqu’il n’avait pas peur de se déboîter les cordes vocales sur les traces 
de Jaz Coleman. Le registre du chant est souvent rauque, toujours grondeur, frondeur 
par essence. ( Blogspot 666 )

FREDERIC JOUANLONG
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Engourdissement

L’Ocelle Mare
Thomas Bonvalet (g, banjo, harm, lames d’harmonica, orgue à bouche, diapason, plec-
tre de pavot sec, p, microphone, métronome)
Sous l’entité de L’Ocelle Mare, le guitariste Thomas Bonvalet creuse depuis 2005 le 
sillon d’une musique exclusivement acoustique, dépouillée et brute. Ce qui frappe, c’est 
la radicalité du propos : morceaux extrêmement courts, généralement en-dessous des 
deux minutes, effacement des structures mélodiques, obsession pour les motifs percus-
sifs miniatures, économie de notes, mise à nu des résonances.
Remarquablement enregistré en milieu naturel par Adrian Riffo, tout comme le précé-
dent (Porte d’octobre), ce troisième album solo s’enracine plus profondément à la terre. 
L’Ocelle Mare met l’auditeur en présence d’un chant de la nature. Il travaille à la dispari-
tion du geste musicien, comme si l’homme derrière les instruments, le technicien, n’était 
plus que le filtre de la manifestation des éléments. On imagine des cordes abandonnées 
qui vibrent au vent, des bois qui tombent et s’entrechoquent, on entend des crépite-
ments de flammes, des écoulements d’eau, des pas sur les feuilles.
A la différence d’une école minimale qui recherche, à travers des techniques étendues, 
à créer des sons inouïs, L’Ocelle Mare s’obstine à creuser une grammaire primitive, à 
ronger les viandes grasses des idiomes. Il n’en garde que l’os, qu’il sculpte et affûte. Ce 
qu’il invente est comme le balbutiement d’un langage musical dont la force tient dans la 
puissance du cri : accords plaqués qui résonnent dans la nuit, ululements d’harmonica, 
simple note dont les harmoniques se perdent sur le battement d’un métronome mécani-
que. Engourdissement est une recherche du geste premier, du son premier.
Il est difficile de rattacher L’Ocelle Mare à un quelconque courant actuel. Après avoir 
œuvré, dans un registre avant-rock virtuose, au sein du duo guitare-batterieCheval de 
Frise, Thomas Bonvalet semble désormais se situer aux confins de la brèche béante 
ouverte par Derek Bailey.
Rarement, avec une telle économie de moyens, musique aura été aussi puissante, tra-
versée de tels tellurismes. Ensorcelant.
par Vincent Faugère // Publié le 18 octobre 2010 
Citizen jazz : http://www.citizenjazz.com/L-Ocelle-Mare.html

L’OCELLE MARE



JESUS AURED

Jesus Aured débute ses études musicales à l'âge de 8 ans, il obtient   le 
1er prix international d'Annecy en 1982 et DEM de Musique traditionnelle 
au C.N.R. de Bayonne en 1999.
Il enseigne l'accordéon depuis 1980. Touche à tout, il passe   du bal 
musette et musique traditionnelle, à l'improvisation avec des musiciens, 
chanteurs, danseurs, comédiens et peintres. Il travaille aussi en tant que 
concertiste. Il a participé à la création du Festival Errobiko Festibala avec 
Beñat Achiary. 

A joué avec Bernard Lubat, Raoul Barboza, Beñat Achiary... dans plusieurs 
festivals : Uzeste, Errobiko Festibala, Xiru, Itza Pitz, les Chantiers de Blaye.

Jésus Aured est un musicien qui passe avec le même bonheur du bal musette à la 
musique contemporaine, de l’improvisation à la musique traditionnelle.
Musicien Concertiste il apprécie la rencontre avec d’autres Artistes (musiciens,
chanteurs, comédiens, poètes, conteurs, danseurs, peintres) et en tout lieu
« s’attache à développer un langage interactif et expérimental au service de la
création »
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PETTI

Chanteur venant de la pépinière de Bera de Bidassoa, il aime le blues et le folk, et nous 
offre avec sa guitare des chants bleus, de sa belle voix grave.... en euskara et en an-
glais



JEAN CHRISTIAN IRIGOYEN

"Joue des musiques de danse dès 17 ans dans les bals et les mariages , étudie les musi-
ques improvisées , la musique traditionnelle .
Musicien tout terrain , aimant le mélange des gens et des genres." Accordéoniste bien 
connu dans le monde des musiques festives en pays basque, il est aussi un très fin ac-
compagnateur et improvisateur à découvrir… un monde d’une audace surprenante.



JUSTIN KABRE (dit KELY)

Sculpteur «accidental» 
Un choc culturel : l’art traditionnel africain et l’art contemporain.

Kely a commencé par sculpter des objets et des masques traditionnels dans les cours de ces 
antiquaires qui diffusent de par le monde la statuaire africaine « ancienne ». Son père était lui 
aussi sculpteur, il m’a parlé avec des phrases de poètes et une vision qui m’ont fait découvrir un 
autre versant de cet art africain qui décline le quotidien en gardant ses mystères. Tout comme 
par le passé, les sculptures de Kely sont expressionnistes, ne cherchant pas à représenter des 
sensations visuelles mais un concept intellectuel émotionnellement ressenti. Cette expression 
plastique d’une idée ou de plusieurs est pourtant éloignée de l’anecdotique, tout au plus utilise-
t-elle des symboles intégrés dans un élan touffu et riche qui amène le spectateur a décrypter 
entrelacs et imbrications métalliques des plus variés ; comme dans l’art ancien, il nous faut cher-
cher les clés de ces énigmes de fer, parfois de bois et de couleurs. Comme chez ses prédéces-
seurs, Kely construit et voit l’intérieur de son œuvre, sa signification, son intention, ses formes, 
ses idées, qu’il concentre ou qu’il délivre.
Attiré par la présence des matériaux usagés, il les maîtrise pour enfermer l’espace, comme s’il 
séquestrait la lumière et sa propre force de pensée. Il a derrière lui des milliers de réalisations. 
Ses peintures et sculptures peuvent se voir dans plus d’une centaine de « maquis » d’Ouaga-
dougou (6). Des fresques peintes aux pigments naturels et à l’acrylique, totems, mobilier, chai-
ses, banquettes, luminaires, car fabriquer des objets utilitaires est une des constantes de la 
sculpture africaine. Kely peut tout faire et il le fait. Les anciens allaient choisir leur arbre dans la 
savane ou la forêt, lui escalade des monticules de métaux dans les casses ; c’est la chasse et la 
cueillette des fragments de nos sociétés industrielles qui lui lancent des appels et qui par la suite 
seront soudés en de savantes architectures. L’art de la récupération et celui d’accommoder les 
restes, c’est déjà de l’histoire ancienne et les artistes ou les enfants en connaissent les recettes. 
Dans le cas de Kely c’est une nécessité économique qui apporte à ses œuvres de la fantaisie 
mais viendra le jour où notre artiste pourra disposer de moyens lui permettant de se concentrer 
avec plus d‘efficacité sur les questions formelles.
Aujourd’hui, Kely semble se trouver à un moment charnière de son art où, après avoir expéri-
menté le long apprentissage d’accumulations, de diversités formelles et d’énergies fusantes, 
il s’avance vers la densité et la construction d’une pensée où le geste et l’action se recentrent 
vers un essentiel éminemment humaniste qui pourra être une suite au grand art tribal des an-
cêtres. C’est cette fusion, effusion d’un sentiment profond entre Nord et Sud, entre nouveau et 
tradition, qu’il nous plait à découvrir. Comme le dit le titre, Kely est un artiste « accidental » un de 
ceux que l’on attend au tournant, prêt à se confronter à d’autres courants, d’autres situations, 
armé jusqu’aux dents pour résister et s’imposer! Ces dernières années, la mode a porté sur la 
scène de l’art, Soviétiques et Chinois, comme des produits à consommer avant une date de 
péremption. Où sont les Africains ? S’ils se font attendre, c’est sans doute parce qu’ils veulent la 
pérennité. Qu’est-ce qui anime et inspire Kely ? Telle est la question... la réponse se trouve dans 
ses œuvres et il est des réponses qu’on ne peut expliquer par des mots, à nous de 
les découvrir............
texte de Michel (peintre-sculpteur) Critique d’art





Sur le pré d’Atharri, sous les chênes de Zabaloa et dans d’autres lieux et paysages 
choisis par les artistes avec des musiciens, poètes, danseurs et chanteurs… 
Le rendez-vous est pris vendredi et samedi.

Vendredi 22 et samedi 23 juillet

• Siestes musicales, rencontres, improvisations, écoutes, dialogues… vous rassem-
bleront pour ces après-midi gratuits avec des musiciens, poètes, artistes et artisans du 
festival.

Pas seulement une juxtaposition de spectacles
Au-delà d’une prestation : la création.
On ose, on se livre, on écrit…

• 14h Café Zabalik
Espace de lectures, le café Zabalik est devenu une nouvelle occasion de partager des 
textes à ciel ouvert. Des lectures à voix hautes dans un splendide jardin, proposées par 
des spectateurs du festival et de nombreux artistes dans un jeu d’improvisation.

• 14h45 Sieste musicale
Concerts allongés sous les chênes de Zabaloa.
Un moment de respiration et de détente au coeur du festival, sur des transats, dans 
l’herbe, sous le ciel d’Itsasu, accompagnés de berceuses et de la musique du silence : 
Laure Mollier et Laurent Bernays (voix), Jesus Aured (accordéon).

• 15h30 Itinérances des lieux dits…
Des artistes proposent des créations dans des paysages qu’ils ont choisis ;
« Nous créons nos paysages… » E. Glissant

Balades musicales

Avec les enfants, sur les sentiers et collines d’Itxassou, préparées par Jean-Christian 
IRIGOYEN et Raphaëlle DORE avec les artistes du festival.

LES APRÈS MIDI D’ERROBIKO FESTIBALA



STAGE de CHANT

"Poétique de la voix - improvisation et chant traditionnel »
animé par David GOLDWORTHY et Beñat ACHIARY

David GOLDSWORTHY du Centre ROY ART THEATRE dans les Cévennes.
Beñat ACHIARY, chanteur basque et professeur de musiques traditionnelles au Conser-
vatoire National de Région de Bayonne.

Nous approfondirons tout ce qui se met en œuvre pour que le chant s’élance :
Improvisations, étude des chants basques et des chants apportés par les stagiaires, 
travail du souffle, échauffement collectif vocal et corporel, travail vocal individuel et en 
petit groupe, libération de la voix, exploration du rapport entre chant et poésie, intériorité 
et extériorité dans le chant…
La créativité est au centre de ce travail qui engage « body and soul » comme disent les 
afro- américains...corps et âme !

Dates : 18 au 21  Juillet 2011
Horaires : matinée de 9h à 12h et après-midi de 14h à 17h
Lieu : Itxassou dans un paysage magnifique au cœur du Pays basque, travail en salle et 
en extérieur.
Repas possibles: Midi et soir, au tarif de 8 euros le repas, à partir du lundi midi. Réserva-
tions sur place.
Hébergement  possible:
- à Itxassou : terrain gratuit sur le lieu du stage, prêté par la municipalité pour installer 
des tentes. WC sur le terrain mais douches un peu plus loin sur le site du festival.

-à Macaye en gîte collectif , à la maison Etxetoa ( 12 € la nuitée) avec utilisation de la 
cuisine, des douches et sanitaires du gîte. Le gîte se trouve à une quinzaine de minutes 
en voiture du lieu du stage.



STAGE de DANSE AFRICAINE

animé par Chrysogone DIANGOUAYA

l’un des plus grands danseurs et chorégraphes 
du Congo Brazzaville

Précurseur de la danse contemporaine dans son pays, il fonde en 1992 le Centre 
d’Expression Corporelle et d’Art Dramatique qui lui permet de créer sa propre techni-
que d'expression et de donner naissance à la 1ère compagnie de danse contempo-
raine congolaise : le Ballet-Théâtre Monana.
En 1998, Chrysogone part à la rencontre du continent européen et perfectionne sa 
technique auprès de nombreux chorégraphes. Actuellement, il continue son travail 
de création avec la compagnie Monana sur Paris et il dirige également des stages de 
formations professionnelles pour le Centre National de la Danse.  

Il animera ce stage de danse africaine traditionnelle / tous niveaux :

Dates : 18 au 21  Juillet 2011
Horaires : après-midi de 14h à 17h
Lieu : Itxassou-Cambo.(dans le cadre d’Errobiko Festibala)
Repas possibles: Midi et soir, au tarif de 8 euros le repas, à partir du lundi midi. Réser-
vations sur place.

Hébergement  possible:
- à Itxassou : terrain gratuit sur le lieu du stage, prêté par la municipalité pour installer 
des tentes. WC sur le terrain mais douches un peu plus loin sur le site du festival.
- à Macaye en gîte collectif, à la maison Etxetoa ( 12 € la nuitée) avec utilisation de la 
cuisine, des douches et sanitaires du gîte ( à une quinzaine de minutes en voiture du 
lieu du stage).





Contact presse

Catherine : errobikofestibala@gmail.com

Infos, tarifs  sur le site :
http://www.errobikofestibala.fr


