	EDITO 2009

Combien d’entrées ? Oui, nous y voilà ! Les festivals n’échappent plus à ce questionnement  et sont, eux aussi, soumis à la sacro-sainte loi du marché. Les critères mis en œuvre par le Ministère de la Culture  pour fixer le montant de subventions mettent à présent en avant une notion quantitative qui ne peut prévaloir qu’au détriment de la qualité des programmations. On peut craindre qu’Autres Rivages qui  a bénéficié depuis sa création du soutien moral et de l’aide précieuse du Ministère de la Culture (via les DRAC régionales) ne les perde et à l’avenir ne disparaisse. 

Autres Rivages n’a jamais cessé de défendre sans compromission une ligne artistique axée sur la défense d’un des patrimoines immatériels de la planète et de privilégier une diversité ethnique chaque jour à nos yeux plus fragile. 

Plutôt que de céder aux trompettes de la renommée, ce festival a, dès son origine, programmé des formations et des ensembles inconnus du grand public et pris, en conséquence, des risques artistiques indéniables et sciemment revendiqués. Forcément quand il s’agit d’une première mondiale ou nationale, il n’y a aucun moyen fiable qui permette, faute de référence, d’évaluer un taux de remplissage et, donc, d’anticiper un succès publique. Quelquefois la salle est pleine, d’autre fois, non. 

Doit-on pour cela renoncer ? Accepter que la jauge prévisionnelle dicte les choix artistiques? Je me souviens d’un  édito rédigé par Jean Luc Marty Rédacteur en chef de la revue Géo qui mettait en relief que la prestation d’une confrérie ou d’une famille apportait parfois au public une telle intensité émotionnelle et spirituelle qu’elle en devenait un événement imprévisible, unique et, donc, inestimable. On échappe à toute échelle de valeur aussitôt qu’on aborde aux rivages du sacré et on s’interdit de pouvoir répondre avec exactitude à tout critère de rentabilité.

Autres Rivages persistera cette année encore dans cette voie et signera une 14ème édition digne de ses ambitions. Quitte à disparaître mieux vaut défendre ce à quoi l’on croit, c’est à dire une dimension spirituelle de l’activité humaine qui, de fait, exclut tout  instrument de mesure technocratique.








Autres Rivages est soutenu par la Direction Régionale des Affaires Culturelles du Languedoc Roussillon, Le Conseil Régional Languedoc Roussillon, le Conseil Général  du Gard, la Communauté de Communes de l’Uzège , la SACEM , l’ADAMI  et  les Communes d’Accueil du Festival et bénéficie du Label de l’Année Européenne 2008 du dialogue interculturel
	dimanche 12 juillet 
          place de la Liberté 22h 
          ST QUENTIN la POTERIE 

FANFARE VAGABONTU 
Moldavie
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Basés à Marseille depuis 2005, ces 8 musiciens hors-pair constituent l'une des seules fanfares tziganes basées en France. Ils sont tous originaires des villages tziganes de Moldavie Roumaine.
Leur musique brise-grisaille distille horas endiablées, sirbas surchauffées et airs balkaniques déjantés ...
La gouaille et l'énergie de ces 8 gaillards ont déjà conquis : le Babel Med Music 2008 (Marseille), le Dingle Festival (Irlande), le Balkanarama (Edinburgh), le Queen Elizabeth Hall (Londres), le Cabaret Aléatoire - Friche la Belle de Mai (Marseille), le festival Passages (Nancy), l'abbaye de Neumünster (Luxembourg) ...
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	mercredi 15 juillet 2009 
          jardin de l'évêché 22h 
          UZES 

L’Ensemble 
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      NAGUILA
[image: image4.png]


présente
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« Le Voyage de Maïmonide »


	 



Artistes :
André Taïeb : chant
Mohammed Zeftari : violon, chant
Fouad Didi : oud, chant
Mariam Poussin : qanoun
Pierre-Luc Bensoussan : percussions
Joshua Levitt : ney


Chants sacrés et profanes de tradition judéo arabe (en arabe et en hébreu)
Chants soufis
Musique arabo andalouse
Musique traditionnelle du Maghreb et du Moyen-Orient
 

 

 

 

Nouveau spectacle : « Le Voyage de Maïmonide »


C’est dans l’Espagne médiévale appelée « Al Andalus » que juifs, chrétiens et musulmans se rencontrent dans des écoles juives, écoles coraniques et universités.
Moshé ben Maïmon, Moussa ibn May mon, rabbi Moyses, trois signatures pour désigner une même personne, comme si elle devait incarner la symbiose des trois religions monothéistes.
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Né à Cordoue en 1135, Maïmonide s’initie très jeune dans cette ville à la médecine auprès de maîtres arabes. Médecin, philosophe inspiré par Aristote et grand décisionnaire de la loi juive, son oeuvre est immense.
 
Le caractère universel de sa pensée se révèle dans son livre « dalatat al –ha’irin : ce qui montre le chemin à ceux qui ne l’ont pas trouvé », qui se traduit aussi par « le guide des égarés ». Ce livre écrit au XIIéme siècle en arabe et traduit en latin dès le XIIIème siècle met en perspective la religion et la raison.
 

 

La force de Maïmonide réside dans sa vie faite de voyages et de rencontres qui l’amènent à parcourir tout le pourtour Méditerranéen.
 

Il trouve sur sa route par exemple Godefroy de Bouillon, alors en en croisade vers Jérusalem, qu’il guérit d’une mort certaine de la dysenterie.
 

Reconnu par ses pairs à l’époque comme le plus grands spécialiste des antipoisons, il
devient le médecin et le conseiller personnel de Saladin à la cour de Bagdad.
 

Trois villes symbolisent ses étapes à la fois géographiques et spirituelles : Cordoue, Fès et Bagdad. Ce destin extraordinaire traversant les siècles, et les questions que suscite toujours son oeuvre, donnent à Maïmonide une dimension universelle.
En 1204 il meurt prés du Caire. Il est enterré aujourd’hui à Tibériade (Israël).
 

L’ensemble Naguila, formé de musiciens d’origines juives et musulmanes se propose de
faire revivre musicalement ce voyage initiatique de Maïmonide.
 

Conscient de l’impact que peut provoquer la musique, l’ensemble Naguila souhaite
participer à sa manière à une meilleure compréhension entre les peuples.
 

Le répertoire de l’ensemble Naguila ainsi formé s’articule autour d’oeuvres appartenant aux traditions musicales représentatives des villes de Cordoue, Constantine et Fès, ainsi que du répertoire classique du moyen-orient.
 

Les textes des chants proposés sont des poèmes liturgiques et profanes en arabe et en
hébreu, issus pour la plupart de l’époque médiévale.
 

 

 

 

 

L’Ensemble Naguila
 

André Taïeb : chant
Mohammed Zeftari : violon, chant
Fouad Didi : oud, chant
Mariam Poussin : qanoun,
Pierre-Luc Bensoussan : percussions
Joshua Levitt : ney
 
Notre objectif est de faire connaître à un large public ce riche répertoire judéoarabo-
andalou transmis de façon orale, avant que celui-ci ne disparaisse et
qu'avec lui s'efface toute une partie de l'histoire des juifs en exil de l'Espagne au
Maghreb.
 

L'ensemble Naguila n'effectue pas un travail sur le souvenir qui serait figé,
ni une rétrospective dans l'air du temps, mais une Mémoire Vivante qui a
son importance pour comprendre l'histoire.
 

 

Les artistes


ANDRE TAÏEB est né à Constantine en Algérie en 1931.
Il s’initie très jeune à l’art du mawouel (improvisation vocale à capella sur un mode
musical), qui lui a été transmis par sa mère.
Plus tard, il fera partie d’un orchestre de musique traditionnelle constantinoise avec lequel il animera fêtes et mariages. Mais c’est à l’écoute des grands maîtres Cheikh Raymond et Cheikh El Kod qu’il approfondit son art du chant.
En 1962 il quitte l’Algérie et s’installe à Belfort. Il met alors son talent au service de la
Hazanout à la synagogue de Belfort et interprète à la fois le répertoire séfarade et ashkénaze.
 

En 1988, il se retire à Montpellier où il devient chantre de la synagogue.
Il rencontre Pierre-Luc Bensoussan qui travaille alors à un collectage des chants de
synagogues de Montpellier et sa région. Celui-ci, séduit par le timbre et la chaleur de la voix d’André Taïeb, l’invite à participer à la création de l’Ensemble Naguila.
Héritier de cette tradition orale venue de l’Espagne médiévale, il est l’un des derniers
détenteurs de ce patrimoine musical. Sa voix ample et inspirée traduit l’émotion d’une
communauté en exil à travers les siècles.
Cette voix nous parle, nous interroge, nous émeut.
 

MOHAMMED ZEFTARI est né à Salé au Maroc. Il étudie au Conservatoire de Rabat avec le maître Abel Fatah Ben Youssef, où il obtient le 1er prix, ainsi que le Prix d’Honneur en violon classique délivré par le Ministère de la Culture.
Il se forme également dans différents conservatoires auprès de Tomoko (Japon), Jean Lener (Paris), Jean-Luc Fort (Bordeaux), Sophie Duvin (Montpellier).
Par la suite, il est reconnu en tant que professeur mais aussi en tant qu’interprète : - 1er
violon de l’Orchestre de musique de chambre de Rabat - 1er violon de l’Orchestre
Philharmonique du Maroc
 

Par sa formation classique prestigieuse et sa virtuosité, son talent est reconnu pour son
interprétation de la musique occidentale et orientale. Il se joint dès sa création à l’Ensemble Naguila avec qui il participe à de nombreux festivals.
FOUAD DIDI est né en 1964 à Tlemcen en Algérie. Il montre très tôt des dispositions réelles pour la musique et commence son apprentissage par les percussions.
Puis, très vite, la mandoline lui ouvre l’univers des instruments à cordes, et notamment du violon. Sujet brillant, il est vite remarqué par ses maîtres.
Il étudie le répertoire et la technique des maîtres Abdelkrim Dali et Rédouane Ben Sari.
Cheikh Mustapha Bouhcina et Cheikh Rédouane Ben Sari ainsi que les Cheikhs Mustapha Brixi et Ahmed Malti l’encouragent dans son désir d’apprendre. Yahia El Ghoul attise sa passion pour le violon qui devient alors son instrument de prédilection, même s’il joue avec bonheur de la mandole et du luth.
Les nombreux concerts donnés à l’occasion des fêtes familiales et ses participations actives à de nombreux festivals à Tlemcen, Constantine et Alger lui permettent d’affirmer sa maîtrise de la scène aussi bien dans le répertoire classique que dans le "Hawzi".
Installé depuis 1996 à Marseille, Fouad Didi tient aujourd’hui une place de choix dans le
milieu musical. Il accompagne sur scène des chanteuses comme Françoise Atlan ou Myriam Sultan. Il a participé au projet "Provence Ouverte" aux côtés de Michèle Fernandez, Bruno Allary, Manu Théron et Yarmen. On le voit souvent accompagnant Maurice el Medioni.
Son excellente maîtrise instrumentale fait de lui un des meilleurs violonistes de sa
génération, notamment au sein du groupe TARAB qu’il dirige.
Fouad Didi a rejoint l’Ensemble Naguila en 2001 et participe depuis cette date aux concerts et enregistrements de cd.
PIERRE LUC BENSOUSSAN est né en Algérie. Il fait ses études musicales au conservatoire de Marseille, puis part à Boston au « Berklee College of Music » pour étudier le jazz.
De retour des Etats-Unis, il accompagne des formations de jazz (trio Mamdouh Barhi, trio avec Olivier Marotin, Daunik Lazro, Philippe Deschepper,…) puis se tourne vers les
musiques traditionnelles du Maghreb.
Il étudie d’abord avec le maître de la percussion orientale égyptienne Adel Shams El Din.
Entre 1995 et 1998, il accompagne l’ensemble Asswate, l’ensemble Al Bayati (musiques
savantes du Moyen Orient) ainsi que des musiciens comme Marc Loopuyt (luth arabe) ou la chanteuse occitane Rosina De Peira.
Il crée l’Ensemble Naguila en 1998 suite à un collectage de chants sacrés de synagogues à Montpellier et sa région en collaboration avec la DRAC Languedoc Roussillon et le Centre des Musiques et Danses Traditionnelles du Languedoc Roussillon et l’association Mosaïque Musiques.
Il est producteur et directeur artistique des albums de l’Ensemble Naguila, associé au Label L’Empreinte Digitale
MARIAM POUSSIN a fait ses études de musique classique et baroque à la Scola Cantorum et a obtenu son diplôme de guitare à l’école Normale de Musique. Depuis une douzaine d’années elle se consacre à l’étude de la musique orientale en pratiquant le quanoun (cithare sur table). Co-fondatrice de l’ensemble Al Faraby, elle joue dans de nombreux festivals et participe à des projets théâtraux.
JOSHUA LEVITT est originaire de la ville de New-York. Il vit en France depuis 2002. Il
pratique le ney depuis une dizaine d’années et a étudié avec le maître libanais Bassam Sala.
En France, il accompagne Touffik Farroukh avec lequel il fait des tournées internationales ainsi que le groupe « Chants de Jérusalem ».
 

Actualités


Janvier 2008 : sortie du nouvel album (intitulé « Le voyage de Maïmonide »)
Octobre 2008 : tournée au Québec
Novembre 2008 : résidence de création au Théâtre Lakanal (Montpellier)
 

Tournée 2007-2008 : Palais des Beaux-arts de Lille, Centre Culturel de Montpellier, Institut du Monde Arabe,…
 

Quelques concerts passés


Les Ateliers d’ethnomusicologie de Genève – SUISSE, Châteauvallon (Centre National de Création et de Diffusion Culturelle), Festival de Musiques Juives – Grenoble, Carré d'Art – Nîmes, Festival Planète Musiques à la Maroquinerie – Paris, Festival des Musiques Sacrées de Paris, Festival d'Arts Sacrés du Monde à Fez – MAROC, Festival Re-oriental Stockolm – SUEDE, Festival des Musiques sacrées de Gérone – ESPAGNE, Auditorium du Musée du Judaïsme – Paris, Festival des Voix de la Méditerranée – Lodève, Festival Estival des Musiques Rares - Clermont Ferrand, Festival des Musiques Juives – Carpentras, Théâtre Lakanal – Montpellier, Biarritz Culture Théâtre du Colisée, Institut du Monde Arabe – Paris, Colloque International sur la vocalité en Méditerranée – Cannes, La Mounède – Toulouse, Festival des Musiques Juives – Perpignan, Festival "Autres Rivages" – Uzès,
Festival de Musiques Sacrées – Perpignan, Festival "Printemps des Comédiens" – Montpellier, Docks des Suds- Marseille, ...
Le spectacle « Le voyage de Maïmonide » a été présenté en avant-première aux Ateliers d’Ethnomusicologie de Genève en décembre 2006.
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samedi 18 juillet 
          ST SIFFRET 22h 
          jardin de la Péran 

LA SQUADRA DI CANTO POPOLARE
de GENES Italie
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La Squadra   Chant de la Ligurie

  Le trallallero autrefois également dénommé bel canto popolare est une forme a cappella propre au grand port de Gênes et son arrière pays. Si l’on en trouve peu de traces avant le milieu du 19° siècle, tradition orale oblige, cette manière de chanter semble profondément ancrée dans le patrimoine musical de la Ligurie. Elle trouve ses origines au détour des collines sur la côte, dans l’évocation d’événements de la vie rurale. Portés par les paysans en quête de travail, ces chants se sont frayé un chemin jusqu’à la ville, abandonnant leurs références rurales pour celles du seul divertissement. Au gré de l’urbanisation, de l’industrialisation, ils sont devenus l’apanage des ouvriers de la sidérurgie et des travailleurs du port de Gênes. Une affaire d’hommes en somme, de dynamique d’équipe, avec ses rôles, sa hiérarchie.
  Un ensemble de chanteurs prend ainsi le nom de squadra : équipe. Généralement liée à une association, la squadra possède son maestro ou capo, sorte de chef de chœur, mais aussi son président et son secrétaire. Dès le début du 20°siècle, les squadra rivalisent de vocalises lors des concours, qui deviennent très populaires dans les années 1920- 1930, où dénombre plus d’une centaine d’ensembles appartenant à diverses corporations de métiers. 
  Aujourd’hui magnifiquement représentée par la Squadra, cette tradition vivante suscite l’engouement des publics français et francophones grâce à la ténacité de son tourneur montpelliérain et à la maison de disques parisienne Buda Musique.
La Squadra devient ainsi le plus célèbre ambassadeur du trallallero. 
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Un orchestre de voix

Apparenté à cet art vocal dont le bassin méditerranéen propose une palette abondante et diverse, le trallallero qui ne s’accompagne d’aucun instrument, fonctionne sur une polyphonie à cinq voix : contralto, ténor, baryton, voix de guitare et basses. Ce qui le distingue essentiellement des autres traditions des chants a capella, c’est l’addition de cette voix imitant la guitare mais qui en fait scande le rythme et l’utilisation du contralto ( falsetto) fameuse voix aux trilles enjôleuses, féminines parfois jusqu’à l’outrance dans cet univers masculin. Le terme de primu et secundu utilisés pour désigner respectivement le tenor et le contralto, montrent bien le rôle primordial de ces deux voix dans la dynamique des chansons. Ce sont celles qui non cent les paroles des couplets et qui improvisent en onomatopées dans les parties des trallalleri proprement dites.
  Pendant ce temps les voix de basses bassi cantabili produisent la base des harmonies et bassi profondi le bourdon, le baryton controbasso inscrivant son discours dans un jeu permanent, rythmique et mélodique avec les deux premières voix. Quant au chanteur à la voix de guitare chitarra, il met en œuvre le jeu de la langue, des lèvres et de la main contre la bouche afin de parvenir à l’effet recherché d’une guitare d’accompagnement. 
d’après François Bensignor 
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La Squadra de Gènes

Il y a plus de vingt ans alors que naissait en France un engouement pour le chant polyphonique bulgare et corse, un groupe d’hommes « costauds » venus du port de Gènes intriguait le public français.
Trallalleri et chansons génoises au répertoire, ils ont sillonné les routes des festivals et des salles de spectacles.
Chanteurs déjà dans la fleur de l’âge, beaucoup d’entre eux ont cessé de chanter, d’autres nous ont quittés.
La relève est assurée, le nouveau groupe avec toujours en son sein l’étonnant haute – contre Claudio Valente, le tenor Matteo Merli, le baryton Giuseppe Zachetti, la voix de guitare Stefano Valla, les basses profondes de Franco Sacchi, Ivo Domenichella et Fabio Santamaria séduit l’auditeur par l’interprétation magistrale de cette tradition si chère à leurs coeurs.



	
Les ouvriers des chantiers navals de Gênes n'ont pas abandonné
l'ancienne coutume de se réunir dans leur café préféré pour chanter,
autour d'une bonne bouteille, des polyphonies dont le raffinement
susciterait l'envie de bien des musiciens "savants".
Membres du groupe 
Claudio Valente - contralto 
Matteo Merli - tenore 
Giuseppe "Pepi" Zacchetti - baritono 
Stefano Valla - voce chitarra 
Angelo Asborno - basso 
Franco Sacchi - basso 
Ivo Domenichella - basso 
Enzo Draghi - basso 
Label Buda musique 
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		mardi 21 juillet 
          cour de la Mairie 22h 
          AIGALIERS 

LAS HERMANAS CARONNI
Argentine
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Las hermanas Caronni, ce sont deux soeurs jumelles nées sous le signe du Tango, ascendants candombé, milonga et musique classique. 
Leurs chansons, c’est la synthèse de tout cela, et tout autre chose à la fois, une nostalgie aux sons chauds et caressants du violoncelle et de la clarinette, deux voix en parfaite harmonie.

Soeurs jumelles argentines Laura et Gianna Caronni sont nées dans une famille suisse, italienne, russe et espagnole d'origine, d'où la musique d'opéra et de tango liés. Elles ont étudié la musique classique, émigré en France en 1998 où elles ont joué pour les musiciens comme Juan Cedron argentin, Juan Carlos Cáceres et d'autres avant; elles ont décidé de lancer leur propre duo «Las hermanas Caronni» et d'exercer leur propre musique 

( Argentinian twin sisters Laura et Gianna Caronni were born in a family of Swiss, Italian, Russian and Spanish origins, where the music of Opera and Tango intertwined. They studied classical music, migrated to France in 1998 where they played for Argentinian musicians like Juan Cedron, Juan Carlos Cáceres and others before they decided to launch their own duet « Las hermanas Caronni » and perform their own music ) 

Album : «Las hermanas Caronni» 



		vendredi 24 juillet 2009 à 22h
      place du Château
      ARPAILLARGUES 

Parno Graszt
Paszab, Szabolcs-Szatmár-Bereg
Hongrie [image: image18.png]




Depuis les 20 dernières années, l’appellation PARNO GRASZT (Cheval blanc, le symbole de la pureté et de la liberté) est devenue l’équivalent de la musique tzigane hongroise. 
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Pour le groupe, rester authentique est de vivre tel qu'eux-mêmes. Vivre dans l'intégrité, vivre et jouer de la musique, comme ils l'ont toujours fait. Comme Simon Broughton (Songlines) a affirmé après avoir passé une semaine avec Parno Graszt dans leur village, Paszab: 'lls n'utilisent pas de sources de musique tzigane... Ils l'incarnent.'
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En effet, lors des événements sociaux à Paszab, la musique est partagée par chaque membre de la communauté: les instruments sont passés de main en main et presque tous sont des professionnels de la danse. Il n'y a pas de groupe de musiciens et de public, il n'existe qu'une joyeuse réunion unifiée. Pour Parno Graszt, jouer de la musique dans la cour est identique á la jouer sur une scène de festival devant 50.000 personnes... dommage qu'ils ne puissent pas tous aller jouer sur la scène!


Ils jouent tant leurs propres compositions musicales, que les chansons folkloriques traditionnelles de Tziganes, tirées du Nord-Est de la Hongrie et de la Roumanie, représentant ainsi un dialecte spécifique, local de la musique tzigane. Leurs instruments sont les suivants: guitares acoustiques, contrebasse, tambourin, cuillères, un carafe d'eau stéréo (!) et la „basse orale", qui est un ton continu improvisé chanté par le percussionniste. Le groupe est constitué de 9 musiciens dont 4 danseurs, parfois complété par le cymbalum, l'accordéon, les violons et la clarinette hongroise à pavillon évasé.




		lundi 27 juillet
            PONT DU GARD 22h
          

CONGOTRONICS
KONONO N°1
(R D du Congo) 
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Konono n°1 est l’un des principaux représentants d’un style spectaculaire qui fleurit dans les faubourgs de 'Kin' (Kinshasa, République Démocratique du Congo, ex Zaïre), dénommé là-bas “ tradi-moderne” ou musique traditionnelle électrifiée. Il s’agit de musiciens qui ont quitté la brousse pour s’établir dans la capitale et qui, pour pouvoir continuer à assumer leur fonction sociale en se faisant entendre des ancêtres (et surtout de leur concitoyens) au milieu du vacarme urbain, ont dû avoir recours à l’amplification bricolée de leurs instruments et aux « lance-voix » mégaphones. Cette électrification de fortune a provoqué une mutation radicale de leur son, introduisant des distorsions qu’ils ont intégré à leur style. 
Konono N°1 Tout Puissant existe depuis 26 ans.
Fondé par Mingiedi, virtuose du likembé ou sanza (piano à pouces),
le groupe se compose de trois likembés électrifiés (medium, aigu et basse),
équipés de micros fabriqués à la main à partir d’aimants récupérés sur de vieux alternateurs de voiture et branchés sur des amplis,
une section rythmique mêlant percussions traditionnelles et bricolées (couvercles de casseroles, pièces de voiture),
trois chanteurs et une sono munie de lance voix.
Les musiciens sont originaires d’une région qui se situe à cheval entre le Congo et l’Angola.
Le style du groupe emprunte largement aux musiques de transe bazombo, mais il leur a fallu littéralement composer avec la distorsion du système d’amplification, au départ non voulue mais inévitable.
C’est ainsi que pour s’adapter à cette contrainte nouvelle, Konono N°1 a élaboré un groove implacable, inclassable dont les échos font vibrer aujourd’hui la scène internationale. 



		vendredi 31 juillet 
         Arènes Camarguaises de Remoulins 22h          REMOULINS  


GUARACHANDO
Baile Latino
Salsa Dura de New-York
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À l'origine de cet orchestre de 11 musiciens : une rencontre.
Celle de François Molinari, Mathieu Brami et Cristobal Diaz, respectivement bassiste, conguero et pianiste dans un atelier de musique latine de l'ARPEJ, école de jazz parisienne.
Séduits par cette musique, ils décident ensemble de monter leur propre orchestre pour travailler et interpréter ce qu'ils y préfèrent : la salsa dura de New York.
S'ils ont tous fait leurs armes au son des incontournables standards du barda de Spanish Harlem, les musiciens de Guarachando ont rapidement orienté leur travail vers la composition. Après quelques remaniements le groupe finit par trouver le format idéal pour interpréter sa propre musique : deux trompettes, un trombone, un saxophone baryton, timbales, congas, bongos, piano, babybass, choeurs et chant. 

Depuis l'an 2000, année de sa création, Guarachando a toujours privilégié la scène.
En 2008 naît le désir d'enregistrer le premier album qui aboutira au disque « Alquimia » qui sort le 20 juin 2009 chez Mosaic Music. Dans ce disque, il n'est ni question de timba cubaine, ni de latin-jazz mais bien de salsa dura, toujours inspirée par la grande tradition de la salsa new-yorkaise.
Onze compositions originales qui offrent un univers musical riche et varié (salsa, bomba, plena, guajira, descarga, son montuno) et qui montrent que Paris possède une nouvelle génération de musiciens fiers de défendre une musique qui se doit de rester populaire, qui se doit de continuer à être jouée en orchestre grand format et qui se doit de faire évoluer la tradition par de nouvelles propositions musicales. 
Un album et aussi un manifeste comme l'exprime le blanc de sa pochette, une façon de rompre avec l'imagerie traditionnelle de la salsa plus que souvent « cliché » et réductrice.
Non, la salsa n'est pas que fête, soleil et cocotiers, mais bien une forme d'expression musicale ouverte sur son temps, une musique d'aujourd'hui. 
« El son » et l'énergie créative de Guarachando en fond aujourd'hui l'un des groupes prisés de la nouvelle scène salsa à Paris. Avis aux amateurs ! La Salsa dura est une musique à danser. Pour l'occasion sera installée une piste de danse dans les arènes. Hay que bailar latino !
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