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Metalleux, Metalleuses, fan de musique extrême en tout genre, 
chers lecteurs fidèles … 

C’est avec une grande joie que nous vous présentons ce numé-
ro quatorze qui marque le retour en force de notre partie culture. 
Vous pourrez dorénavant y découvrir des interviews, chroniques 
et actualités à propos de sujets traitant autour du metal, que cela 
soit via des auteurs de thrillers, horreurs ou policier, via des ar-
tistes tatoueurs, des musiciens, ou encore via de multiples plate-
formes (jeux vidéo, jeu de société …).  

Pour ce numéro, vous pourrez découvrir ou redécouvrir des au-
teurs de talent tels que Williams Exbrayat, Ophélie Cohen, Jack 
Jackoli, ou encore Fred Soulier. Nous sommes allés à la rencontre 
d’artistes musiciens tels que Jonas Sanders, d’artistes tatoueurs 
comme Yazz, Mesh et Morgan Vullo, et aussi l’art de la scène avec 
l’humoriste Pierre Emmanuel (alias PE). 

La Scène justement, rien n’existerait sans la scène. Nous avons 
donc décidé de partir dans certaines salles afin de discuter avec 
des organisateurs d’évènements. Nous avons pour ce numéro 
partagé quelques instants avec Yohann Thibaut.

Et la musique dans tout ça ? 

Aucune inquiétude à avoir, nous avons toujours de quoi vous en 
mettre sous les crocs. Du black metal avec Dark Funeral, en pas-
sant par la scène death avec Catacomb, ou encore le thrash de 
Destruction et de Evil Invaders, …

N’hésitez pas à découvrir de nouvelles formations telles que les 
rockers de Bomber, les fous furieux de Membrane, les groovy me-
tal d’Incite, … pour ne citer qu’eux. Bref, on y a mis toute notre 
passion pour vous pondre un numéro bien conséquent !

Sur ce, bonne lecture, bonnes découvertes, et surtout “Long Live 
Metal” !

Oli
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Destruction est de retour avec un album qui 
tabasse sévère pour fêter leurs quarante ans 
de carrière. Et même s’il n’y a plus que Sch-

mier pour témoigner des nombreuses étapes de 
leur grande histoire, l’ajout de sang neuf au cours 
des deux derniers albums offre un bon bol d’air au 
mastodonte germanique. Ce nouvel album, énervé 
comme jamais, peut se targuer d’offrir des bridges 
techniques à foison et de déballer des torpilles re-
vendicatives sur chaque titre. Et c’est justement ce 
dont nous avons discuté avec son chanteur, Sch-
mier, à la voix apparemment incassable. 

Par Ale

Bravo pour vos quarante ans de carrière ! C’est tout 
de même une sacrée prouesse, de parvenir à sortir 
encore de la musique après autant de temps. Outre 
ce nouvel album, vous prévoyez d’autres surprises 
pour fêter ça ? On a un concert spécial prévu dans 
notre ville natale (ndlr : Weil am Rhein) cet été, au 
Baden In Blut Festival, avec Mad Butcher et d’autres 
invités. On a aussi une box spéciale “quarante ans” 
prête à sortir en fin d’année. On y trouvera aussi du 
contenu jamais sorti auparavant. Pour le reste, on 
verra selon notre emploi du temps… On donnera peut-
être d’autres concerts-anniversaires ! Mais vu que le 
monde se rouvre seulement, c’est un peu compliqué 
de se projeter. 

Oui, ça diffère pour tous les pays d’Europe pratique-
ment ! Il y a une tendance à l’ouverture dans pas mal 
de pays, dont certains rouvrent vraiment tout ! Donc 
j’espère ne pas me prononcer trop tôt, mais il est vrai-
ment temps de retrouver la vie d’avant. Les deux an-
nées précédentes étaient vraiment mauvaises pour 
nous tous… Il est grand temps de vivre à nouveau.

Je vous comprends tellement. Les journalistes aus-
si n’ont qu’une envie : celle de retourner en concert, 
et de communiquer avec les artistes par le biais de 

leur musique en plus des interviews ! Ouais !

Je ne vous apprends rien en précisant que vous 
faites partie du “German Big Four”. C’est amusant de 
voir que la plupart des pionniers du Thrash ont l’air 
inarrêtables  : vous continuez de tourner, de sortir 
des albums…C’est quoi le secret ? Une colère éter-
nelle ? C’est comme pour tout  : beaucoup d’amour 
et de dévouement. Avec ces deux éléments réunis, 
on peut accomplir n’importe quel boulot jusqu’à la 
fin de sa vie. On me demande parfois “Schmier, c’est 
quand que tu prends ta retraite ?”, et ma réponse est 
simplement que je suis musicien… Les musiciens ne 
s’arrêtent jamais ! Nous aimons ce que nous faisons, 
et tant qu’on en est capables, tant qu’on garde cette 
dédication…on va continuer à le faire. Destruction 
est devenu l’essentiel de ma vie au fil des années. Ce 
n’est pas seulement de la musique, ça devient une 
manière de vivre. J’imagine que c’est simplement ça 
le secret. 

Je vois… En tout cas on ne va pas s’en plaindre  ! 
Quand on est un jeune fan de metal, c’est une belle 
opportunité de pouvoir voir des artistes ayant parfois 
commencé bien avant notre naissance. (Rires) C’est 
vrai ! Mais nous avons aussi nos propres icônes. Des 
groupes comme les Rolling Stones ou Judas Priest 
continuent de jouer et de se produire en concert. 
Mais on finira bien par être considérés comme la pre-
mière génération Thrash. Malgré ce que j’ai dit, on ne 
peut pas être sur scène éternellement. C’est un genre 
qui reste très demandeur physiquement ! 

Vos thématiques sur l’album sont relativement clas-
siques pour le genre : la guerre, l’injustice, la poli-
tique… Mais elles gardent une certaine fraîcheur 
grâce à un twist contemporain. Qu’est-ce qui vous 
inspire à écrire  ? Comment trouvez-vous encore 
des idées sur lesquelles écrire  ? Le monde est un 
gros terrain de jeu, et les deux dernières années ont 
été un vivier à inspiration. Je ne voulais pas écrire 
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directement sur le covid, je voulais plutôt parler des 
à-côtés : la force, l’envie d’y croire, ou des concepts 
moins abstraits comme les abus de l’Eglise envers 
les enfants  ! Sur le titre “Hope Dies Last”, on vou-
lait vraiment mettre en avant ce sentiment d’espoir, 
cette motivation à traverser les difficultés de la vie. 
Les gens souffrent de dépression ou d’anxiété, et ce 
sont toutes des choses qui affectent ma vie… et la 
vôtre aussi ! Ce sont des choses qui parlent à tout le 
monde, mais j’essaye d’y ajouter une petite étincelle 
d’espoir. C’est important d’avoir un message positif 
à la fin.

C’était une de mes questions  ! Je voulais reparler 
de ce titre en particulier, “Hope Dies Last”. En com-
paraison au reste de l’album, qui est plutôt sombre, 
négatif et même nihiliste, cette chanson brille vrai-
ment par sa thématique plus lumineuse… Oui, c’était 
une chanson vraiment importante dans tout le pro-
cessus d’écriture. On se sentait vraiment au pied du 
mur : avec les confinements successifs, plus rien ne 
parvenait à s’imbriquer pour nous. C’était donc im-
portant d’écrire une chanson plus positive, y compris 
pour nous ! On avait besoin de continuer à écrire, de 
garder cette énergie pour aller de l’avant. En soit, on a 
travaillé dur pendant deux ans sans être payés ! C’est 
vraiment bête à dire, mais la situation nous démoti-
vait. Et “Hope Dies Last” avait aussi ce rôle de cathar-
sis. Une fois le titre fini, je l’ai envoyé immédiatement 
à un ami à qui on venait de diagnostiquer un cancer. 
Je voulais aussi lui envoyer un message positif.

Oui, je pense qu’on en a tous besoin après ces deux 
années, et même pour l’avenir. On n’a jamais trop de 
positivité dans nos vies… Exactement ! 

Pour revenir à l’album, c’est une véritable explosion ! 
C’est fou aussi de voir que votre voix reste aussi 
puissante avec les années, beaucoup d’autres chan-
teurs ont dû apprendre à la moduler avec le temps. 
Là aussi, est-ce qu’il y a un peu de “magie thrash” qui 
permet de conserver une voix faite pour crier ? Je 
vis de manière plus saine qu’à une certaine époque ! 
Je ne fais plus autant la fête, je ne fume plus, je bois 
beaucoup moins… Et puis c’est aussi une question 
d’expérience, et une façon de travailler sa gorge cor-
rectement. On parle de muscles après tout, donc il 
faut les entraîner  ! Bien les hydrater aussi. Quand 
j’étais plus jeune, durant les 80s, ça m’est souvent ar-
rivé de perdre ma voix ! C’était évidemment effrayant 
lorsqu’on était en pleine tournée. Mais depuis lors, je 
la gère mieux. Je sais mieux ce qui est bon pour moi. 
Mais ça implique aussi de ne pas pouvoir faire la fête 
sept jours sur sept… 

J’imagine  ! Mais ce qui m’impressionne vraiment 
comme je le disais c’est que vous conservez une voix 
aiguë, avec des cris stridents  ! Beaucoup de gens, 
chanteurs ou pas, attrapent une voix plus grave ou 
rauque avec le temps… Mais vous criez toujours 
à nos éclater les tympans  ! C’est très impression-
nant… Oui, j’ai une meilleure technique pour les cris 
aigus aujourd’hui que je ne l’avais à l’époque ! Je re-
viens à ça, mais je pense qu’avec de l’entraînement, 

on peut continuer à le faire pendant très longtemps. 

Tant qu’on parle de puissance, les nombreux ponts 
sur pratiquement TOUS les titres sont bourrés de 
rage, ils donnent envie de sauter partout… Déso-
lé de me répéter, mais comment on trouve encore 
des nouveaux riffs au bout du quinzième album ? Je 
pense qu’on s’est simplement dit qu’on voulait avoir 
des titres qui sonneraient bien en live, des titres cali-
brés pour être joués devant un public. Pendant l’écri-
ture, je suis revenu sur l’album précédent, et je me di-
sais que telle ou telle chanson était peut-être un peu 
trop longue ou trop complexe. Là, j’ai vraiment voulu 
quelque chose qui plairait à la foule. Il y a toujours 
beaucoup de détails et de finesse sur nos parties à 
la guitare. On shred comme des fous et tout le bordel 
(sic)… Mais on voulait aussi que ce soit entraînant, 
agressif, et pas trop long. J’insiste, mais on a tou-
jours tendance à vouloir tirer en longueur nos pro-
ductions en tant que musicien. On veut caser toutes 
nos idées, on veut étendre notre création tant qu’on le 
peut jusqu’à ce que ça devienne juste interminable ! 
Donc ici, les mots d’ordres étaient vraiment : “dans ta 
tronche” et “compact”.

Ah, on se prend de bonnes baffes dans la tronche, ça 
c’est certain ! (Rires)

Si je ne me trompe pas, c’est le premier album pour 
Martin et Damir ? Ont-ils beaucoup contribué sur ce 
nouvel opus ? Ont-ils trouvé leur place au sein de 
Destruction, groupe avec déjà une belle carrière  ? 
Oui, ils ont directement trouvé leur place parce qu’ils 
ont été très impliqués dans la composition. Je sou-
haite qu’on travaille comme une équipe, même si 
j’endosse un peu le rôle de capitaine du navire. Ils 
amènent leurs propres idées, mais c’était important 
aussi que ça “sonne Destruction”. Donc ce sont les 
autres eux-mêmes qui m’ont demandé d’écrire le 
gros du travail. Puis on voyait où on pouvait aller à 
partir de ça. Damir est professeur de guitare, et c’est 
un excellent guitariste. Donc c’était facile pour lui de 
s’adapter à notre style. Puis il est dans le groupe de-
puis quelques années maintenant (ndlr : 2019), donc 
il a aussi eu le temps de s’y faire. C’était vraiment le 
mantra pendant la création de l’album  : on travaille 
en tant que groupe, on ne laisse pas l’ego de l’un ou 
de l’autre prendre l’ascendant. C’est aussi important 
en musique : on essaye d’atteindre le style du groupe 
avant tout. Ce n’est pas un projet solo où chacun 
s’affirme jusqu’à ce que ça ne ressemble plus à rien. 
C’est aussi une affaire de compromis, même si ça 
n’empêche pas chacun d’avoir ses forces. Martin est 
plus mélodique, là où Damir joue plutôt les soli ner-
veux, il a plus le rôle du guitariste fou qui s’affirme 
pleinement. Et à eux deux, ils font un super travail.

Oh clairement ! Ma question portait plutôt sur l’idée 
de leur contribution générale, mais leurs talents 
sont indéniables. Et puisqu’on parle de change-
ments de line-up, je pense que c’est aussi le premier 
album sans Mike ? J’imagine que cela ne doit pas 
être évident de voir partir un membre présent de-
puis si longtemps ? Finalement, l’industrie musicale 
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est aussi une affaire de survie. C’est loin d’être aussi 
facile que ce que les gens peuvent croire. Je com-
prends parfaitement qu’on puisse vouloir en sortir, 
parce qu’on souhaite voir sa famille, rester chez soi 
ou simplement arrêter de tourner sans arrêt. L’argent 
n’est jamais une motivation suffisante, c’est un jeu 
qui est vraiment loin d’être simple. Même en tant que 
spectateur, ça fait bizarre de voir les gens partir alors 
que nous sommes toujours là. Mais ça donne aussi 
l’impression d’être un survivant. C’est plus facile de 
jeter l’éponge et de se dire “je me casse”… et plus dif-
ficile de se dire “je reste” ! C’est aussi une source de 
motivation pour moi, car j’ai aussi eu l’envie de tout 
plaquer. Plusieurs fois même. Mais j’ai sacrifié ma 
vie pour ce projet : des amis, des petites amies aus-
si… Beaucoup de choses en fait ! Donc au final, c’est 
aussi une question de destinée. La mienne, c’est de 
jouer de la musique. Et je n’ai pas eu à le regretter 
jusqu’à présent. Attention, je comprends pourquoi 
les gens partent ! C’est difficile de voir les gens par-
tir, mais je comprends aussi leurs raisons. Cela peut 
être familial comme je le disais, ou simplement une 
question d’intérêts qui changent. 

Cela semble être la façon la plus sage et terre-à-
terre de voir la chose en tout cas ! La musique est 
une collaboration entre son propre esprit, la direction 
que l’on veut prendre et les fans. Tant que je m’amuse 
à faire ce que je fais, et que les fans sont là pour 
l’écouter, j’espère pouvoir continuer ! 

Pour en revenir à “Diabolical”, j’avoue que le nom me 
surprend. Le titre est bien sûr très bien, mais il pa-
raît un peu surprenant pour représenter l’album en-
tier. Je veux dire…Il ne fait pas l’apologie de Satan ! 
Le disque reste très diversifié. C’est un des derniers 
morceaux que j’ai écrit pour l’album en vérité. Je 
l’aime beaucoup. Et lorsqu’il a fallu choisir un titre, on 
était dans un entre-deux. Est-ce qu’on allait proposer 
un message positif avec “Hope Dies Last” ? L’idée me 
plaisait, mais c’est un titre un peu long. Et surtout, 
“Diabolical” est plus universel. Le mot est presque 
pareil dans toutes les langues, il est plus compré-
hensible. En espagnol, c’est “Diabolica”, en allemand 
c’est “Diabolisch”. Et j’imagine qu’en français c’est 
plus ou moins pareil ? 

“Diabolique”, on est assez proches en effet  ! C’est 
ça  ! Et l’idée était précisément de proposer un titre 
qui soit facile à prononcer, à comprendre et à mémo-
riser. Et ça nous donnait une super idée pour l’artwork 
aussi. Parfois, le chemin le plus simple est le bon. Il 
nous attire et on l’emprunte sans se poser de ques-
tions. Pourtant, on est restés longtemps sur “Hope 
Dies Last”, surtout avec le contexte pandémique  ! 
Mais une fois qu’on est partis sur “Diabolical”, nous 
n’avons plus hésité. 

Oui, comme je le disais  : aucun problème avec le 
nom ! C’est juste que je trouvais que ça faisait plus 
album de black qu’album de thrash  ! Oui, mais le 
thème reste ancré dans le genre. La chanson parle 
de personnes mal intentionnées, ou “diaboliques” 
en termes généraux. Il y a beaucoup de “diables” sur 

cette planète !

C’est une transition parfaite pour ma prochaine 
question  ! On a déjà pas mal parlé de vos inspira-
tions, mais j’insiste sur le côté un peu déprimant de 
l’opus. Avec des titres comme “No Faith In Huma-
nity”, “State Of Apathy”, “Repent Your Sins”, on se 
croirait vraiment condamnés ! Êtes-vous désespéré 
à propos du monde dans lequel nous vivons ? Je suis 
plutôt désespéré, oui ! Mais en lisant au travers des 
lignes, on trouve d’autres traces d’espoir sur ces titres 
aussi. Sur “No Faith In Humanity”, je chante le mot 
“Solidarité” à la toute fin du morceau. Car je pense 
que c’est vraiment la clé à la survie de l’humanité… 
même si on est plus prompts à se tirer dessus ! Pour 
“Repent Your Sins”, on parle de l’Eglise catholique et 
des abus que subissent les enfants. Ce n’est pas un 
sujet très marrant, mais il n’est pas non plus trop né-
gatif, car j’exprime aussi mon désir de les voir se re-
trancher. Ce sont des meurtriers, des pédophiles ! Ils 
devraient avoir honte ! C’est aussi une façon d’épin-
gler leurs actes. Mais je ne suis pas non plus en train 
de dire que nous allons tous mourir demain. “Last Of 
A Dying Breed” présente même des valeurs positives 
de la vie. Alors certes, on parle plus de valeurs déca-
dentes… Mais c’est aussi une façon de dire ça  : les 
valeurs sont importantes, elles équilibrent nos vies. 
À nous de choisir les bonnes. 

Oserais-je dire “amen” ? (Rires) Plus sérieusement, 
c’est aussi pour ça que le genre thrash est mon pré-
féré. Il se permet de raconter tout ce qu’il veut fi-
nalement, et c’est souvent pour gueuler. C’est de la 
colère dirigée, de la rage avec des objectifs… Exac-
tement ! C’est aussi pour ça que j’adore voir les plus 
jeunes écouter du thrash : il y a et il y aura une suite 
à ma génération, qui a fondé le genre. Il y a plein de 
jeunes pousses œuvrant dans le genre, et ça fait plai-
sir à voir.

Là aussi c’était une de mes questions  ! Vous par-
liez de vos inspirations plus haut, mais j’imagine 
que vous avez été un exemple pour beaucoup de ces 
jeunes groupes aussi. Vous écoutez du thrash plus 
récent ? Il y a des groupes que vous recommande-
riez  ? J’adore la musique  ! J’ai grandi avec le rock 
et le punk, puis le metal et le hard rock ont suivi. Je 
dis souvent que du moment qu’il y a de la guitare, 
c’est susceptible de m’intéresser. Ma préférence ira 
toujours vers le thrash des années 80, idem pour du 
bon vieux punk rock. Mais je suis ouvert à tous les 
genres de rock et de metal. J’aime bien écouter des 
nouveautés, même si je ne suis pas fan de tout. Je 
prends souvent le temps d’analyser ce qu’elles font, 
de voir qui sont ces nouveaux artistes dont tout le 
monde parle, ou bien ce genre novateur qui prend 
tout le monde de court. C’est un réflexe de musicien !

Oh bien sûr. Et le fait d’être critique et curieux, ça 
doit faire partie des raisons qui poussent à faire ce 
métier… ou le mien d’ailleurs ! Ouais ! Et en tant que 
musicien, ce n’est pas très bon d’être trop limité dans 
ses horizons musicaux. C’est mieux de comprendre 
ce qui se fait ailleurs. 
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Et on peut apprendre de ce qui se fait dans d’autres 
genres aussi j’imagine ? Oui et non. On n’a pas envie 
d’être trop influencé par les autres, histoire de garder 
sa propre touche. Mais c’est chouette de comprendre 
ce qu’il se passe chez les autres, d’essayer de voir 
comment ça fonctionne pour eux. Puis il y a plein de 
belles choses au-delà des guitares électriques  ! Y’a 
d’excellents joueurs de flamenco, la musique clas-
sique comporte plein de pépites… Pour moi, il n’y a fi-
nalement que deux catégories : de la bonne musique, 
et de la mauvaise ! 

C’est une façon de voir les choses  ! Certains par-
leraient plutôt de musique qu’ils aiment et de mu-
sique qu’ils n’aiment pas…Pour en revenir à votre 
goût du punk, vous avez caché une petite surprise 
à la fin de l’album ! Une reprise de GBH, c’est quand 
même moins commun qu’une reprise des Clash ou 
des Ramones… Quand j’étais gamin, je traînais tou-
jours avec des groupes de punks. J’étais le seul me-
talleux du quartier, alors que tout le monde écoutait 
The Exploited, GBH, les Dead Kennedys ou les Engli-
sh Dogs. Je me suis mis à grandement apprécier ces 
groupes aussi, mais j’ai fini par me convertir pleine-
ment au metal. Mais même en me dédiant corps et 
âme au genre, tous ces classiques punks font par-
tie de ma jeunesse. Et “Baby Attacked By Rats” est 
un classique sous-estimé pour moi. C’est vraiment 
le “Smoke On The Water” de la vague agressive du 
punk anglais des 80s. On voulait faire une reprise de-
puis longtemps déjà, mais cette fois le processus a 
été très spontané  : je l’ai passée devant les autres 
en leur précisant que c’était un titre très important 
à mes yeux… Et on s’est décidé à la jouer presque 
immédiatement. C’est chouette que le label l’ait suf-
fisamment appréciée pour décider de la mettre sur 
l’album. Parfois ça finit comme un simple titre bonus 
pour le marché japonais  ! Je pense que c’est notre 
énergie qui les a convaincus.

C’est amusant de voir quelqu’un avec plus ou moins 
le même parcours que moi, si ce n’est que j’étais le 
punk au milieu d’un groupe de métalleux ! C’est d’ail-
leurs le punk qui m’a mené vers le thrash, et le thrash 
vers le metal en général. Je pense qu’on doit beau-
coup à la mentalité et à l’esthétique punk… C’était 
aussi la raison de cet hommage ! On a repris The Ex-
ploited dans le passé, les Dead Kennedys aussi. Là, 
c’était au tour de GBH ! Cela permet aussi de rappeler 
aux jeunes que les punks ont été de gros pionniers en 
matière de metal aussi. 

…Tout en gardant ce côté nostalgique rappelant des 
jours meilleurs ! Où l’on gueulait son agacement avec 
ses potes, tout en se couvrant de bleus dans les pogos !  
(Rires) C’est ça !

Tout comme les thèmes abordés, la pochette est 
également 100% pur thrash. Un mystérieux liquide 
vert fluo ? Un zombie metalleux ? Un paysage apo-
calyptique  ? Tout y est  ! C’était volontaire de par-
tir sur quelque chose d’archétypique ? On avait une 
idée bien précise de ce que nous voulions. Le pitch 
était simple : on voulait que toute personne qui ver-

rait la pochette devinerait instantanément qu’il s’agit 
de thrash. Et ça aussi, c’est une tradition héritée des 
années 80’s. À l’époque, on achetait un vinyle ou un 
CD en se référant uniquement à la pochette. Avec un 
peu de chance, on parvenait à deviner ce qu’on ache-
tait avec plus ou moins de justesse. Mais parfois, on 
se faisait avoir ! Donc on apprenait à reconnaître les 
signes qui ne trompaient pas. Et on s’est dit qu’on 
allait faire exactement ça : une petite jaquette facile, 
très simple, purement visuelle mais avec un look fort. 
On voulait avoir ce zombie-mascotte “Destruction” à 
l’avant-plan, avec tous ces autres morts-vivants dans 
le fond. C’était totalement dans le style d’Ed Repka. 
Il était partout lors des 80’s ! C’était fun à faire, parce 
qu’on avait pris l’habitude de proposer des artworks 
riches en significations ces dernières années. Ici, 
c’était vraiment une décision impulsive, qui nous pre-
nait aux tripes. On voulait un artwork couillu, pour le 
dire franchement !

J’avais vu tout juste donc ! On ne voulait même pas 
tellement se mettre en avant ! En fait, on voulait que 
même les gens qui ne connaissent pas Destruction 
puissent se dire “ouaip, ça s’est du thrash”.

J’ai une dernière question, la classique, celle qui 
porte sur votre expérience au sein de notre petit 
pays ! On a la chance d’être voisins, donc j’imagine 
qu’on a eu le temps d’apprendre à se connaître. 
Vous avez des souvenirs mémorables de concerts 
belges  ? On en a plein  ! On a joué à Gand très tôt 
dans notre carrière, au sein d’un festival aux côtés 
de Cyclone et d’autres groupes belges. C’est toujours 
chouette de revenir, on a toujours eu de nombreux 
fans en Belgique. C’est fréquent pour nos albums de 
rejoindre les charts en Flandre. On a toujours eu une 
relation un peu privilégiée avec vous, même à nos dé-
buts où nous étions assez obscurs en dehors d’Alle-
magne. On ne jouait pas encore souvent à l’étranger, 
mais la Belgique était un arrêt fréquent  ! Je pense 
qu’un lien fort s’est bâti au fil des années, et nous 
donnons toujours de super concerts chez vous. Le 
public est toujours déchaîné.

Et bien ravi de l’entendre  ! C’est vrai qu’on semble 
avoir une affinité pour le Thrash en Belgique, que 
ce soit au niveau des groupes comme des fans… 
C’est chouette que vous nous aimiez bien, et inver-
sement ! Les mecs d’Evil Invaders sont supers d’ail-
leurs ! On les a invité en tournée dans le passé, c’est 
un très bon groupe.

Vous me croyez si je vous dis que l’interview que j’ai 
eue avant la vôtre était celle des Evil Invaders…  ? 
C’était il y a à peine deux heures ! (Rires) C’est super 
cool ! 

Un grand merci pour votre temps, et bonne chance 
pour la reprise ! Merci pour l’interview ! 

Photo : Hexphotography - Edit : Gyula Havancsák
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Quatre des cinq musiciens d’Alta Rossa, nou-
veau groupe Post-Metal, sont réunis autour 
du haut-parleur du téléphone. Seul manque 

à l’appel Thomas, l’un des deux guitaristes. Expéri-
mentés, certains d’entre eux sont passés par Hors-
kh, Asidefromaday, The Erkonauts et Slaughterers. 
Ils défendent avec conviction leur excellent pre-
mier album “Void Of An Era”, enregistré avec Steph 
Lawansch au Disvlar Studio (Blockheads, Whores-
nation, Abyssal Ascendant…).

Par Chris Grès

Pouvez-vous présenter Alta Rossa  ? Nous venons 
de Besançon et avons notre line-up définitif depuis 
2020… même si nous avons débuté plus tôt. Malgré 
des parcours différents, nous nous connaissions 
tous les cinq. Notre envie de jouer ensemble s’est 
concrétisée, et nous sortons notre premier album.

Que signifie le nom du groupe ? Nous avons cher-
ché un petit moment avant de trouver. Nous voulions, 
comme dans nos textes, avoir du sens, tirer la son-
nette d’alarme, d’où alerte rouge. Ce nom sonne bien 
et correspond à notre univers.

Quels thèmes abordez-vous dans vos chansons ? Il 
y a de la colère, de la rage… mais nous avons chacun 
notre propre sensibilité. Nous nous retrouvons ce-
pendant sur l’état du monde dans lequel on vit. Nous 
parlons de la condition humaine, de sa déchéance ; 
nous allons droit dans le mur. Nous nous rendons 
compte de tout ça, nous lançons un message d’alerte 
même si beaucoup de choses sont perdues à jamais. 
Ce n’est pas porteur d’espoir, c’est pessimiste, certes, 
mais nous sommes réalistes…

Votre pochette est en parfaite adéquation avec cette 
vision, avec cette déchéance de l’humanité. Ce ma-
gnifique dessin est l’œuvre d’un illustrateur russe, Ki-
rill Semenov. Il synthétise notre démarche. Nous vou-
lions aller vers un point de rupture, dans notre visuel 
comme dans nos textes.

Votre musique est habitée d’une tension qua-
si-constante. Notre musique est effectivement in-
tense, expressive. Elle est le fruit de nos différentes 
influences, liées à l’histoire de chacun d’entre nous. 
Cette tension, cette force est voulue, recherchée… et 
à retraduire en live ! Nos morceaux, sombres et vio-
lents, sont courts car nous visons l’efficacité ; nous 
voulons qu’ils rentrent dans la tête de l’auditeur.

Est-ce cette recherche de l’intensité qui fait de “Void 
Of An Era”un disque court ? Ce n’était pas notre vo-
lonté. C’est notre premier album, tout simplement 
avec les titres qui étaient prêts à être enregistrés.

Justement, comment avez-vous accouché de ces 
sept titres  ? Jordan (guitare) compose des riffs et 
les envoie par Internet. Nous les retravaillons ensuite 
tous ensemble dans notre local de répétitions. On 
compose, on décompose, on arrange, on réarrange… 
Les paroles sont l’œuvre de  Dess (basse), Thomas 
(guitare) et Antoine (chant).

Avez-vous des influences communes ? Nous avons 
chacun les nôtres… et elles sont très, très variées, 
même si nous nous retrouvons sur le Sludge, le 
Post-Metal. Nous nous rejoignons sur Converge,  
Meshuggah, Sepultura, que nous suivons depuis 
notre jeunesse.

On perçoit aussi une vibration Black Metal dans 
“Void Of An Era”, non ? Thomas (guitare) est très in-
fluencé par le black dans son jeu. À jouer, à retrans-
crire, je trouve ça très intéressant. En fait, c’est le croi-
sement de nos chemins musicaux qui crée la bulle 
Alta Rossa.

Malgré la période compliquée que nous traversons, 
Alta Rossa se produira-t-il sur scène ? Nous avons 
défendu nos titres en live quatre ou cinq fois. Nous 
avons pas mal bossé la scène, notamment en ayant 
quelques résidences. Nous avons travaillé avec un 
ingé son, les lumières sont en place. Nous atten-
dons la fin de cette période difficile pour jouer plus. 



Le 5 mars, nous jouerons chez nous, à Besançon  au 
Rodia, avec un plateau régional, pour présenter le 
disque. Nous avons quelques touches qui se concré-
tisent . Nous visons aussi les festivals, cet été, et 
nous espérons nous produire à l’automne.

La suite discographique est-elle déjà envisagée  ? 
Nous avons déjà d’autres titres de composés, que 
nous avons joués en live. Nous composons, nous 
arrangeons : nous avons la volonté d’avancer, d’aller 
déjà vers autre chose.

Vous êtes sur un label tout neuf, Source Atone Re-
cords. Pas trop  d’inquiétude à l’idée d’essuyer les 
plâtres  ? C’est effectivement un nouveau label pa-

risien. Dess connaissait Chris, à l’origine de ce la-
bel.  Au départ nous partions pour de l’autoproduc-
tion puis nous avons échangé des sons avec lui… et 
voilà, c’est du bonus ! Nous sommes très heureux de 
bosser avec ce label, en qui nous avons une totale 
confiance, et dont le catalogue est super. Il n’y aura 
aucun souci avec eux, ils connaissent leur boulot et 
ont un solide background !

Photo : D.R.
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Certains noms de famille sont difficiles à porter quand 
on est le fils ou la fille “de”, c’est vrai. Mais porter 
le nom de Cavalera quand on fait du metal c’est 

cool et ce pour plusieurs raisons ! Incite est actif depuis 
2004. Jusqu’à maintenant sa popularité en Europe n’est 
pas équivalente à celle des États-Unis, leur pays d’origine 
mais la signature avec le label Atomic Fire Records pour-
rait changer la donne. D’autant plus que leur nouvel al-
bum, “Wake Up Dead” a des arguments de poids ! Voici un 
entretien avec Richie Cavalera (chant), dont le [beau] père 
n’est autre que le leader de Soulfly : Max Cavalera ! 

Par Shades of God

Richie, comment vas-tu à quelques semaines de la sor-
tie de votre nouvel album ? Je me sens très stressé, nous 
vivons une période assez folle dont on ne voit pas le bout, 
j’aimerais vraiment qu’on sorte de là… Heureusement il y 
a la musique, notre nouvel album est prêt, il sort bientôt, 
j’espère que les fans apprécieront. 

“Wake Up Dead” sort chez Atomic Fire Records, le nou-
veau label de Markus Staiger, qui n’est autre que le fonda-
teur de Nuclear Blast à la fin des années 80. J’imagine que 
pour Incite, rejoindre cette maison de disques qui compte 
dans ses rangs Opeth, Meshuggah, Amorphis ou encore 
Agnostic Front, est formidable… Travailler avec Markus et 
son équipe est une chose incroyable pour Incite ! Ce mec 
a signé des groupes parmi les plus connus du Metal, c’est 
une légende à lui seul ! C’est un vrai passionné qui connaît 
bien le métier. En signant avec Atomic Fire Records, nous 

savons d’avance que notre nouvel album ne sera pas seu-
lement connu aux US, mais qu’il sera aussi disponible par-
tout en Europe et cela compte énormément pour nous. 
C’est probablement la meilleure chose qui pouvait nous 
arriver, et savoir que nous sommes entourés de groupes 
aussi prestigieux que ceux que tu as cités, c’est non seule-
ment génial mais aussi totalement fou.  

Sur le second titre de Wake Up Dead, il y a un invité spé-
cial… un dénommé Max Cavalera ! Peux-tu nous dire com-
ment c’est de travailler avec lui ? C’est génial de bosser 
avec lui, il est tellement pro et expérimenté… tu n’as pas 
besoin de lui dire quoique ce soit, il sait ce qu’il a à faire et 
c’est réglé en moins d’une minute. C’est impressionnant de 
voir la vitesse à laquelle il intègre les choses et sait com-
ment les restituer. C’est un père et un musicien génial, il 
gère les deux parfaitement ! C’est un véritable plaisir qu’il 
soit venu faire un guest vocal sur l’un de nos titres, surtout 
que ce titre démonte ! 

Au moment où l’on se parle, vous venez de dévoiler le vidé-
oclip de “Deadbeat”, votre premier single. Pourquoi avoir 
choisi spécialement ce titre et pas un autre de “Wake Up 
Dead” ? Ce titre et ce clip résument ce qu’est la vie pour un 
jeune en période de pandémie où tu es privé de tes libertés, 
essentiellement par des mesures nécessaires de confine-
ment. Tu te retrouves à trainer chez toi, à passer ta jour-
née sur des jeux-vidéo, à boire de l’alcool, et à ne rien faire 
de spécial… ce titre et ce clip sont très autobiographiques 
malheureusement ! (Rires) J’avais l’impression de tourner 
en rond durant cette période, de n’avoir aucune motivation 
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et de devenir fou, un peu comme un animal en cage. Nous 
avons voulu avec ce titre partager notre expérience de la 
quarantaine et je pense que beaucoup de personnes se re-
connaîtront dans le clip et les paroles. 

On sent parfois beaucoup de colère dans les paroles et la 
musique d’Incite… Est-ce pour toi un moyen d’extériori-
ser certaines émotions négatives ? Cette question est très 
difficile… je ne suis pas un homme rempli de colère. J’ai 
vécu des moments difficiles, c’est vrai, mais comme tout le 
monde. Dans la vie de tous les jours je suis un mec plutôt 
calme et timide. Je dirais que pour cet album le contexte 
est très différent du précédent, “Built To Destroy” (2019), 
dans la mesure où cette pandémie a quelque part boulever-
sé ma vie et j’ai dû aller puiser en moi beaucoup d’énergie 
pour composer les paroles de “Wake Up Dead”. Aujourd’hui 
j’ai repris le dessus, je me sens beaucoup mieux, rien ne 
peut me déstabiliser. Ce nouvel album porte un message 
très positif. Je souhaite dire aux gens qui traversent une 
période compliquée qu’une journée est composée de 24 
heures et qu’en 10 minutes il est parfois possible de re-
tourner la situation pour s’offrir un nouveau départ. J’ai mis 
dans “Wake Up Dead” beaucoup d’émotions personnelles 
au service de la libération du poids du désespoir que l’on 
peut ressentir. 

À ce propos, “Wake up Dead” est-il un titre avec une signi-
fication particulière ? Le titre peut être trompeur, il faut bien 
l’interpréter. Son message est positif, c’est comme dire aux 
gens “allez, debout ! Réveillez-vous, c’est le début de votre 
nouvelle vie”. La pochette est trompeuse également, mais 
je la trouve originale parce qu’elle représente ma région, 
mon État, qu’est l’Arizona ! Si tu la regardes de près tu y ver-
ras ce qui fait son charme et rappelle les origines d’Incite : 
des cactus, le désert et des serpents à sonnettes ! 

Votre style musical est difficile à définir, certains parlent 
de “Modern Thrash Metal”, d’autres d’une musique proche 
du Hardcore... Comment toi tu décrirais le style d’Incite ? 
Je dirais que nous faisons simplement du metal  ! Nous 
avons des influences qui viennent du Thrash des 80’s, du 
Hardcore, mélangé avec des éléments plus “groove” c’est 
vrai, mais Incite est avant tout un groupe de metal. Nous 
avons grandi en écoutant les mêmes groupes qui pas-
saient à la radio ou autres. Quand on s’est mis à faire de 
la musique nous ne voulions rien révolutionner, on voulait 
juste se faire plaisir et apporter du plaisir aux gens ! Rien 
ne peut nous rendre plus heureux que d’être sur scène et 
de voir le public chanter les paroles de nos titres, de s’amu-
ser, de prendre du bon temps. Maintenant s’il faut absolu-
ment poser une étiquette sur notre style, disons que nous 
sommes entre Machine Head et Lamb of God ! (Rires)

Une fois de plus, vous avez travaillé avec Steve Evetts. 
C’était déjà le cas pour “Built to Destroy” et “Oppression”, 
il semble que tout se passe bien entre vous... Oh mec, 
comment oses-tu me poser cette question, c’est évident ! 
(Rires) Plus sérieusement… Steve est un mec génial qui a 
une connaissance approfondie de la musique. À chaque 
album que nous avons fait avec lui, nous sommes mon-
tés en puissance grâce à son travail et ses conseils ! Steve 
n’est pas le genre de technicien qui veut absolument im-
poser son style ou un son, il veut surtout te mettre dans 
des conditions optimales pour que tu fasses le meilleur 

travail possible de toi-même. Je ne vois pas pourquoi nous 
ferions appel à une autre personne, ce mec est notre cin-
quième membre. Du moins, c’est comme ça que nous le 
considérons. 

La biographie promotionnelle qui accompagne l’album 
vous décrit comme des disciples renégats d’architectes 
pionniers comme Pantera et Slayer. Incite lève le flam-
beau du Metal et écrase celui des hipsters”. Qui sont 
ces groupes de “Metal Hipster” ? Ces groupes de “Metal 
Hipsters” sont ceux qui en font trop pour finalement pas 
grand-chose. Incite est un groupe qui ne triche pas. Quand 
nous sommes sur scène nous restons sobres comme les 
groupes qui nous ont influencé. On se contente de poser un 
backdrop, d’un peu d’éclairage et c’est parti pour en mettre 
plein la gueule au public venu nous voir  ! On ne va pas 
commencer à ajouter des effets pyrotechniques pour im-
pressionner. Ce qu’on veut c’est montrer qui nous sommes 
avec nos moyens : l’envie et l’énergie pour botter le cul de 
la foule ! Pourquoi utiliser ou surutiliser des triggers de bat-
terie, des “backingtracks” ou des profils Kemper… ça n’a au-
cun sens quand ta musique vient du cœur et des tripes et 
c’est exactement ce que fait Incite ! 

Beaucoup de groupes américains annulent leurs venues 
en Europe pour 2022 car ils craignent que les frontières 
soient refermées durant l’année. Ce n’est pas un tôt pour 
prendre cette décision  ? Qu’en est-il pour vous  ? Vous 
viendrez en Europe cette année ? Nous avons des festivals 
de prévus cet été en Europe, notamment un en République 
Tchèque en juillet qui a une affiche de dingue et nous comp-
tons bien nous y rendre ! Plusieurs pays européens ont déjà 
levé toutes les restrictions d’entrées et nous espérons que 
cela va continuer dans ce sens. Les gros groupes améri-
cains annulent leurs dates en Europe pour des raisons de 
sécurité on va dire. Ils se disent que si malheureusement ils 
ne peuvent pas se rendre en Europe durant l’année et qu’ils 
n’ont pas booké de dates aux États-Unis, ils vont se retrou-
ver cons, sans pouvoir jouer. De fait, ils assurent le coup 
en remplissant leur agenda avec un maximum de dates US 
pour être sûrs de tourner. Cependant, cela crée des oppor-
tunités pour des groupes moins connus qui pourraient être 
appelés à venir en Europe si la situation le permet. Nous 
voulons tous jouer, mais pas à n’importe quel prix non plus, 
il faut être sûr que tout le monde soit en sécurité, qu’aucun 
rebond épidémique ne vienne gâcher la reprise des tour-
nées. 

Il me semble que vous avez déjà des dates de prévues 
pour les États-Unis  ? Nous en avons et nous sommes 
impatients de retrouver la scène ! Incite est un groupe qui 
est fait pour jouer live, on doit normalement jouer avec des 
groupes cools, je suis très impatient que ça se concrétise, 
que nous puissions retrouver notre public, lui apporter de 
la joie et du plaisir ne serait-ce que le temps d’un concert. 

Je te laisse le dernier mot… Je remercie votre magazine, 
Metal’Art, de m’avoir donné la parole, je remercie égale-
ment nos fans et tous les metalleux de cette planète parce 
que nous formons une grande équipe tous ensemble ! On 
se voit aussi vite que possible sur les scènes et dans les 
pits du monde entier ! Prenez soin de vous. 

Photo : D.R.
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Il est l’une des figures les plus importantes du Metal 
Extrême et pourtant son nom n’est pas assez sou-
vent cité en référence. Paul Speckmann a une car-

rière incroyable qui est loin d’être terminée, ça c’est 
une certitude, comme le prouve “Fiends of Emptiness” 
le nouvel album de Speckmann Project, un groupe 
aussi culte qu’éphémère. Pourquoi faire revivre ce 
projet ? La réponse est dans cette longue et passion-
nante interview avec un homme aussi malin que sym-
pathique, aussi gentleman que rusé, qui connait son 
métier comme le fond de sa poche… 

Par Shades of God

Paul, te voilà de retour plus de 30 ans après sous le 
nom Speckmann Project, pourquoi ce choix ? Il se 
dit que c’est une demande de Rogga Johansson qui 
trouve que vos albums avec le projet Johansson & 
Speckmann n’ont pas l’attention qu’ils méritent… C’est 
tout à fait ça, peu de temps après la sortie de “The 
Germs of Circumstance” en 2020, le dernier album de 
Johansson & Speckmann, Rogga (Johansson), s’est 
aperçu que ce projet, bien que de qualité, souffre d’un 
déficit de reconnaissance évident. Il y a quelques mois 
quand il m’a contacté pour me dire qu’il s’était remis à 
écrire pour Johansson & Speckmann, il m’a dit “Paul, j’ai 
composé plusieurs titres, encore au stade de l’ébauche, 
mais ils sonnent très old school autant dans le son que 
l’attitude”. Il me les a envoyés et j’ai adoré ! Tu sais, Ro-
gga est une vraie machine à riffs ! Il compose comme il 
respire, c’est assez incroyable… Nous sommes allés en 
studio pour enregistrer les titres, chacun de notre côté, 
et je t’avoue que le résultat me bluffait, je le trouvais 
vraiment excellent ! Il n’y avait pas encore assez de ma-
tière pour un album complet, mais nous tenions quelque 
chose de très intéressant… C’est là que Rogga a eu une 
idée  : celle de sortir un album uniquement avec mon 
nom, et comme ça sonne très old school, sous le nom 
de Speckmann Project ! En y réfléchissant, je me suis 
dit que l’idée était bonne, qu’il fallait au moins l’essayer, 
nous avons terminé l’album et voilà, nous y sommes !  

Sans cette idée de Rogga Johansson, tu n’aurais donc 
jamais fait revivre Speckmann Project ? Ce n’était pas 
du tout dans mes projets  ! Mon groupe principal est 
Master et rien ne laissait la possibilité à un retour de 
Speckmann Project ! Le dernier album de Master, “Vin-
dictive Miscreant” est sorti en 2018, pour moi le plan 
était de composer un nouveau disque et certainement 
pas de faire revivre Speckmann Project. Cependant la 
vie en a décidé autrement, ce qui n’est pas plus mal 
dans le fond parce que cet album est vraiment très bon. 

Considères-tu ce nouvel opus de Speckmann Project 
comme étant du pur Death Metal ? Il y a énormément 
d’éléments venant du Thrash et du Punk... C’est in-
téressant comme question… figure toi que quand j’ai 
commencé à faire de la musique au début des années 
80, on ne parlait pas encore de Death Metal. Il y avait le 
Hard Rock, le Heavy, un peu de Thrash, du Punk, mais 
le terme “Death Metal” n’était pas encore apparu. Du 
coup ce que j’ai fait avec Master ou mes autres projets 
comme Death Strike par exemple, je ne les considère 
pas comme des groupes de Death Metal au sens pri-

maire, ils ont des influences qui viennent des styles que 
j’ai cités un peu plus tôt. Cannibal Corpse est un groupe 
de pur Death Metal, qu’on aime ou pas, on ne peut pas 
leur enlever ça, ils font du Death Metal et le font bien ! 
Mais je ne peux pas comparer Cannibal Corpse à Mas-
ter par exemple, pour la bonne et simple raison que 
nos musiques, même si elles ont quelques points com-
muns, sont un peu différentes autant sur le fond que 
la forme ! Disons que je fais du Metal, que ce soit avec 
Master ou Speckmann Project… ce sera plus facile pour 
se repérer ! (Rires)

Sur “Fiends of Emptiness” tu ne t’occupes que du 
chant, qu’est-ce qui a motivé ce choix ? Tu ne souhai-
tais pas enregistrer la basse ou tu n’as pas eu assez 
de temps ? Rien de tout ça, ce qu’il s’est passé c’est 
que j’ai laissé Rogga monter le line-up, il connait beau-
coup de musiciens et je lui fais confiance. J’aurais pu 
enregistrer certaines parties de basse ou de guitares, 
mais ce n’a pas été nécessaire. Je n’ai eu que le chant à 
enregistrer, ce qui n’est pas plus mal. Puis, nous avons 
beaucoup travaillé à distance, une chose que je n’aime 
pas trop à la base mais qui marche bien avec Rogga, 
pour Master je ne le fais jamais cependant  ! J’aime 
être en studio avec les musiciens, les techniciens, que 
nous puissions discuter et faire les choses ensemble. 
Ce système d’enregistrement à distance n’est pas ce-
lui que je préfère mais avec Rogga, ça fonctionne bien, 
alors pourquoi ne pas le faire  ? Je me souviens que 
pour les deux premiers titres que j’ai reçus pour “Fiends 
of Emptiness”, il ne m’a pas fallu plus de cinq minutes 
pour écrire les paroles, ça peut paraître fou mais c’est 
le cas ! Est-ce qu’avec Master ça arriverait ? Je ne sais 
pas. Du reste, j’aimerai vraiment pouvoir un jour aller en 
Suède et enregistrer avec Rogga et d’autres musiciens 
dans un vrai studio où nous serions tous ensemble !   

Tu as écrit toutes les paroles, quels sujets abordes-
tu sur “Fiends of Emptiness” ? Je parle des sujets ha-
bituels, qu’ils soient sociétaux ou en rapport avec ma 
vie, je ne suis pas du genre à aborder des sujets fantai-
sistes comme le satanisme, le gore ou autre. J’aborde 
les thèmes que je connais le mieux et qui me tiennent 
à cœur : la place de l’humain dans la société moderne ! 

Les années passent et ta colère envers les pouvoirs 
religieux, politiques, et les inégalités sociales de-
meurent. Penses-tu, tout de même, qu’un jour le 
monde sera “meilleur” ? C’est triste et dur à dire, mais 
je ne pense pas. Ça n’est que mon opinion mais regarde 
le monde dans lequel on vit… Les riches ne font que 
devenir plus riches et les pauvres s’enfoncent toujours 
plus. Les gouvernements se succèdent dans chaque 
pays et aucune décision allant dans le bon sens n’est 
prise, ils décident pour nous et malheureusement plus 
le temps passe moins nous avons de liberté… Ok je ne 
suis pas en prison j’ai toujours une certaine forme de 
“liberté”, je peux aller me balader ou au supermarché, 
mais pour le reste, qu’en est-il ? Le dernier concert que 
j’ai pu faire c’était il y a deux ans, autant dire une éterni-
té ! J’en viens à me dire qu’avant la pandémie le monde 
n’était pas si mal, assez incroyable, non ? Je vois que 
certains pays autorisent de nouveau les concerts, no-
tamment aux USA et en Grande-Bretagne, le Danemark 
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est aussi en train de lever toutes les restrictions, c’est 
une bonne chose. Dans le fond on ne demande pas la 
lune, seulement la liberté de penser, de s’exprimer, de 
choisir.  

La pochette de “Fiends of Emptiness” est très simi-
laire à celle du premier album de Speckmann Project... 
J’imagine que c’était voulu, ça ne peut pas être une 
coïncidence... Pour être franc avec toi, c’est une idée 
de la maison de disque, c’est le boss du label qui l’a eue 
et elle n’est pas si mauvaise ! Il y a des similitudes avec 
celle du premier album, ça rappelle le côté old school. 
Cependant la photo de moi est plus récente, mais je 
pense que tu avais remarqué ! (Rires)

Une réédition du premier album est prévue ? Peut-être, 
mais ce n’est pas pour tout de suite. Je discute beau-
coup avec Emanzipation Productions au sujet d’un tas 
de choses, nous sommes en contact depuis un mo-
ment, il y a quelques années nous discutions d’une ré-
édition de “On the Seventh Day God Created... Master”, 
le deuxième album de Master qui est sorti à l’origine sur 
Nuclear Blast, qui a finalement été réédité en vinyle par 
Hammerheart Records en 2017. Mais nous avons des 
projets, un peu de patience… 

Cet album vous n’avez pas pu l’enregistrer ensemble, 
au même endroit. Si je ne me trompe pas, tu as un 
contrat pour au moins deux disques avec Emanzipa-
tion Productions. Tu peux légitimement espérer pou-
voir en faire un autre avec cette fois une vraie réunion 
en studio du groupe  ? Effectivement nous avons un 
contrat pour un autre album sous le nom de Speck-
mann Project et peut-être, je dis bien “peut-être” que 
cette fois-ci nous pourrons enregistrer ensemble en 
studio. Comme je te l’ai dit précédemment, avec Rog-
ga nous avons pris l’habitude de travailler à distance 
et cela fonctionne, mais honnêtement pouvoir enregis-
trer en studio avec les mecs serait pour moi une bonne 
chose. Je me sens plus… inspiré quand je bosse en stu-
dio  ! Et le prochain sera encore meilleur que celui-ci, 
enfin espérons-le ! (Rires)

La technologie a complètement changé le son du Me-
tal Extrême, cependant, penses-tu que l’esprit qui était 
celui des années 80 est toujours présent ? Je ne dirais 
pas que la mentalité et l’esprit sont les mêmes, mal-
gré cela la tendance actuelle des nouveaux groupes, 
notamment américains, est de sonner old school. La 
technologie a énormément progressé, ce qui dans un 
sens est bien, mais d’un autre fait que les albums sont 
de nos jours surproduits, ils manquent de “naturel”. Je 
ne citerais pas de noms pour offenser personne, mais 
même parmi les “grands groupes” il y en a qui cachent 
derrière la production un manque évident de créativité, 
c’est parfois à se demander s’ils savent vraiment jouer 
de leurs instruments ! À l’époque il fallait vraiment sa-
voir jouer si tu voulais enregistrer quelque chose de 
correct, si le batteur faisait une bourde et qu’il ne vou-
lait pas ou ne pouvait pas refaire sa partie, il fallait un 
ingénieur du son bricoleur pour couper là où ça n’allait 
pas et trouver une piste similaire pour la remplacer  ! 
Aujourd’hui un batteur commet une erreur en studio, 
pas de problème, un ordinateur corrigera ça et il n’aura 

même pas à refaire sa prise ! Dans les 80’s avant d’aller 
en studio il fallait se préparer un maximum et ne pas y 
passer une éternité parce que ça coutait cher ! 

Avec le recul et l’expérience, travaillerais-tu encore 
avec des “gros labels” ou finalement être sur des 
structures plus modestes est ce qu’il y a de mieux pour 
toi ? Aujourd’hui je travaille avec des structures certes 
moins importantes mais qui respectent ce que je fais à 
l’image d’Emanzipation Productions pour Speckmann 
Project et Hammerheart Records pour Master. Ham-
merheart Records a pour projet de rééditer le back-ca-
talogue de mes projets et l’idée me plait beaucoup. Il 
devrait y avoir tout ce que j’ai fait avec Master, Death 
Strike et Abomination, les disques seront disponibles à 
l’unité, certains remasterisés, d’autres non, avec un tas 
de bonus live et il pourrait également y avoir des box 
spéciales consacrées aux différents groupes, c’est-à-
dire une pour Master, une pour Death Strike et une pour 
Abomination. On discute également pour voir si nous 
ne ferions pas imprimer des vinyles spéciaux comme 
des pictures discs par exemple. Me voilà occupé pour 
les 10 prochaines années ! (Rires) J’ai également signé 
un contrat avec Hammerheart Records pour la sortie 
d’un ou plusieurs albums, le plan est d’entrer en stu-
dio d’ici l’été ou l’automne avec un nouveau line-up, 
déjà constitué en bonne partie et de faire le job, nous 
avons quelque chose comme 16 titres potentiels… ce 
n’est pas mal ! L’idée avant d’aller en studio est de jouer 
sur scène le plus possible pour faire revenir les automa-
tismes, une chose compliquée actuellement mais nous 
allons faire notre possible pour booker plus de dates 
dès que le monde s’ouvrira de nouveau ! 

Durant ta longue carrière que ce soit avec Master, 
ou Johansson & Speckmann, Abomination, Death 
Strike et Funeral Bitch, tu as sorti des tas d’albums 
incroyables… Penses-tu avoir la reconnaissance que 
tu mérites ? Ta contribution à l’Histoire du Metal Ex-
trême est conséquente… Pas facile comme question… 
Des bons groupes, il y en a partout, des États-Unis à la 
Suède en passant par l’Allemagne… Ont-ils tous le res-
pect qui leur est dû ? Pas forcément et il faut l’accepter. 
Ce que je sais, c’est que tout ce que j’ai réalisé dans ma 
vie, je l’ai fait en étant à cent pour cent, en y mettant 
tout mon cœur et mon âme. J’ai sûrement influencé 
des groupes à travers le temps grâce à mes albums et 
je n’ai probablement pas la reconnaissance que je de-
vrais avoir, mais je n’ai aucun ressentiment avec ça. Si 
j’avais été une “star” signée par un gros label, aurais-je 
la liberté que j’ai eu durant ma vie ? Ce n’est pas sûr ! 
Je n’aurais peut-être pas pu faire la musique que je 
voulais, j’aurais eu des contraintes… bon j’aurais voya-
gé avec l’argent de la compagnie et ça aurait été cool ! 
(Rires). Mais pour le reste, je n’ai pas à me plaindre, j’ai 
joué partout dans le monde, j’ai rencontré des gens for-
midables… des cons également, mais c’est une autre 
histoire… (Rires). Je partage des moments géniaux 
avec les fans sur scène ou au stand de merchandising, 
l’essentiel est là. 

Photos : D.R.
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Nous venant tout droit de Suisse, voici un 
groupe de Death Metal mélodique qui mérite 
d’être propulsé au devant de la scène ! Enfin 

signé sous un grand label, il est temps pour vous 
de le découvrir également. Pour vous parler de leur 
6ème et dernier album “Screaming Eyes” et décou-
vrir qui ils sont, Lore, compositeur et guitariste, 
ainsi que Marco, lead guitariste, ont tout fait pour 
se libérer et offrir à votre magazine et son humble 
serviteur que je suis, ce moment privilégié en toute 
simplicité. 

Par Hielkin

Déjà le sixième album ! Où puisez-vous votre ins-
piration et comment entretenez-vous la flamme ?  
Lore: L’inspiration est venue lors du premier confine-
ment. On a dû annuler des concerts et des tournées 
deux années de suite et c’était assez frustrant. Pen-
dant cette période, j’ai beaucoup lu et écouté beau-
coup de musique, pas uniquement metal. L’idée ini-
tiale était de faire un dernier album pour nous, sans 
prétention et finir sur une une grande note après 20 ans 
d’activité. Mais Massacre Records a montré son inté-
rêt pour nous et ça nous a redonné un cours de boost. 
  
“Screaming Eyes”, comme les albums précédents, à 
la signature Soulline mais va encore plus loin : les 
couches harmoniques sont plus complexes, vous 
expérimentez en quelque sorte de nouvelles choses 

avec les instruments mais aussi avec les voix. 
Est-ce consciemment ou est-ce dû à l’évolution 
du groupe et de ses membres ? Lore: Pour chaque 
album, nous essayons de progresser en tant que 
musiciens et compositeurs. Inventer de la nouvelle 
musique est pratiquement impossible de nos jours 
mais la développer et l’interpréter à notre façon est 
un job qui nous motive. Nous avons une vision musi-
cale très ouverte et on ne se laisse pas bloquer par 
les règles du death metal. Cela peut probablement 
nous pénaliser mais nous devons avant tout aimer 
nos morceaux et si nous aimons un morceau avec 
une voix claire ou moins metal, ça nous convient. 
  
Je vais surtout me focaliser sur deux morceaux 
“Against Myself” et la reprise “Say Just Words” qui 
sont vraiment différentes du reste de l’album. La 
première montre clairement le potentiel du groupe ; 
calme et puissante, complètement harmonique et 
Ghebro qui utilise une voix claire et du growl. Est-
ce une approche que vous allez développer davan-
tage dans le futur ? Lore: “Against Myself” est un 
très bon exemple de ce que je disais précédemment 
: Elle combine nos influences, c’est un morceau 100% 
Soulline. Ghebro est un chanteur né pour le growl, la 
puissance de sa voix est incroyable mais il a toujours 
voulu sortir de là et expérimenter la voix claire. C’est 
un challenge pour lui car ce n’est pas un chanteur 
“rock” mais avec l’aide de Marco qui s’est essayé à 
la deuxième voix le résultat est concluant. Pour le fu-
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tur, on essayera de 
doser les deux de 
manière crédible.

Pour “Just Say 
Words”, tout 
d’abord félicita-
tions car c’est tou-
jours dangereux de 
faire une reprise et 
ici, vous avez ra-
jouté de l’énergie 
et de la puissance 
sans dénaturer son 
essence. Pourquoi 
avoir décidé d’in-
clure cette reprise ?  
Lore: Merci David ! 
Paradise Lost est 
un de mes groupes 

favoris.Est-il nécessaire de préciser qu’il a influencé 
ma manière de composer au fil des années ? Cepen-
dant, nous voulions lui donner un autre ressenti et 
nous l’approprier le plus possible. Cette année, ce 
sont les 25 ans de l’album “One Second” qui contient 
justement ce titre. C’était donc le bon moment de 
sortir ce titre que nous jouons en live depuis des an-
nées. Un hommage à nos maîtres et qui sait, peut-
être nous prendront-ils un jour en tournée avec eux… 
j’en profiterai pour les voir jouer tous les soirs !

Pouvez-vous nous en dire un peu plus sur la po-
chette. Quel est le symbolisme derrière et comment 
représente-t-elle l’album pour vous ? Marco: On en 
a évalué une dizaine. Je dois avouer qu’on allait en 
utiliser une complètement différente. C’était une très 
belle illustration mais elle était monochrome. Lorsque 
l’on a vu l’image avec ce crâne fumant, on a explosé 
d’enthousiasme. C’était immédiatement évident que 
c’était LA pochette parfaite. Il y a tous les éléments 
qui sont développés dans les morceaux : ces “yeux 
hurlants”, le crâne de la mort, la fumée qui sort du 
cerveau qui rappelle le burn-out dont il est question 
dans “Stay with You”, les racines mentionnées dans 
“The Child I Was”. Tout ça nous a simplement sem-
blé représenter le concept de l’album : une personne 
qui a son point le plus bas, prend conscience d’elle-
même et est prête à réagir et à vivre à nouveau. Et 
sérieusement, David, elle n’est pas top cette illustra-
tion. Moi, j’ai directement acheté le coussin sur notre 
site. (Rires)

La partie créative maintenant. Pouvez-vous nous 
expliquer comment vous créez un morceau : vous 
commencez avec une mélodie ou avec des paroles ? 
Lore: Je commence généralement par un riff ou une 
mélodie qui me trottent dans la tête. Je développe 
cela ensuite dans mon home studio en y ajoutant le 
reste : batterie, basse, clavier et chant. J’apporte au 
groupe une démo finie que l’on peut travailler en salle 
de répétition. Les paroles sont écrites plus tard. Sur 
cet album, chacun en a écrit au moins une et à la fin 
chacun y a mis sa signature : Marco par exemple a 
quasi réécrit tous les solos guitare et avec Ghebro ils 

ont arrangé les parties vocales tandis que Mila réar-
rangeait les lignes de basse. Pour la batterie, comme 
sur l’album précédent “The Deep” on a fait confiance 
au talent de composition et à la technique de Edo 
Sala qui a fait à nouveau un job exceptionnel.

Vous avez annoncé récemment le départ de 
Mila. Comment allez-vous faire pour assurer 
les shows ? Êtes vous à la recherche d’un nou-
veau bassiste ou peut-être en avez-vous déjà un ? 
Lore: La décision de Mila de quitter le groupe était 
sur la table depuis quelques années. Sa participation 
à Coreleoni faisait qu’il était de plus en plus absent. 
Durant les 11 années passées ensemble, Mila a eu un 
rôle important dans la croissance du groupe et l’avoir 
a été un privilège. Je suis certain que Leo Leoni sait 
déjà qu’il a trouvé non seulement un grand bassiste 
mais aussi un travailleur acharné doté d’une im-
mense passion pour la musique. On lui souhaite tout 
le meilleur pour la suite et le remercions pour tout ! 
Le truc comique c’est que Soulline est comme une 
grande famille et pour le remplacer nous avons recru-
té son frère, Rasmus, et nous sommes impatients de 
le faire commencer sur scène.

Ma dernière question est une carte blanche pour par-
ler d’un sujet que vous voudriez vraiment faire abor-
der. Marco: Ce serait facile de parler de notre shop 
en ligne et combien il est important pour les fans 
qui veulent voir leurs groupes survivre d’acheter leur 
“merch”. A la place j’aimerais féliciter le z7 konzertfa-
brik qui a organisé , les 12 et 13 Mars un festival éclair 
dont tous les bénéfices ont été reversés aux victimes 
de la guerre en Ukraine. Nous avons eu le privilège d’y 
jouer le samedi soir. On se sent tellement impuissant 
face à de tels événements et nous sommes contents 
d’avoir apporter notre petite pierre pour soulager la 
peine. Quelque 50.000 CHF ont été récoltés ! En plus 
de ça, le Z7 a une année particulière : ils font face à 
des problèmes légaux et se battent pour garder en vie 
cet espace 
qui est très 
apprécié par 
les groupes 
metals du 
monde en-
tier. Raison 
de plus pour 
a p p l a u d i r 
cette initia-
tive désinté-
ressée !

Photo : D.R.
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Quand on est coincé entre deux styles, comme 
l’est Membrane, c’est un avantage (normale-
ment). Ça veut dire qu’on peut légitimement 

espérer rassembler les gens, mais… parfois, le pu-
blic est difficile et ne comprend pas qu’il a face à lui 
un groupe formidable qui jongle avec les influences 
pour créer une identité incroyablement forte. Leur 
carrière est longue, leur discographie impression-
nante et leur nouvel album “Beyond Your Beliefs” 
une vraie merveille à l’histoire tragique qui nous est 
racontée par le groupe au complet. Voici le récit d’un 
moment passé avec Membrane : Nicolas Frère (gui-
tares / chant), Nicolas Cagnoni (basse / chant) et 
Maxime Weingand (batterie). 

Par Shades of God

Messieurs, comment allez-vous à quelques se-
maines de la sortie de “Beyond Your Beliefs”, votre 
nouvel album ? Nicolas F.: Nous sommes très impa-
tients ! L’album est déjà prêt depuis quelques temps, 
nous espérions une sortie à l’automne 2020 mais 
malheureusement ça n’a pas pu se faire… Nous 
avons hâte que le public puisse découvrir “Beyond 
Your Beliefs”. Maxime: Impatients et un peu frustrés 
puisque nous n’avons toujours pas pu jouer les nou-
veaux morceaux sur scène. Il est temps qu’il sorte, 
on n’en peut plus ! Un premier single est paru, un se-
cond arrive, l’attente prend fin, c’est un soulagement. 
Nicolas C.: Comme mes amis je suis impatient, mais 
je relativise plus en me disant que les choses sont 
faites proprement. Sortir un album dans la précipita-
tion n’est jamais bon, là, tout est bien organisé ce qui 
quelque part est rassurant. 

La petite surprise c’est que ce nouvel opus sort chez 
Source Atone Records (Néfastes, Junon, Alta Ros-

sa, Feral…), un jeune label, mais très actif… Com-
ment s’est fait le deal ? Nicolas F.: Cela s’est fait au 
feeling, tout simplement ! Nous les avons sentis très 
motivés par notre projet avec une vraie envie de nous 
signer. Le groupe Junon, dont les membres sont de 
vieilles connaissances, sont signés chez eux, ça nous 
a aussi rassurés dans un sens et simplifié certaines 
choses ou questions que l’on aurait pu se poser. 
Nous ne sommes plus des jeunes premiers, si je puis 
dire, on sait où aller et où ne pas aller, puis quand on 
réfléchit bien, des labels capables de sortir un album 
dans notre style il n’y en a plus beaucoup ! Pour notre 
précédent disque, “Burn Your Bridges” (2019), nous 
avons travaillé seuls, l’expérience était bonne mais 
cette fois-ci nous voulions faire autrement et pour-
quoi pas, passer un nouveau palier. Maxime: Faire 
les choses seuls pour “Burn Your Bridges” c’était 
vraiment sympa, mais sans label et sans une bonne 
structure de promotion, tu limites la portée de ton tra-
vail, ce qui en soi, est dommage. Avoir la main sur 
tout c’est bien, mais être entouré de personnes com-
pétentes et de confiance c’est peut-être mieux dans 
la mesure où ça te motive à te dépasser. 

Cette signature ne vous affilie-t-elle pas encore un 
peu plus à la scène Metal ? D’ailleurs, vous reven-
diquez-vous de la scène Metal ? Maxime: En ce qui 
me concerne, je viens du Metal, donc oui, je me ré-
clame de cette scène, mais si on analyse les choses 
de près, Membrane n’est pas un groupe qui en vient 
à l’origine. Membrane a plus sa place dans la scène 
Noise Rock, un peu comme Unsane, à mon arrivée, 
j’ai amené une touche Metal par mon bagage mais 
le style du groupe n’est pas à proprement dit “Metal”. 
Nous sommes entre deux mondes, celui du Noise 
Rock et celui du Metal. 
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Être affilié à la scène Metal n’est pas un mal pour 
Membrane, ça peut vous offrir les portes de cer-
tains festivals, concerts et élargir votre audience… 
Nicolas F.: Absolument ! Pour le live les propositions 
viennent essentiellement du milieu Noise Rock, avec 
cette signature sur Source Atone Records, il va for-
cément y avoir d’autres propositions qui vont arriver. 
Nous avons déjà partagé l’affiche avec des groupes 
de Metal et ça l’a fait  ! L’aspect lourd et agressif de 
“Beyond Your Beliefs” ne fera que renforcer ce lien et 
ouvrir les portes. Nicolas C.: Source Atone Records 
a aussi signé le groupe Alta Rossa, qui fait un super 
Metal Hardcore, nous sommes amis avec eux et ça 
me parait peu probable que nous ne finissions pas 
par partager les mêmes dates de concerts. 

Le fait d’être “coincé” entre le Noise Rock et le Me-
tal, ce n’est pas un avantage, finalement  ? Cela 
vous permet d’être très créatifs, de ne pas avoir de 
contrainte et de toucher le public des deux camps… 
Maxime: Membrane n’est pas cloisonné, artistique-
ment. Si nous voulons faire un titre avec telle ou telle 
influence, on ne se pose pas de question, nous le 
faisons. Si on se sent inspiré par un groupe comme 
Breach, on y va, si on a l’envie de faire un titre de 
10 minutes plus dark, on y va, nous ne souhaitons 
pas nous enfermer ou brimer notre créativité, nous 
n’avons pas peur d’expérimenter. 

Le titre de l’album est très fort : “Beyond Your Be-
liefs”, qui se traduit par “Au-delà des croyances”. 
A-t-il une signification particulière  ? Nicolas F.: Le 
titre amène à la réflexion… la composition de l’album 
a débuté presque en même temps que la pandémie 
de Covid-19, cependant tout n’est pas à ramener à 
ça. L’interprétation reste assez libre, il n’y a pas une 
explication particulière à aller chercher, surtout que 
dans mes textes j’ai toujours abordé des théma-
tiques tristes. Il y a beaucoup de choses abstraites 
qui peuvent se passer dans ma tête, et elles ne sont 
pas évidentes à retranscrire de façon littérale. Des 
questions comme ce qui se passe après la mort ou 
les rapports entre humains peuvent coller également 
à ce titre. 

D’où vient l’intro du titre “In The Crowd” qui débute 
l’album  ? Ça met d’entrée une sacrée ambiance… 
Maxime: C’est un extrait du film “Mandy” réalisé par 
Panos Cosmatos avec Nicolas Cage. Nous avons 
gardé la version française parce que les doubleurs 
sont aussi barrés que les acteurs et le scénario ! C’est 
un film assez récent, de mémoire il est sorti en 2018, 
nous ne voulions pas piocher dans un film culte, on 
voulait se démarquer en prenant un extrait fou où 
un gourou totalement allumé parle et ça colle bien 
à la thématique des croyances développées dans le 
disque. Nicolas F.: L’interlude plus calme au milieu de 
l’album est une de nos créations, c’est Nicolas C. qui 
l’a composée, on y entend ma voix. Le but était de 
faire quelque chose de plus calme, sans batterie. 

Votre musique a d’ailleurs un véritable aspect ciné-
matographique… Maxime: Elle en a un, encore plus 
sur cet album. Nous sommes fans de musiques de 

films, et ça apporte un côté spécial. Dans le passé, 
nous avons utilisé pas mal de samples sans trop d’ex-
cès, c’est compliqué de trouver le bon moment. Pour 
le live nous avons prévu de diffuser des morceaux 
de films, de lancer de la projection pour chaque titre, 
espérons que cela fonctionne. Certains titres devront 
être joués au clic, Nicolas C. s’est chargé du mon-
tage, le problème c’est où pouvoir le faire, toutes les 
salles ne le permettront pas. 

Ce n’est pas facile de caler de la vidéo sur de la mu-
sique en live… Nicolas C.: Je bosse sur un logiciel qui 
n’est pas fait pour ça à la base mais qui me convient 
bien pour la musique de Membrane. C’est un logiciel 
dont les utilisateurs principaux délaissent trop sou-
vent le volet vidéo, alors qu’il permet beaucoup de 
choses  ! Pour déclencher des “événements” à des 
moments précis, il est parfait, tout l’intérêt est de 
faire suivre les trames audio et vidéo ensembles. 

Le sujet est sensible, je le sais, mais le fait d’avoir 
enregistré l’album à quatre, avec le regretté Ma-
thieu Roszak, n’a-t-il pas modifié votre approche ? 
Maxime: Ça n’a pas modifié la structure des mor-
ceaux puisque quand Mathieu est arrivé, la basse 
et la batterie étaient déjà en place. Ce qu’il a amené, 
c’est de la texture qui modifie l’ambiance de “Beyond 
Your Beliefs”. Au début de l’enregistrement, on s’est 
vite dit qu’une deuxième guitare serait la bienvenue, à 
condition qu’elle amène autre chose, sa propre iden-
tité. Quand nous avons contacté Mathieu, il a été tout 
de suite emballé, il a beaucoup travaillé les morceaux 
chez lui, en version maquette et quand on a entendu 
le résultat, nous lui avons dit “allez, tu vas en studio 
et tu enregistres  !”. Nous n’avons même pas répété 
ensemble avant, nous ne l’avons fait qu’après. Son 
apport est authentique, il apporte énormément de 
choses à “Beyond Your Beliefs”. Il amène les mélo-
dies, que personnellement je trouve très importantes 
dans les titres. 

Cet album est définitivement à part dans votre dis-
cographie… Maxime: Totalement, ce que nous avons 
vécu est à la fois fort et étrange, d’autant que tout 
s’est fait en très peu de temps. Nous avons décidé de 
continuer uniquement à trois, nous ne prendrons pas 
un autre guitariste même si ça change la donne pour 
le live quand nous jouerons les morceaux de “Beyond 
Your Beliefs”, nous nous débrouillerons autrement, 
avec des boucles de guitares pour compenser. 

Est-ce que comme Celeste, vous souffrez d’un dé-
ficit de reconnaissance, chez vous, en France  ? 
Maxime: Quelque part oui et c’est triste, mais la 
France est un pays compliqué. La variété n’a pas de 
problème, les musiques dites alternatives si… L’un de 
nos problèmes est aussi qu’on navigue entre deux 
courants, le Noise et le Metal, ça fait que plutôt que 
rassembler les deux scènes, ça les divise parce qu’on 
est trop ceci ou pas assez cela. On espère qu’avec 
ce nouvel album et ce que fait le label nous allons 
rassembler un public plus large. 

Photo : Lucile Volpei
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Harsh est une bouffée d’air fraîcheur qui va 
nous décoiffer avec son Glam Metal  et son 
tout premier album “Out Of Control”  dispo-

nible dès à présent. Les quatre membres du groupe 
nous évoquent plus de détails sur cette sortie, leurs 
influences et leurs projets à venir. 

Par Alice

Pour commencer, pouvez-vous présenter Harsh ? 
Comment l’histoire du groupe a-t-elle débuté ? Al-
bert (Chanteur/Guitariste) et Julien (Bassiste/Cho-
riste) se connaissent depuis maintenant 20 ans. 
Après avoir arpenté les chemins de l’alcool et de la 
drogue, ils se sont demandés ce qu’ils allaient faire 
de leur vie, c’est grâce à la musique qu’ils avaient 
enfin un projet sérieux ! Après plusieurs mois de re-
cherche, en se promenant dans une boutique de lin-
gerie pour femme, ils y rencontrent Séverin et Léo ! 
C’est ainsi que HARSH prit forme.  

Comment vous sentez- vous à l’approche de la sor-
tie de votre premier album “Out Of Control” ? Albert: 
On a vraiment hâte de sortir ce CD, c’est le fruit d’un 
an de travail minutieux, et les nombreux retours posi-
tifs sur nos deux singles nous touchent énormément 
et nous mettent en confiance pour la sortie de “Out 
Of Control”.

Comment s’est déroulé le processus de production 
de celui-ci ? Avez-vous une production do it your-
self ou avez-vous fait appel à un producteur ? Albert: 
On a fait appel à un super ingénieur qui est aussi un 
super ami à nous, Clément Delamour, qui nous a aidé 

sur tout le processus d’enregistrement de la batterie, 
il nous a prêté du hardware analogique pour enregis-
trer les guitares, basse, et voix à la maison, il a appor-
té une touche authentique et bien rock’n’roll au mix 
de “Out Of Control”. Léo: Simon Heyworth de super 
audio mastering, a masterisé “Out Of Control”. C’est 
celui qui a masterisé aussi les Harry Potter et King 
Crimson et bien d’autres.

Pouvez-vous m’en dire plus sur la signification 
du titre “Out Of Control” ? Julien: “Out Of Control”, 
c’est le sentiment de hargne, du côté sauvage qu’on 
ressent sur scène et de la liberté qui est un thème 
majeur des paroles de notre CD.

Que représente la pochette de l’album, elle est dans 
l’esprit de l’album ? Et qui l’a réalisé ? Séverin: C’est 
une pochette réalisée par Alexandre Quemin, le tigre 
sur la pochette d’album représente le côté sauvage.

Quelles sont les thématiques abordées dans vos 
paroles ? Albert: Les paroles ont plusieurs thèmes 
redondants, par exemple dans “Make The Law et A 
Better Tomorrow”, on retrouve le thème de la liber-
té qui est très important pour nous. C’est la liberté 
d’être soi-même et de faire ce qu’on veut quand on le 
veut. D’autres morceaux comme “Good Lovin’, Fire At 
Will” qui parlent de certaines histoires, expériences, 
vécues avec les filles. Puis “The Sound She Does” qui 
parle d’un sujet assez spécial, mon grand-père qui ne 
me l’avait jamais dit avant de quitter ce monde, nous 
a légué sa voiture, et c’est grâce à lui aujourd’hui 
qu’on peut tourner et faire des concerts partout en 
europe et en UK, donc merci papi !
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Nous retrouvons un côté glam metal old school 
dans votre groupe avec un côté moderne. Vous 
pouvez m’en dire plus sur le sujet ? Albert: Oui c’est 
exact, nous avons tous des influences qui nous ras-
semblent comme les Guns, Motley, EVH, mais aussi 
pleins d’autres qui nous éloignent. Moi je suis plus 
néo metal, hard rock moderne, voire pop. Séverin est 
70s et Léo est une bibliothèque musicale, il écoute 
de tout puis Julien écoute beaucoup de glam 80. 
C’est grâce à ce mélange d’influences modernes et 
anciennes qui font que ce disque est ce qu’il est.

Que pensez- vous du genre glam metal à ses débuts 
et son évolution de nos jours ? Léo: C’est une ques-
tion intéressante, évidemment Motley, Def Leppard, 
Dokken entre autres ont posé les bases du genre. 
Mais ce qui nous attire le plus dans le glam metal, 
c’est bien la fin du courant, Hardline, Firehouse, Win-
ger nous inspirent énormément, et leur production 
musicale plus moderne nous touche directement. 
Les groupes de sleaze et Glam revival actuel comme 
Santa Cruz, Heat, Blackrain, Kissin’ Dynamite sont 
dans nos influences ! 

Quelles sont vos différentes inspirations dans l’écri-
ture de vos musiques ? Albert:  L’inspiration vient 
de chacun de nous, c’est la recette de nos quartes 
influences respectives qui créent la musique de 
HARSH !

J’ai constaté que vous possédez un compte Tik Tok, 
ce moyen commence à se répandre chez les musi-
ciens. Pensez-vous que c’est un nouvel outil de pro-
motion et de diffusion imparable dans la musique ? 
Albert: Oui exact on y poste beaucoup de covers rock 
là et nous avons un public différent dessus ! Il n’y a 
pas de limites à la diffusion, je pense que chaque ré-
seau social à des gens de milieux, d’âge différents et 
que c’est important d’essayer d’être présent partout !

Pour la production de vos clips “Fire At Will” et 
“Good Lovin” vous avez fait appel à Matthieu De La 
Roche (Black Rain). Comment s’est déroulée cette 
collaboration ? Albert: Oui tout à fait ! J’ai rencontré 
Matthieu sur le tournage d’un clip de Drop Dead des 
supers potes à nous, Matthieu c’est un super gars ! 
Il adore tourner des clips en dehors de bosser avec 
Blackrain, c’est une vraie passion et il est très talen-
tueux. C’est toujours un plaisir de 
travailler avec lui, d’ailleurs on va 
probablement tourner un autre 
clip avec lui ! On a hâte !

Un prochain clip pour votre mor-
ceau “Make The Law” va sortir 
prochainement. Vous pouvez 
m’en dire plus sur le sujet ? Al-
bert: Oui exact, Ce clip a été réali-
sé par des amis de Léo le batteur 
en enregistrement ou dans des 
studios pour faire des scènes 
en plus. Puis il a été monté par 
Matthieu de la Roche ! Il nous 
montre dans un cadre plus per-

sonnel, plus intime et en enregistrement. Il va sortir 
le 24 mars, le jour de la sortie du CD.

Quels sont les prochains projets après la sortie de 
l’album ? Avez-vous prévu d’autres réalisations de 
clips ? Albert: Oui, comme je l’ai dit au-dessus, nous 
sommes en train de préparer un autre clip avec Mat-
thieu, rien d’annoncé encore, mais on vous en dira 
plus bientôt ! On a aussi prévu d’enregistrer quelques 
anciens et nouveaux morceaux à nous en single, des 
reprises revisitées en plus modernes, des solos de 
guitares et des versions acoustiques !

Vous avez fait une tournée récemment avec Anvil 
comment cela s’est passé ? Albert: La tournée avec 
eux était exceptionnelle ! Une vraie expérience, c’est 
des gars en or, passer du temps avec eux, écou-
ter leurs anecdotes, rencontrer ses idoles aussi, et 
même des personnages, comme le muffin man, une 
sorte de Thor Néerlandais bourré ancien dealer de 
Anvil ! C’était super, on a déjà hâte de continuer la 
tournée avec eux qui était prévue en Italie, Espagne, 
Portugal et même Saint Marin !

Vous avez des dates prévues prochainement avec 
Loudness pouvez-vous m’en dire plus sur le sujet 
(même si celle-ci a été reportée) ? Albert: Oui elles 
sont reportées à 2023, le covid est compliqué pour 
tout le monde, mais on garde espoir on ne lâche pas ! 
On a vraiment hâte de pouvoir partager la scène avec 
eux, ce sont des musiciens incroyables !

Avez quels groupes aimeriez-vous ou rêvez-vous 
de faire une tournée ? Albert: Séverin et moi nous 
rêvons de tourner avec Slash et Myles Kennedy, et 
personnellement HEAT, Santa Cruz, Blackrain, Kissin’ 
Dynamite et bien d’autres. Puis pour Julien Mister Big 
s’ils jouaient encore et Léo adorerait lui jouer avec 
Greta Van Fleet !

Pour finir je vous laisse le mot de la fin ? Merci à 
Metal Art pour cet interview ! Nous sommes HARSH, 
et notre CD “Out Of Control” sort le 24 mars ! Allez 
écouter ça et suivez-nous sur les réseaux pour plus 
d’infos ! Merci !

Photos : D.R.
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Se retrouver face à Lord Ahriman (guitares), à 
quelque chose d’impressionnant même par 
visioconférence. Cependant, l’homme est tel-

lement professionnel qu’on en oublie vite le mythe 
et la légende qu’il représente. La conversation au-
tour de “We Are the Apocalypse”, le nouveau Dark 
Funeral s’engage vite et le suédois est prolixe dans 
ses réponses, n’hésitant pas à livrer les secrets de 
fabrication d’un disque très travaillé, où absolument 
rien n’a été laissé au hasard… 

Par Shades of God

Depuis la sortie de “Where Shadows Forever Reign” 
il y a six ans, des changements se sont produits dans 
Dark Funeral. Vous êtes désormais cinq, comment 
s’est passée l’intégration des nouveaux membres ? 
Effectivement il y a eu quelques changements dans 
le line up, mais nous jouons ensemble depuis déjà 4 
ou 5 ans. Les nouveaux arrivants ont vite trouvé leur 
place et tout le monde sait ce qu’il a à faire, la co-
hésion entre nous est bonne. Avec le temps j’ai ap-
pris à choisir soigneusement les personnes avec qui 
jouer, si tu prends les bons gars, tu t’évites pas mal 
de problèmes et c’est très important  ! Je m’assure 
également d’accueillir les nouveaux membres avec 
la volonté de les mettre à l’aise pour qu’ils trouvent 

leur place rapidement, en faisant ça, je sais qu’ils se-
ront performants et donneront le meilleur pour Dark 
Funeral. 

Comment s’est passée la composition de “We Are 
the Apocalypse” ? En ce qui concerne la composi-
tion, la démarche n’a pas changé par rapport à notre 
album précédent, “Where Shadows Forever Reign”, je 
m’occupe de la musique et Heljarmadr des paroles. 
Cette manière de procéder est bonne, nous convient 
bien, nous l’avons affiné depuis que nous travaillons 
ensemble. Les démos terminées, le reste du groupe 
les écoute, apporte des idées, des suggestions et 
nous voyons comment les intégrer toujours dans le 
but que notre musique soit meilleure. Je dois avouer 
que les choses ont été plus faciles pour “We Are the 
Apocalypse”, la communication plus efficace, je n’ai 
pas eu à me répéter plusieurs fois pour que tout se 
mette en place. On apprend toujours de ses erreurs 
et le principal est d’avancer dans la bonne voie. 

“We Are the Apocalypse” est le deuxième album 
avec Heljarmadr comme chanteur. Il semble que 
votre collaboration est excellente, de plus il est très 
apprécié du public, est-ce que comme pour “Where 
Shadows Forever Reign” tu as supervisé son travail, 
ou cette fois il a travaillé seul ? Il a travaillé en totale 
autonomie, il n’y a qu’au moment des arrangements 
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finaux que j’ai été plus présent. C’est vrai que notre 
collaboration est bonne et je m’en réjouis. Pour “We 
Are the Apocalypse” nous avons voulu que ses par-
ties vocales soient plus marquées et surtout suivent 
la musique de très près. Ce qu’il y a de bien avec Hel-
jarmadr, c’est qu’avec lui le travail est fluide, il com-
prend vite ce que j’ai en tête et arrive parfaitement à 
le retranscrire dans son chant, il n’y a vraiment que 
pour des détails que j’interviens parce que personne 
d’autre que moi ne peut entendre ou comprendre là 
où je veux amener la musique de Dark Funeral. J’ai 
une image précise en tête du résultat final, je guide le 
reste du groupe vers cette image et quand ils le com-
prennent tout se met en place et là je suis satisfait à 
cent pour cent. 

L’une des premières choses que j’ai remarqué en 
écoutant votre nouvel album, c’est que les parties 
vocales suivent de très près la musique, j’imagine 
que ce n’est pas une coïncidence… C’est tout à fait 
ça, le but était de donner au chant d’Heljarmadr plus 
d’importance, d’impact à notre musique. Sur le pré-
cédent album, ce n’était pas aussi marqué, pour “We 
are the Apocalypse” je voulais absolument mettre les 
parties vocales en avant, qu’elles suivent les mélo-
dies, qu’elles soient toujours en rythme parfait avec 
les parties instrumentales et attirent l’attention de 
l’auditeur. J’ai imaginé le chant de l’album un peu 
comme la lecture d’un livre, quand tu lis et que les 
personnages parlent de choses tragiques ou tristes, 
l’intonation change, pour cet album c’est ce que je 
voulais. J’ai dit à Heljarmadr, “je sais que tu es chan-
teur et pas acteur, mais tu dois faire en sorte de vivre 
le chant, d’exprimer les émotions avec beaucoup de 
force”. Son travail est remarquable, c’est l’une des 
composantes importantes de ce nouvel album. 

Peut-on considérer les titres de cet album, “We are 
the Apocalypse” comme une menace ou une décla-
ration de guerre ? Le mot apocalypse est lourd de 
sens… Nous n’avons pas choisi ce titre par hasard, 
il est fort, a beaucoup de résonance et d’impact, un 
peu comme la musique de l’album qui est par cer-
tains moments épique. Je voulais aussi un mot com-
préhensible rapidement pour décrire ce disque et son 
contenu, à peine le titre lu, tu sais à quoi t’attendre. 
L’idée m’est venue en lisant les paroles écrites par 
Heljarmadr, les connexions entre le titre de l’album et 
la musique sont en parfaites corrélations. 

J’imagine que pour un musicien comme toi, chaque 
album est un nouveau challenge, quels ont été ceux 
de “We are the Apocalypse” ? Le vrai challenge est 
de faire mieux à chaque album, évidemment. Pour 
celui-ci j’ai eu beaucoup d’idées, l’une des principales 
était de faire sonner la batterie différemment, un peu 
comme pour les parties de chants je voulais qu’elle 
suive la musique, que les toms soient plus utilisés, 
qu’il y ait moins des blasts mais aux bons moments, 
pas sur toute la durée d’un titre. Rendre les guitares 
mélodiques était aussi un sacré challenge, nous 
l’avions amorcé sur “Where Shadows Forever Reign” 
mais là aussi je voulais que cela soit plus marqué. 
Plus j’y réfléchis, plus je me dis que pour “We are 

the Apocalypse” j’avais un nombre incalculable de 
choses en tête, que j’ai su retranscrire pour la plupart 
mais cela n’a pas été facile. Je devrais probablement 
penser autrement pour ne pas brimer ma créativité, 
que les choses sortent plus facilement la prochaine 
fois. 

Dirais-tu que ce nouvel opus est celui qui est le plus 
varié de votre discographie ? Il est à la fois brutal, 
lourd, lent, mais extrêmement cohérent… C’est le 
cas, si tu prends en exemple le single “Nightfall”, tu 
comprends vite que ce titre n’est pas du Dark Funeral 
à l’ancienne, ultra violent et rapide. Je souhaitais créer 
une atmosphère particulière, un monde à part entière 
pour faire rentrer les auditeurs à l’intérieur. Tout à 
l’heure nous parlions de challenge, en voilà un : com-
poser une musique qui aspire celui qui l’écoute, sans 
pour autant changer ton style du tout au tout. “We 
are the Apocalypse” est un album qui doit s’écouter 
du début à la fin pour saisir les subtilités, entrer dans 
sa dynamique et le comprendre, écouter les titres de 
manière aléatoire n’est pas une bonne solution. Ok, tu 
peux préférer un titre à un autre, ça je le conçois, mais 
de mon avis, si tu veux vraiment être immergé dans 
“We are the Apocalypse”, il est impératif de l’écouter 
dans son intégralité, de suivre l’ordre des titres. 

Si ma mémoire est bonne c’est la première fois que 
des guitares claires sont utilisées dans des titres de 
Dark Funeral (“When I’m Gone” et “Leviathan”). N’as-
tu pas peur que certains fans soient déçus  ? Tout 
le monde sait que les fans de Black Metal ne sont 
pas toujours très conciliants… (Rires) C’est comme 
pour toutes choses, certains aiment, d’autres non… 
Tu sais, je fais de la musique comme je l’entends, ab-
solument pas pour faire plaisir à qui que ce soit, si 
un jour cela devait arriver, alors c’est qu’il sera temps 
de m’arrêter. L’essentiel est que j’écrive des choses 
inspirantes pour moi et qui me semblent bonnes, le 
reste n’est pas important. J’ai scruté les réactions 
après la parution du titre “Nightfall” et j’ai lu que cer-
tains adorent et d’autres détestent, quand tu as deux 
camps qui se créent, c’est que tu as réussi ton coup ! 
Personnellement je n’écoute pas de la musique que 
je n’aime pas, et j’invite les fans à faire de même. Je 
laisse tout de même une chance en écoutant mais si 
je n’aime pas… bien je passe à autre chose très vite ! 
(Rires). Quand je compose, 99% du temps c’est sans 
distorsion, et tu sais pourquoi ? Parce que j’ai besoin 
d’entendre les harmonies et les mélodies clairement, 
c’est de cette manière que je peux être sûr que ce que 
je fais est bon ou pas. 

Depuis 30 ans, tu es l’âme et le maître à penser de 
Dark Funeral, cela doit être un travail épuisant étant 
donné que tu gères tout… Parfois ça l’est, effective-
ment. Mais ce groupe est une partie de ma vie, quand 
tu es passionné par ta vie professionnelle, tu te mo-
ques des choses chiantes à faire, tu passes au-des-
sus, tu les fais, point barre. De tout façon, si tu ne 
les fais pas, tu ne peux pas vivre ce qui est vraiment 
intéressant. 

Photo : Bartosz Szydlowski
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Les Suédois de Bomber débarquent avec un pre-
mier album, près de cinq ans après un EP ayant 
servi de mise en bouche prometteuse à leurs 

talents, au goût délicieusement rétro. Proposant 
une musique flirtant avec les pontes du genre (de 
Suède surtout, mais pas que), “Nocturnal Creatures” 
s’impose comme un album à l’ancienne, où le fun 
est roi. On a discuté de ce premier gros morceau 
de leur discographie avec Love Andersson, bassiste 
émérite, et notamment de leur définition d’un metal 

“old-school”, de ce que ça fait de voir son premier 
album publié d’emblée sur un gros label ou encore 
de l’importance de varier les plaisirs sur une setlist.

Par Ale

Salut ! Bravo pour ce premier album. Il est enfin 
là, après presque cinq ans depuis l’EP précédent. 
Qu’est-ce qui a pris autant de temps ? Hey, merci 
beaucoup ! Cela a effectivement été un long parcours, 



27

de bien des façons. Nous avions enregistré notre 
premier EP, “Arrival”, très vite après notre formation 
initiale. C’était vraiment un apprentissage sur le tas. 
Nous n’avions pas encore beaucoup d’expérience 
d’enregistrement au sein d’un studio et les chansons 
découlaient d’une écriture très primitive. Après avoir 
enregistré l’EP et réalisé quelques concerts, on s’est 
dit qu’il fallait faire autre chose pour atteindre notre 
potentiel et nos objectifs en tant que groupe. On a 
plus ou moins “réformer” tout le groupe en 2019 et 
c’est après cela que l’on a eu l’impression que tout se 
mettait en place. Puis il y a eu le covid, qui a retardé 
les plans d’absolument tous les groupes… Ces deux 
dernières années ont vraiment donné l’impression 
d’un gel temporel ! Mais au final, même si on dirait 
qu’il y a eu un temps très long entre notre EP et cet 
album, beaucoup de choses se sont passées pour 
nous. Et les bonnes choses prennent du temps !

Napalm a sorti une vidéo sur votre histoire juste-
ment, et vous évoquiez des débuts modestes. Vous 
avez travaillé longtemps sur cet album sans avoir 
de label, et c’est une fois que tout était terminé que 
vous êtes tombés sur Napalm, qui vous a signé en 
une vingtaine de minutes seulement. C’est loin d’être 
banal! Pensez-vous qu’il y ait eu un facteur chance? 
Que se serait-il passé si cela n’avait pas fonctionné 
avec eux ? C’est une occasion très rare, et je pense 
que ça démontre que travailler dur est toujours 
payant ! La chance est une femme pas très fidèle 
dont il est difficile d’évaluer le rôle et à quel point elle 
joue dans nos projets à tous. Je pense néanmoins 
que la chance sourit à celles et ceux qui la méritent, 
celles et ceux qui travaillent pour ça. Je ne pense pas 
que nous nous sommes retrouvés sur un label par 
simple chance, en tout cas pas en si peu de temps. 
On a passé un nombre incalculable d’heures à bos-
ser, pas seulement sur notre musique, mais en tant 
que groupe. Devenir musiciens et vivre de notre mu-
sique a toujours été notre but depuis qu’Anton (NDLR 
: guitariste et chanteur) et moi nous sommes rencon-
trés, à l’âge de quinze ans. C’est notre motivation de-
puis toujours. Et rien n’a été laissé au hasard : il s’agit 
de beaucoup de réflexion et de rigueur pour écrire les 
chansons, mixer l’album et représenter la musique 
autant que nous-mêmes. Si on n’avait pas signé chez 
Napalm ? On aurait trouvé quelqu’un d’autre ! Mais 
ils nous ont proposé un deal honnête et intéressant, 
avec un attrait véritable pour notre travail. Leur faire 
confiance a rapidement paru être le choix pertinent 
à faire.

Vous évoquiez la pandémie plus tôt, et c’est surpre-
nant de voir que le bonheur des uns fait parfois le 
malheur des autres. Vous parliez à la fois d’un re-
tard occasionné par le virus, mais aussi un besoin 
de vous restructurer en tant que groupe. Comment 
l’avez-vous vécu ? C’est déjà stressant de sortir un 
premier album sans la gêne du covid ! Le covid a clai-
rement été un crash-test pour l’industrie musicale et 
toutes les personnes qui y évoluent. Pour nous, ça 
a effectivement été positif comme négatif. La pan-
démie est tombée juste au moment où nous allions 
enregistrer l’album, et ça nous a permis de nous foca-

liser entièrement sur ce dernier. C’était moins stres-
sant en fait, puisque le monde entier était mis sur 
pause ! Il n’y avait pas besoin de presser les choses, 
puisqu’il était inconcevable de jouer en live. On ne 
pouvait pas faire grand chose en dehors du studio. 
Mais d’un autre côté, le fait d’enregistrer justement 
était plus difficile. Le processus a pris plus de temps 
que prévu parce qu’il fallait sans cesse s’adapter aux 
différentes mesures. Mais ça va être intéressant de 
voir comment les choses vont évoluer à partir de 
maintenant. Déjà, il faudra voir si la pandémie est 
vraiment derrière nous ou si elle va resurgir dans un 
futur proche. Nous, on espère évidemment que les 
choses vont revenir à la normale ! 

Apparemment, vous admettez vous-mêmes que 
votre musique se résume surtout à son côté très 
old-school et à votre envie de vous amuser ! Com-
ment cela se traduit pour vous ? C’est quoi du “bon 
vieux heavy metal” pour Bomber? Vous avez des 
inspirations précises ? Je ne sais pas qui vous a dit 
ça ! (Rires) Blagues à part, notre musique est bien sûr 
faite pour s’amuser et passer un bon moment, mais je 
pense aussi qu’elle va plus loin que ça. Le rock n’ roll 
et le heavy metal sont des genres très sérieux, autant 
qu’ils peuvent être marrants, et cette combinaison 
représente sans doute leur plus grande force. Notre 
album parle de beaucoup de sujets et d’émotions dif-
férentes, avec comme thème central celui de la nuit, 
et de tout ce qui y vit. C’est la nuit que notre imagina-
tion se réveille, et que l’on est libre d’afficher tout ce 
qui réside au fond de nous. Parfois, la nuit peut aussi 
symboliser la peur, au moins autant qu’elle symbolise 
le calme et le confort pour d’autres. On s’en est servi 
en tant que paroliers pour écrire des histoires sur ce 
qu’il se passe sous la couverture obscure de la nuit. 
Cela va de récits d’esprits, de fantômes ou encore 
des étoiles qui dansent au-dessus de nos têtes. On 
évoque aussi des histoires d’amour et de coeurs bri-
sés. Ce qui nous a le plus inspiré pour cet album, ce 
sont simplement les gros titres à succès de l’âge d’or 
du rock et du heavy. Des albums bien produits avec 
des chansons bien écrites. Je pense à des disques 
comme “Tango In The Night” de Fleetwood Mac, 
“Pyromania” de Def Leppard ou le “Black Album” de 
Metallica. On peut citer d’autres grands noms des 
années 70 et 80, comme Led Zeppelin, Judas Priest 
et Iron Maiden, mais aussi des artistes pop comme 
Roxette ou Kate Bush, pour en nommer quelques-
uns.

Je suppose que cela se vérifie aussi dans certaines 
paroles. On a un côté un peu sirupeux sur les chan-
sons d’amour, mais aussi des refrains très effi-
caces sur la plupart des titres. Un morceau comme 
“Hungry For Your Heart” semble avoir été arraché à 
un album de glam de l’époque ! C’est aussi votre fa-
çon de kiffer ce que vous faites…Tout en restant sé-
rieux bien sûr ! Ooooh, on se prend très au sérieux ! 
(Rires) Mais je l’entends plutôt en termes de sincéri-
té. Ce qu’on fait est authentique, ça vient du cœur. Ce 
n’est pas une grosse blague pour nous. Les paroles 
sont parfois un peu ringardes et faites pour s’amuser, 
mais elles ne sont jamais ironiques ou faites pour 
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une vanne. 

Les chansons plus longues paraissent être de belles 
opportunités pour affirmer vos talents et afficher 
quelques-unes de vos prouesses ! Je pense à “A 
Walk Of Titans”, “The Tiger” ou “Aurora”, qui ont 
chacune des ponts techniques et mémorables. C’est 
important d’avoir ce mélange de titres plus courts 
et plus longs ? Je pense en tout cas que c’est im-
portant d’avoir de la variété et du contraste sur un al-
bum. Il faut que cela fonctionne comme un tout aus-
si, bien sûr, avec un certain flux qui amène l’auditeur 
au travers d’une aventure cohérente et prenante. Je 
ne crois pas qu’on pourrait écrire un album avec uni-
quement des titres courts ou longs. Notre approche 
réside plutôt dans le désir de proposer un côté en-
traînant, des bons refrains, des notes accrocheuses…
sans compromettre pour autant cette sensation 
d’avoir un train de marchandises fonçant à toute al-
lure en plein dans ta face ! Tout ce qui s’est retrouvé 
sur l’album devait servir la chanson en priorité, ce qui 
englobe autant la suppression de passages entiers 
que l’emphase de certains refrains par le biais d’ef-
fets harmoniques. Ou encore l’ajout de ces soli aussi 
longs que nombreux ! 

Lorsque vous parliez de “réformer” le groupe en 
2019, ce n’était pas qu’une métaphore ! Mes re-
cherches parlent de l’arrivée de Rasmus et Max de-
puis la sortie de votre EP. Comment vous êtes-vous 
rencontrés ? Ont-ils eu beaucoup d’implication sur 
cet album? Est-ce que cela a changé radicalement 
la façon d’aborder l’opus ? Rasmus vient de la même 
ville qu’Anton, et ils ont été à la même école (mais 
ils ne se connaissaient pas à l’époque !). Lorsqu’il a 
rejoint le groupe, il jouait principalement de la gui-
tare. C’est un excellent musicien, peut-être le plus ac-
compli de nous tous. Il s’est immédiatement rajouté 
à notre équipe en y ramenant son jeu, sa motivation 
et son talent d’écriture. Ensemble, avec lui, Anton et 
moi, Rasmus est devenu un membre important et 
impliqué dans tout ce qui touche au groupe, y com-
pris créativement. Lorsque nous avons commencé à 
écrire des chansons pour Nocturnal Creatures, il s’est 
retrouvé de plus en plus souvent au poste de batteur. 
On s’est alors rendus compte qu’il était vraiment bon 
pour ça aussi, c’était typiquement le genre de zickos 
dont on avait besoin, alors il a endossé le rôle de ma-
nière permanente ! Mais le hic, c’est qu’on perdait 
alors notre deuxième guitare, et nos pensées se sont 
immédiatement tournées vers Max. C’est un ami du 
groupe et il avait déjà de l’expérience musicale. En 
ayant une place libre pour lui, ça paraissait évident 
de la lui proposer. Mais nous avions peur qu’il dé-
cline, après tout nous étions encore inconnus ! Mais 
heureusement, il avait eu l’occasion de voir notre clip 
pour notre single “Come Tomorrow” et il l’a adoré. Il a 
complété le line-up peu de temps après. Max est un 
vrai roc, toujours prêt à aider, un grand bricoleur et un 
excellent gratteux. Ses soli autant que la maîtrise de 
son instrument ont grandement contribués à l’album. 
Donc pour faire court : oui, c’était top de jouer avec 
ce nouveau line-up ! Pour la première fois, on avait 
le ressenti de bien faire les choses, et que ce groupe 

avait soudainement l’opportunité de faire quelque 
chose de spécial. Il nous permettait de voir plus loin 
et de produire un album qui serait intemporel.

Je dois admettre que je n’aurai jamais imaginé une 
chanson intitulée “Zarathustra” sur un disque Heavy 
Metal, encore moins avec des éléments si accro-
cheurs ! Pourquoi s’appelle-t-elle ainsi ? Qu’est-ce 
qu’elle nous raconte ? C’est bien sûr une référence à 
l’œuvre de Nietzsche “Ainsi parla Zarathoustra”, sou-
vent présentée comme son chef-d’oeuvre. C’était un 
philosophe très complexe et souvent mal compris, et 
nous voulions justement écrire sur cette sensation 
de s’élever et d’être le meilleur que l’on puisse être. 
Pour nous, cela se traduit par un saut de l’ange, par 
ce pari fou d’essayer de vivre de notre musique, sans 
regarder en arrière pour pleinement embrasser cette 
vie dédiée au rock. La chanson évoque cette action 
de regarder l’existence en face et en reprendre plei-
nement le contrôle. C’est une élévation mystique de 
l’esprit, une occasion qui se présente et que l’on sai-
sit, partir en quête de sa destinée. Ce genre de mes-
sage résonne beaucoup en nous en tant que groupe, 
d’autant plus en traversant des périodes difficiles 
pour réaliser notre rêve. 

Puisqu’on évoque la chanson, vous avez aussi sor-
ti une vidéo pour l’accompagner. On dirait que vous 
avez kiffé ce moment aussi ! Et l’aspect rituel de l’es-
thétique fait peut-être plus facilement le lien avec le 
titre de la chanson. J’ai lu qu’il s’agissait aussi d’une 
référence à un film peu connu, intitulé “Lucifer Ri-
sing”. Pouvez-vous nous parler un peu plus de ce 
film, de cette vidéo, de vos idées… Comment est-ce 
que tout cela est né simplement ? On savait d’em-
blée en préparant la vidéo que nous voulions quelque 
chose de fou, de plus vrai que nature à propos de 
cette idée d’élévation et de renaissance. Anton avait 
regardé le film Lucifer Rising principalement parce 
que Jimmy Page était derrière la bande originale du 
métrage. C’est un film avec beaucoup d’éléments 
ésotériques bizarres, parlant de laisser son ancienne 
existence insignifiante pour renaître comme quelque 
chose de plus grand grâce à la musique.

Une question que je me suis toujours posée, et je 
crois l’avoir évoquée avec Thunder Mother il y a 
presque deux ans, c’est cette relation étonnante 
entre la Suède et le hard rock/heavy…Un peu comme 
la Norvège avec le Black. Les Etats-Unis et l’Alle-
magne avec le Thrash et l’Indus…On dirait que vous 
avez une relation particulière avec ces deux genres. 
Êtes-vous d’accord et si oui : pourquoi pensez-vous 
qu’il y ait autant de bons groupes de heavy suédois ?  
Peut-être qu’il y a quelque chose dans notre climat ou 
dans l’air ? Peut-être que les hivers longs, sombres 
et déprimants donnent envie d’attraper une guitare et 
de prendre la vie côté rock n’ roll ? En fait j’en sais 
rien, mais c’est une bonne question autant qu’elle est 
difficile ! Si je devais deviner, je dirais qu’il y a un côté 
rebelle dans le rock qui peut s’acoquiner au climat 
froid et lugubre de notre pays, comme je le disais. 
Mais il y a aussi un côté plus sensible et doux dans 
ce genre là, et je crois qu’on est capables de le repro-
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duire assez bien. D’ailleurs en dehors du rock, nous 
sommes connus pour notre pop ! C’est un élément 
parfois sous-estimé dans les musiques plus lourdes. 
Peut-être aussi qu’il est moins difficile de se faire une 
place qu’ailleurs, et notre culture place l’expression 
artistique et culturelle assez haute. C’est assez facile 
de se procurer du matériel ainsi que des espaces de 
répétition, et ça nous aide sûrement beaucoup aussi !

Petit mot sur la pochette, puisque j’apprécie entendre 
l’avis du groupe sur l’esthétique qu’ils adoptent ! Il 
est simple, artistique et bien old-school… C’était 
votre ambition ? C’était une idée d’Anton après qu’il 
soit tombé sur une photo prise par le photographe 
Jamie Hall, spécialisé dans les photos de nature. 
Nous avions déjà le titre “Nocturnal Creatures” et ça 
collait parfaitement bien. C’est très important pour 
moi qu’une pochette reflète la musique qu’elle abrite, 
elle doit nous plonger dans un état d’esprit avant 
même de lancer le disque ! On voulait quelque chose 
de classe et d’élégant, qui ferait aussi contraste avec 
l’allure de la plupart des albums de heavy metal. Je 
pense que le résultat est un bel artwork qui pique la 
curiosité, et qui ressort bien sur une étagère ou dans 
un rayon !

Promis, j’ai fait mes recherches, mais je n’ai pas pu 
trouver de traces de Bomber en Belgique ! Est-ce 

que vous êtes déjà venus chez nous et si oui, qu’en 
avez-vous pensé ? Si non : avez-vous quelque chose 
à dire pour le public belge ? Et bien vous avez raison ! 
Nous ne sommes pas encore venus en Belgique ! J’y 
suis déjà allé de moi-même, tandis que Rasmus et 
Max y ont déjà joué mais pas avec notre line-up com-
plet. J’y était allé lors du Graspop Metal Meeting, et je 
rêve de pouvoir y jouer. Je rajouterai que j’espère vrai-
ment pouvoir tous vous rencontrer et avoir la chance 
de déguster une bonne bière belge dès que possible.

Et maintenant que l’album s’apprête à sortir, j’ima-
gine que vous devez être impatients d’afficher votre 
premier-né au monde entier. Qu’est-ce qui se pro-
file pour Bomber ? Une tournée ? Plus de musique ? 
Autre chose ? À quoi ressemble votre futur proche ? 
Un peu de tout ça j’imagine ! L’avenir semble nous 
sourire et j’espère que cela va perdurer. Maintenant 
que la lune de miel est terminée (sic), c’est là qu’on 
va entamer le vrai boulot…C’est-à-dire donner des 
concerts, partir en tournée, créer des nouveaux sons 
et continuer inlassablement à jouer. Bomber a tou-
jours été une vision sur le long terme pour nous, et 
maintenant on s’attend juste à ce que notre locomo-
tive devienne toujours plus grosse et plus rapide.

Photos : D.R.
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Cinq ans après leur dernier album, nos compatriotes 
d’Evil Invaders sont enfin de retour  ! Ce nouvel 
opus s’inscrit davantage dans une mouvance 

heavy, troquant ses racines thrash pour des ponts plus 
mélodiques et copieux… Et un chant plus modulable 
que jamais pour Jöe, qui a bien eu le temps d’affiner et 
explorer son style ! Et c’est justement lui qui nous a ac-
cordé quelques minutes pour parler de ce qu’ils ont fait 
pendant leur pause, et de ce qui les attend pour la suite. 

Par Ale

Hello  ! Commençons avec la question que tout le 
monde se pose (et vous a déjà posée), qu’est-ce qu’il 
s’est passé au cours des cinq dernières années ? Vous 
aviez besoin de faire une pause ? Hey ! La réponse est 
assez simple, on ne faisait que tourner, tourner, tourner 
en permanence. Et avec nos emplois en parallèle, nous 
n’avions tout simplement pas trop de temps pour écrire 
de nouvelles chansons. Donc on s’est vraiment focali-
sé sur les concerts, pour pouvoir en faire autant et dans 
autant d’endroits que possible. Puis après y’a eu le co-
rona…et finalement c’est ce qui nous a permis de nous 
poser ! On écrivait chacun de son côté, à la maison. Mais 
ça présentait un autre problème : on n’avait pas vraiment 
le temps de répéter ensemble ! En dehors des tournées, 
où l’on a des moments prévus pour préparer nos sets, on 
se voit peu pour jouer. 

Je comprends ! Le live, c’est le nerf de la guerre pour 
tout artiste. Ouais ! Mais ça nous a pris du temps, mais 
on est content d’être de retour. 

Votre voix est phénoménale sur l’album, vous jonglez 
entre beaucoup de styles différents. En fait, sur le titre 
“Hissing In Crescendo”, j’ai même cru que vous aviez 
ajouté une chanteuse  ! Du coup premièrement  : com-
ment va votre gorge avec tous ces cris ? J’imagine que 

ça doit être costaud de chanter des titres aussi puis-
sants ! (Rires) Elle va bien merci !  Non vraiment, ça va, le 
plus dur est de switcher entre les différentes techniques 
justement. Je passe souvent de grognements rauques 
à des cris suraigus, d’une voix distordue pour ensuite 
repasser sur du chant clair. C’est vraiment ça qui est 
éprouvant pour ma voix  ! Sinon le fait de crier, je com-
mence à avoir l’habitude. 

Ma prochaine question portait justement sur la multi-
tude de styles que vous déployez sur l’album. Comment 
vous passez de ces grognements agressifs à un chant 
plus aigu, mélodique parfois ? Beaucoup d’années d’en-
traînement ! Je tente sans arrêt d’étendre mes horizons, 
par exemple j’ai toujours voulu maîtriser le chant clair, 
mais je n’avais pas trop le temps de m’entraîner. J’étais 
trop occupé à répéter nos sets. Et lorsque nous étions en 
studio, je me contentais de poser ma voix sur des chan-
sons plutôt extrêmes. Mais pour Shattering Reflection, 
on avait quelques chansons en démo qu’on voulait revi-
siter. En les réécoutant, je me suis dit “merde, on pourrait 
tenter quelque chose de différent”. C’était un défi, mais 
j’avais plus de temps pour essayer et expérimenter. 
J’avais toujours voulu écrire une ballade par exemple, 
c’est un style qui me plaît beaucoup et que j’adore dans 
le hard rock et le heavy.

Je vois ! En parcourant le web, j’ai vu beaucoup d’autres 
critiques, de présentations, d’annonces etc. qui par-
laient de vous dans des genres très différents. Les trois 
plus communs étaient heavy, thrash et speed metal. 
J’ai mon avis sur la question, mais comment vous vous 
percevez au sein du groupe  ? C’est quoi la musique 
d’Evil Invaders  ? C’est difficile de mettre le doigt des-
sus… J’avoue ne pas vraiment penser le groupe comme 
cadenassé dans un genre ou l’autre. On s’inspire de plein 
de choses, on essaye de combiner tout ce que nous ai-
mons pour en faire quelque chose de neuf. Il y a des élé-
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ments doom aussi je pense, qui pourraient faire penser 
à Candlemass par exemple. Mais c’est un album très va-
rié, et je crois que c’est ce qui le fait fonctionner si bien. 
Chaque titre possède son propre style. 

Il y a clairement des titres qui tapent plus dur, et 
d’autres qui sont plus posés, presque langoureux oui ! 
J’ai compris que vous ne vous mettiez pas de barrière, 
mais vous parlez de cet album comme “old-school”. 
Qu’est-ce que cela signifie pour vous  ? Comme je di-
sais, j’écoute beaucoup de groupes différents. Par 
exemple, quand je vois un chanteur faire un truc cool, je 
vais voir comment je pourrais m’en inspirer pour produire 
quelque chose de chouette. Mais c’est périlleux, parce 
que le style d’un chanteur n’est pas forcément le mien : 
son truc ne va peut-être pas fonctionner quand c’est moi 
qui le chante ! Et ça vaut pour tout : les guitares sur Ju-
das Priest par exemple, ou le jeu de basse si atypique de 
Motörhead  ! C’est vraiment une question de combiner 
ces sons et les distiller. On a des riffs qui peuvent faire 
penser à du Exodus, mais sur d’autres chansons ça res-
semblera plus à du Skidrow. On est très ouverts, on ne 
veut pas être cantonnés à une niche. Sinon, faut-il éviter 
d’essayer des choses nouvelles et intéressantes, d’aller 
plus loin dans notre musique parce qu’on commence à 
s’écarter de cette niche ? C’est d’autant plus vrai pour le 
live : on joue des titres nerveux depuis longtemps, beau-
coup de nos chansons sont très rapides. Mais après une 
heure de show… Le public est mort ! (Rires) Leurs têtes 
sont explosées après le concert. On a vu ça pour la tour-
née qui accompagnait la sortie de “Feed Me Violence”, 
donc on voulait proposer des moments plus softs sur 
Shattering Reflection. Les fans ont aussi besoin de 
temps morts, et c’est quelque chose que j’apprécie dans 
d’autres groupes également. C’est cool de voir plusieurs 
facettes d’un groupe au sein d’un même album. Je vois 
ça comme une aventure, comme une histoire.

Je comprends ! Même en tant que thrasheux, j’ai par-
fois besoin d’un petit break après un ou deux albums 
vraiment costauds et agressifs... Ouais puis si on prend 
un classique du genre, par exemple “Ride The Lightning” 
de Metallica. On a “Fade To Black” sur cet opus, et le 
titre est bien, mais est-ce qu’on peut vraiment le consi-
dérer comme du thrash  ? Idem pour “One”  ! Ouais il y 
a une partie plus lourde, mais ce n’est pas le cœur du 
morceau. Et je pense que ça explique pourquoi ils sont 
devenus si grands, ils montrent plusieurs facettes dans 
leur musique. Pareil pour Savatage, ils ont des ballades, 
des trucs plus lourds, d’autres plus rapides ou plus 
lents… C’est un peu notre mentalité, mais bien sûr ça 
doit toujours sonner comme un tout uni. Peu importe 
notre rythme, il faut qu’on donne toujours la sensation 
que c’est bien nous qui jouons. Ce n’est pas tellement 
l’envie de jouer n’importe quoi et de sortir de notre zone 
de confort à tout prix. C’est plus le besoin de s’étendre, 
de prouver qu’on peut aller plus loin avec notre musique. 

Donc si je comprends bien, ce n’était pas vraiment une 
obligation d’équilibrer l’album, mais bien un processus 
naturel ? Ouais, on avait environ vingt démos dans les-
quelles piocher. On a fait le tri et celles qu’on a gardées 
sont présentes sur l’album. Mais ce n’était pas une ques-
tion d’avoir TEL type de chanson, ou d’éviter TEL genre. 

Non non, on s’est simplement dit qu’on allait faire de la 
musique, choisir les titres qui nous plaisaient le plus dans 
le tas et ça s’arrête là. Après, on a quand même eu des 
difficultés, je pense que c’est l’album pour lequel nous 
avons eu le plus de mal à nous décider sur une tracklist. 
C’est important de se demander avec quelle chanson on 
va démarrer les hostilités, avec quelle chanson on va les 
finir. Qu’est-ce qui ira plutôt au milieu etc. Il faut penser à 
une structure qui gardera l’auditeur en haleine.

C’est tout à fait vrai, et très peu d’interviewés m’en 
parlent alors que c’est une alchimie délicate, qui doit 
creuser les méninges de tous les artistes  ! J’imagine 
que les premières chansons sont déterminantes ? Ah, 
d’autant plus lorsque l’on n’a rien sorti depuis cinq ans ! 
C’est crucial de se demander “bon, on va redémarrer 
comment ? Avec quelque chose de totalement nouveau, 
ou au contraire quelque chose de plus familier pour ras-
surer les fans ?”. On n’a pas envie de les effrayer avec 
quelque chose de trop bizarre d’entrée de jeu. Mais ça 
peut aussi être une stratégie : ça peut capter leur atten-
tion, ou bien attirer de nouveaux fans. Cela n’a pas été 
facile, en tout cas pour moi, de choisir quelle chanson 
ouvrirait l’album…Parce qu’on ne veut pas donner le meil-
leur morceau dès le début non plus !

Il faut garder quelques surprises ! Ouais ! Franchement, 
ça a été l’album le plus compliqué pour ces choix-là. 
Mais je crois aussi que c’est notre meilleur jusqu’à pré-
sent.

C’est top que vous évoquiez la structure de l’album, 
puisque le premier single est “In Deepest Black”. C’est 
une ballade, qui m’a rappelée beaucoup de classiques 
du style, notamment du côté de Judas Priest juste-
ment. Mais elle est aussi mémorable et entraînante. 
Elle est plus lente, elle prend son temps, mais le refrain 
est très marquant. C’était aussi une question d’équi-
libre, de proposer un “slow-burner” aux notes groovy ? 
Je reviens là-dessus, mais en soit si elle est bien… Elle 
est bien et c’est tout  ! Je m’en fous de la durée de la 
chanson, tant qu’on a envie de l’écouter du début à la 
fin. Surtout, il ne faut pas avoir de passage plus faible, 
d’autant plus pour une balade. C’est un style qui est très 
pile-ou-face : ça peut être très bien ou très nul. Je pense 
qu’on l’a réécrite genre dix fois avant de sortir la version 
présente sur l’album. On voulait vraiment que ça rende 
bien, et je suis heureux qu’on ait eu le temps de le faire. 
On a pu bosser chaque note du solo, tous les détails pen-
dant le mixage…On a passé beaucoup de temps à per-
fectionner tout ça, loin des obligations du monde !

(Rires) Je vois ! Les premiers retours ont été positifs ? 
Oui, les fans ont l’air d’aimer !

Vous avez aussi sorti un clip pour ce single, qui est lui 
aussi à l’ancienne avec ces gros plans, les flammes, la 
chute d’une fine couche de neige… Cela fait partie de 
ce tout ? Vous aviez une idée précise de ce que vous 
vouliez voir pour ce clip  ? Bien sûr, on garde toujours 
la mainmise sur tout ce que nous faisons. Pendant le 
mixage, on était présents. Pour ce clip, on était co-réa-
lisateurs. On garde toujours une emprise sur ce qu’il se 
passe, vous pourrez surtout le voir dans notre prochain 
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clip (ndlr : Sledgehammer Justice), qui est plus scénarisé 
également. En gros, on est toujours derrière toutes les 
idées, et ensuite on trouve les bonnes personnes pour 
nous permettre de les réaliser. 

C’est toujours plus rassurant de savoir que l’artiste a 
une influence sur ce qui se fait en son nom ! Oh, c’est 
arrivé dans le passé que nous ne soyons pas contents 
après avoir laissé quelqu’un d’autre prendre le contrôle ! 
On veut être au-dessus de tout. Même pour le montage 
du clip, j’étais assis à côté du gars chargé de réaliser 
le rendu final. On a toujours une vision claire de ce que 
nous voulons, et à quoi nous voulons que ça ressemble. 
On est assez perfectionnistes, ça doit être l’enfer de tra-
vailler avec nous ! 

(Rires) En tant que groupe, c’est normal d’éviter les 
compromis. C’est votre art que vous exposez au monde, 
c’est normal de pousser un peu pour obtenir ce que vous 
voulez... Clairement. 

L’album comporte des titres comme “Realm Of Sha-
dows” ou “Eternal Darkness”, qui semblent avoir un 
travail particulier sur leur ambiance ! Est-ce que vous 
vouliez explorer une part plus sombre avec ce nouvel 
album, ou bien raconter une histoire au travers de sons 
en plus des mots ? Et bien, encore une fois… On n’y a pas 
trop réfléchi ! C’était beaucoup une question de ressenti, 
une question de juger si un riff ira bien à tel moment du 
morceau, ou bien s’il faut le garder pour un autre voire le 
jeter. Parfois, on a une base et on se dit qu’on pourrait 
le rendre plus lourd ou plus sombre, il a ce potentiel. On 
a bossé avec Francesco Paoli de Fleshgod Apocalypse 
sur la pré-production… c’est le premier album sur lequel 
on hérite d’un producteur ! C’était très cool. J’adore les 
groupes genre Savatage ou Crimson Glory, qui ont jus-
tement ce travail sur l’ambiance, apporté par les syn-
thés bien souvent. Cela apporte des sons “derrière” la 
musique si j’ose dire. En tendant l’oreille après mixage, 
on peut entendre beaucoup de choses. Et je voulais 
vraiment avoir ça pour notre album aussi. À la fois pour 
rendre à ces groupes ce qu’ils m’ont apporté, mais aussi 
pour conférer une ambiance lugubre et magique à nos 
titres. Donc c’était cool d’avoir Francesco avec nous, car 
il a une banque de sons énorme et il est doué dans tout 
ce qui est orchestration. Il nous a donné beaucoup d’op-
portunités de faire ça bien. Il a pu rendre les riffs des 
guitares encore plus lourds par exemple ! En y ajoutant 
des petits effets, en mode *woosh* pour ajouter du re-
lief. C’est ce qui donne un côté un peu irréel à l’album je 
pense. Et c’est discret, mais présent dans plein de titres. 
Tu prends “Painkiller” de Judas Priest, il y a des explo-
sions de partout, des chutes de pierres et tout ce genre 
de machins qui donnent du corps à l’ensemble ! On es-
saye de ne pas en abuser, parce qu’on n’aura pas de play-
back en concert et on ne bénéficiera donc que très peu 
de tels effets en live… Mais pour la version album, ça 
rajoute un peu de magie.

C’est pour ça que je sentais que l’album avait quelque 
chose de “plus grand”, c’est ce que j’entendais en par-
lant d’ambiance et d’atmosphère. Pour revenir un peu 
aux thèmes des chansons, on a déjà parlé de “In Deepest 
Black”, mais on peut y rajouter “My World” et “Forgotten 

Memories”. Cela pose question sur la part de vous-
mêmes que vous incorporez dans vos chansons. Il y a 
un peu d’autobiographie dans ces titres plus moroses ? 
L’idée d’une chanson démarre toujours d’une expérience 
personnelle. Pour “Forgotten Memories”, j’ai voulu gardé 
ça ouvert à l’interprétation, c’est ce que je fais toujours. 
Mais l’expérience personnelle qui m’a inspirée, c’est mon 
grand-père qui souffre de démence. C’était une source 
d’inspiration puissante, parce qu’il parvenait à se rappe-
ler de certains souvenirs, de sa jeunesse par exemple, 
de manière limpide, pour ensuite les oublier à nouveau 
peu de temps après…D’où l’idée de “mémoires oubliées” 
(ndlr: traduction de “Forgotten Memorie”). Elles sont tou-
jours là, mais il ne s’en souvient pas toujours. Mais ça 
peut s’appliquer à d’autres traumatismes, la chanson se 
veut ouverte à tous ! Elle parle simplement de ces souve-
nirs que l’on oublie ou préfère oublier, comme un amour 
malheureux…ou tout ce que tu as envie d’entendre en 
fait  ! C’est vraiment le principe de prendre un élément 
personnel pour ensuite le rendre universel. Permettre 
aux gens de l’appliquer dans leur situation propre.

Toutes mes excuses pour votre grand-père, je ne pen-
sais pas rouvrir une plaie. Merci de ces explications en 
tout cas…Vous évoquiez aussi dans la promo de l’album 
que Shattering Reflection était un nouveau chapitre 
pour le groupe, qu’est-ce que cela signifie pour votre 
futur ? J’espère qu’on ira de l’avant  ! C’est la première 
fois que l’on sort un album et où je me dis vraiment qu’il 
est excellent du début à la fin. Je suis tellement heureux 
de la production de l’ensemble, de l’écriture des chan-
sons et des chansons elles-mêmes… Je crois que c’est 
la meilleure chose que nous n’ayons jamais sorti. De 
plus, ma voix est enfin à un niveau où je peux chanter 
absolument tout ce que je veux, tout ce que j’ai en tête. 
Auparavant, j’éprouvais parfois des difficultés. Genre 
je pouvais avoir l’idée d’un air très entrainant, mais qui 
sonnait vraiment pourri lorsque j’essayais. Les deadlines 
étaient aussi plus contraignantes, on se disait toujours 
“mince, il faut absolument sortir l’album pour telle date” 
et ça laissait moins de place à l’expérimentation. Ce 
n’est plus le cas maintenant, je peux prendre le temps de 
me poser et de relever les défis pour mieux les réussir. 
L’apprentissage demande du temps à lui consacrer ! Sin-
cèrement, mon chant s’est considérablement amélioré 
ces dernières années. Et je crois que ça va modifier la 
façon dont nos fans consomment notre musique. Nous 
n’avons pas besoin de blaster constamment, comme 
le veut la tendance. C’est un peu la mode d’être le plus 
bruyant, le plus lourd, le plus rapide possible. Nous, on 
veut simplement écrire des titres que l’on aime.

Oui, puis le mix des deux est toujours possible. On peut 
proposer à la fois du rapide et de l’agressif et des titres 
plus posés. J’imagine que ça témoigne aussi d’une 
certaine “maturité” pour le groupe ? Oui clairement. Je 
pense que c’est plus fun d’écrire de la musique depuis 
que je ne me sens plus inhibé par mes capacités.

Et ça s’entend ! Un petit mot sur l’artwork, c’est un de 
mes classiques, mais je suis très friand de belles esthé-
tiques. Quel était votre objectif avec celui de Shatte-
ring Reflection ? Qu’est-ce qu’il nous raconte ? Grosso 
modo, l’idée de base était d’avoir notre logo brisant un 
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miroir. C’est le symbole classique des sept ans de mal-
heur qui sont sensés nous tomber dessus si l’on brise 
ce miroir  ! Mais on a eu du mal à le façonner exacte-
ment comme nous voulions… On voulait combiner à la 
fois notre pochette et nos clips, du coup l’usine que l’on 
observe au fond du design provient de l’endroit où nous 
avons tourné notre clip pour “In Deepest Black”. Pour 
le titre lui-même, “Shattering Reflection” revient à cette 
idée de traumatisme, comme si l’on visait à briser ce “re-
flet” du passé… Ou au contraire, à l’idée d’être brisé par 
un souvenir ! Dans notre cas, nous avions notre artwork 
avant même de trouver le titre. L’idée de ce miroir brisé 
est vraiment apparue tôt. 

Puisqu’on évoque le futur, j’ai vu que malheureusement 
votre tournée européenne a de nouveau été reculée 
avec le manque de concordance des mesures covid… 
(Soupir) Ouaip…

Désolé ! Non, pas de soucis ! 

OK ! Donc je voulais revenir sur une interview que j’ai 
faite il y a quelques mois avec Cryptosis, qui n’ont dit 
que du bien de vous. Si je ne me trompe pas, ils vous 
accompagnent sur votre prochaine tournée ? Oui, mais 
seulement pour la partie néerlandaise de la tournée. 
Tous nos concerts aux Pays-Bas se feront avec Crypto-
sis. On les trouve très cools !

Ils étaient très cools en interview aussi ! Frank m’a donné 
quelques conseils pour la basse, on a discuté collection 
de cassettes entre autres… C’était sympa. Une ques-
tion que je pose généralement aux groupes étrangers, 
c’est leur rapport à la Belgique. S’ils ont des souvenirs 
sympas de leur passage chez nous. Mais nous sommes 
compatriotes ! Du coup je me demandais plutôt si vous 
ressentiez quelque chose de différent en jouant “à la 
maison”  ? Cela dépend beaucoup d’où et quand nous 
jouons ! On adore donner des concerts à l’étranger, parce 
qu’on rencontre plein de gens d’horizons très différents. 
J’étais sur le cul lorsque nous avons joué en Amérique 
du Sud. Ils étaient affamés de musique ! Ils devenaient 
fous ! Mais lorsque nous avons joué à l’Alcatraz l’année 
passée, le public belge paraissait tout autant affamé 
que les sud-américains ! Je pense qu’ils se sont rendus 
compte de ce qu’ils avaient raté pendant un an et demi. 
Ils se sont rendus compte que c’est important de savou-
rer la moindre seconde d’une performance, parce qu’on 
peut nous retirer ce plaisir. On est très chanceux en Eu-
rope, on est presque pourris gâtés ! En temps normal, il 
y a des concerts tous les week-ends, on a l’embarras du 
choix. Est-ce que je vais aller voir Aerosmith, Iron Maiden 
ou Kiss ? Je crois même que c’était nécessaire d’être ra-
menés sur Terre en se rendant compte de la chance que 
l’on a. C’est du luxe ! On peut aller voir qui on veut, quand 
on veut et boire autant qu’on veut. Et ça s’est vu à l’Alca-
traz donc, qui est l’un des meilleurs concerts que l’on ait 
fait : les gens n’en pouvaient plus d’attendre, et ils étaient 
trop heureux de pouvoir bouger en concert à nouveau. 
J’irai même jusqu’à dire que c’était un public différent de 
celui devant lequel on jouait il y a quelques années, tou-
jours en Belgique. Je crois que quelque chose à changé 
chez eux, ils ont fait la part des choses.

C’est vrai que nous avons de la chance. Et que l’on nous 
retire cette chance à provoqué beaucoup de difficultés 
pour tous les fans de musiques…Et les artistes aus-
si, bien entendu… D’habitude, lorsque l’on joue un di-
manche, c’est un peu difficile pour tout le monde… Parce 
que tout le festival est exténué. Il y a des cadavres par-
tout et les quelques survivants n’ont plus autant d’éner-
gie à revendre. Mais la dernière fois, à l’Alcatraz toujours, 
on a joué un dimanche et les gens étaient en plein délire ! 
L’endroit était noir de monde, les gens gueulaient, ça mo-
shait et slammait dans tous les coins… C’était dingue !

C’est fréquent en interview que mes invités vantent le 
public belge comme particulièrement accueillant, en-
thousiaste et sympathique ! Oui, mais c’est vrai  ! On a 
d’autres souvenirs mémorables de concerts à domicile. 
Je me souviens quand on avait sold-out le Biebob en 
2014. Les fans étaient presque à nos pieds, la lumière 
était relativement modeste… On aurait vraiment dit un 
clip des 80s  ! Les gens grimpaient presque sur scène 
pour caresser ma guitare, c’était fou ! Mon ampli a bien 
été déplacé une centaine de fois, tellement les gens bou-
geaient partout.

Ah ça devait être quelque chose ! Il n’y a plus beaucoup 
de concerts qui se donnent avec une telle proximité. 
Pour clore cette interview, je voulais avoir quelques re-
commandations de votre part, de groupes belges que 
vous trouvez sympathiques. Même chez nous, ils sont 
plutôt méconnus. Or, j’imagine que vous devez avoir 
quelques amis dans le milieu  ! Des conseils à don-
ner ? Schizophrenia fait un travail superbe. Ils viennent 
d’Anvers, et je suis censé apparaître sur le nouvel album 
d’ailleurs. J’ai collaboré avec Ricky (ndlr : bassiste et 
chanteur du groupe) pour poser ma voix sur un de leurs 
titres récemment. On a fait ça chez moi ! J’étais très im-
pressionné par leurs chansons, pourtant je ne suis pas 
fan de death metal d’habitude. Mais ici, ça sonne vrai-
ment bien, et leurs chansons gardent des refrains accro-
cheurs malgré une charpente résolument death. Ce n’est 
pas si fréquent !

Nous avons le même avis là-dessus  ! Je n’ai pas en-
core trouvé d’album de death à ma convenance, mais 
Schizophrenia… C’est quand même vraiment bien. Bon 
choix ! Pour le reste, je ne peux pas vraiment vous dire ! 
Je ne suis pas vraiment à la page concernant ce qui sort 
en ce moment… (Rires) J’écoute toujours les mêmes 
vieux groupes !

En tant que fan de Judas Priest et de leurs 50 ans de 
carrière, je ne peux pas vous le reprocher ! (Rires)

Un grand merci pour toutes ses réponses, et courage 
avec votre future tournée  ! Au plaisir de vous voir au 
Trix début avril. À plus ! Et nous sommes impatients de 
revoir nos fans aussi ! 

Photo : Tim Tronckoe
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La mise en arrêt inattendue d’Agathodaimon, peu 
de temps après la sortie de leur réussi sixième 
album, avait pris de court bien des fans. Leur 

retour en activité et la sortie du nouvel opus sont 
donc une réjouissance pour la scène de metal ex-
trême qui retrouve un combo de talent. C’est avec 
son co-fondateur Sathonys (Guitare) que nous fai-
sons le point sur le pourquoi du comment du retour 
et que nous tentons de percer les brumes du sombre 
nouvel album intitulé “The Seven”.

Par Syl Slyder

Welcome back to Agathodaimon ! Pourquoi relancer 
le groupe maintenant ? La raison est simple: nous 
avions décidé de mettre le groupe en pause en 2014, 
à un timing qui a pu surprendre car nous venions 
juste de sortir un album l’année précédente, parce 
que j’avais appris que j’allais avoir un deuxième en-
fant. J’aime faire les choses très sérieusement et je 
sais qu’avoir un enfant en bas-âge demande un in-
vestissement conséquent, il était donc clair que je ne 
pouvais pas m’investir correctement dans la famille 
et dans le groupe. Maintenant que les enfants sont 
plus grands, j’ai suffisamment de disponibilité pour 
le groupe.

Fut-il difficile de redémarrer le groupe et de retrou-
ver un état d’esprit propice à la créativité ? Cela n’a 
pas été difficile à ce niveau-là mais il a fallu deux 
ans à Ashtrael (chanteur) et moi-même pour trou-
ver les bonnes personnes et avoir un line-up stable, 
trois des membres de 2014 ayant soit quitté la scène 
metal, soit trouvé d’autre groupes suite à l’interrup-
tion d’Agathodaimon. Ce fut long mais je suis très 
content que nous ayons réussi à former un line-up 

super et stable.

Est-ce que les nouveaux membres ont contribué à 
la composition  ou est-ce que cela n’incombe qu’à 
toi ? Il a toujours été très important pour moi que 
le groupe ne soit pas configuré comme une dicta-
ture. De plus, je ne suis pas souvent convaincu de la 
qualité de ce que je fais, étant très autocritique. Je 
recherche donc l’apport des autres et j’ai besoin de 
leurs retours. C’est pour cela qu’il nous a fallu deux 
ans pour annoncer le retour du groupe : nous avions 
besoin de prendre le temps de travailler sur des nou-
velles compositions pour s’assurer que l’état d’esprit 
collaboratif et une vision commune étaient bien pré-
sents entre nous. Il était essentiel que nous ayons le 
même feeling concernant le processus créatif et que 
l’esprit d’Agathodaimon soit présent dans les compo-
sitions à venir.

Quel est l’esprit d’Agathodaimon ? Comment le dé-
crirais-tu ? Le groupe a été formé en 1999. À cette 
époque, la seconde vague de black metal scandinave 
déferlait, Emperor sortait son premier album, et avait 
une grosse influence sur les musiciens et groupes. Le 
black metal était nouveau, passionné, émotionnel et 
agressif. Nous étions très attirés par ce genre qui est 
naturellement devenu l’essence de notre musique. 
Comme nous ne voyions pas beaucoup de sens à 
répéter ce qui était déjà fait, nous avons réfléchi à 
ce que nous pouvions apporter de différent. Nous 
voulions une atmosphère sombre et sinistre, chose 
qui me plaît particulièrement dans les premiers My 
Dying Bride par exemple, des mélodies, des claviers 
à l’instar d’Emperor, et obtenir parfois un sentiment 
de majestueux. Tous ces éléments ensemble défi-
nissent l’esprit du groupe.
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Cela décrit très bien votre nouvel album, “The Se-
ven”, qui est basé sur les sept péchés capitaux 
si j’ai bien compris. Oui, même si ce n’est pas for-
cément évident en lisant les textes, et à 90% car il 
comporte des références d’autres thèmes. C’est 
également notre septième album. L’on retrouve le 
thème dans l’artwork fait par Credo Quia Absurdum, 
un superbe duo artistique portugais qui nous a four-
ni un œuvre non seulement pour la pochette mais 
aussi pour chaque chanson. Le chiffre sept est par 
ailleurs connecté à tellement de concepts religieux, 
mathématiques et de notre vie quotidienne, tels que 
les sept jours de la semaine, les sept merveilles du 
monde… Nommer l’album “les sept péchés capitaux” 
aurait été trop réducteur. Je voulais conserver un 
symbolisme plus fort et une part d’abstrait.

Peut-on parler d’un concept-album ? D’une certaine 
façon, oui. Il y a une chanson pour chaque péché. 
Les origines, le contenu et la motivation de cet album 
sont les sept péchés capitaux. Les autres morceaux 
(NDLR  : L’album en contient dix) sont aussi liées à 
l’humain, à ses émotions et à sa vertu (et son ab-
sence).

Le titre de la première chanson est en français, com-
ment cela se fait-il ? Bonne et difficile question car le 
titre et la majorité des paroles pour ce morceau ont 
été composés par Ashtrael. A ma connaissance, il ne 
parle pas français et je pense qu’il l’a choisi pour sa 
sonorité.

Vous avez deux guests sur l’album : Julien Truchan, 
frontman de Benighted, et Vlad Dracul, votre premier 
chanteur. Pour Julien Truchan, c’est un concours de 
petites circonstances : Ashtrael le connait bien et il 
s’est retrouvé au studio en même temps que nous 
pour un autre projet. Julien est un chanteur excellent 
et très versatile, nous avons donc pensé qu’il serait 
parfait, et c’est le cas, pour les chants bizarres et psy-

chotiques que nous avions en tête pour cette chan-
son. Vlad Dracul est notre chanteur d’origine qui a 
dû rentrer en Roumanie et par conséquent mettre un 
terme à sa participation. Il a alors perdu l’intérêt dans 
les musiques extrêmes tout en continuant la mu-
sique et nous sommes restés en contact toutes ces 
années. Nous nous sommes récemment fait écouter 
nos récentes compos et une des siennes était par-
faite pour Agathodaimon  en y ajoutant des guitares. 
Nous avons travaillé le morceau, il a composé les pa-
roles et nous l’avons invité à chanter dessus, une pre-
mière depuis 1999 me semble-t-il, ce qui fut pour moi 
très émotionnel. Ce morceau (NDLR : “Mother of All 
Gods”) sort un peu du lot car il est plus orienté sur les 
claviers, instrument utilisé par Vlad pour composer, 
alors qu’Ashtrael et moi composons principalement 
sur guitare.

Avez-vous l’intention, si les conditions le per-
mettent, de promouvoir l’album sur scène  ? Nous 
cherchons des salles et des festivals pour donner 
des concerts. Nous devrions jouer en headliner dans 
un petit festival en Allemagne et d’autres projets sont 
en discussion.

Le mot de la fin est pour toi. J’espère que les gens 
donneront une chance à l’album. Les labels de-
mandent toujours à avoir plusieurs singles, nous en 
aurons trois. Mais ce ne sont que trois chansons et 
ce n’est pas suffisant et bien trop réducteur pour bien 
représenter l’album dans son entièreté. Je crains 
qu’un auditeur écoute un morceau et pense que ce 
n’est pas pour lui et ne s’intéresse pas à l’album alors 
qu’il pourrait lui plaire. J’invite donc les fans curieux 
de metal extrême à écouter notre album et à nous 
faire part de leurs retours, quels qu’ils soient.

Photos : D.R.
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Deserted Fear trace depuis dix ans son che-
min sur la scène death mélodique avec ap-
plication et humilité. Ce nouvel effort les 

voit monter encore d’un cran en qualité et devrait 
étendre leur public. C’est avec le très affable et 
ingénieux Fabian Hildebrandt (guitare, enregis-
trement, mix et mastering) que nous partons à la 
rencontre de l’apocalyptique nouvel opus.

Par Syl Slyder
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Commençons la découverte de votre nouvel album par 
son titre, “Doomsday”. Doit-il être interprété biblique-
ment comme “jour du jugement dernier” ou plus généra-
lement comme “fin du monde” ? Il ne fait pas référence 
au jour du jugement dernier au sens biblique car ce titre 
est bien ancré dans notre réalité et fait référence à un jour 
qui pourrait bien arriver si nous, l’humanité, continuons à 
vivre comme nous le faisons actuellement.

J’imagine que ce thème est développé dans les textes des 
chansons ? Tout à fait, notre rapport à la nature est un 
sujet important dans l’album bien que cela ne soit pas 
le seul. Nous parlons aussi des rapports humains, de la 
dépression et d’autres sujets en lien avec notre société. 
Nous nous sommes inspirés de nos propres expériences 
et de celles de notre entourage. L’approche, autant pour 
les textes que pour la musique d’ailleurs, a été sponta-
née  : nous avons simplement composé et écrit ce qui 
nous plaisait le plus au moment-donné.

Votre album précédent, “Drowned in Humanity”, aborde 
la destruction des écosystèmes par l’humain. Est-ce que 
Deserted Fear est un groupe qui se considère comme 
engagé ? (Sourire) Il y a des groupes bien plus engagés 
que nous  ! Nous avons constaté à certains points de 
notre carrière que nous avions une certaine audience et 
que des personnes s’intéressent non seulement à notre 
musique mais aussi à nos textes. Nous en avons ressen-
ti une certaine responsabilité et avons décidé d’utiliser 
cette attention qui nous est portée pour partager sur ces 
thématiques qui nous semblent importantes.

La pochette illustre très bien la thématique. Qui l’a réali-
sée ? Nous sommes toujours à la recherche de nouveaux 
artistes et nous avons trouvé sur internet ce dessinateur 
d’Indonésie qui a vraiment un super style. Nous lui avons 
envoyé une ébauche que nous avions faite, technique-
ment d’un niveau de crèche (Rires), à partir de laquelle il a 
parfaitement su traduire notre concept.

J’ai pu lire que cette pause forcée s’est avérée très 
nécessaire pour vous. En effet, en 2019, nous avons 
enchaîné quasi non-stop la sortie du précédent album 
avec notre première tournée en tant que tête d’affiche, 
puis des festivals, puis une autre tournée. En outre, nous 
avons tous des jobs réguliers et certains d’entre nous 
sont devenus parents pour la deuxième fois. Nous étions 
alors dans le feu de l’action et nous ne nous étions pas 
rendu compte que nous nous épuisions et qu’une pause 
s’annonçait nécessaire. Aussi, quand le confinement est 
venu, nous avons tous rangé les instruments pendant 
des semaines et cela a fait du bien. L’envie de jouer est 
cependant revenue assez rapidement et l’album a été 
écrit sans effort car l’énergie était de nouveau là et en 
grande quantité. Je pense que cela s’entend sur l’album.

“Doomsday” a été enregistré et mixé par toi-même. 
Pourquoi ce choix ? J’ai toujours enregistré nos albums 
mais nous avons toujours laissé le mix et le mastering à 
quelqu’un d’autre (Dan Swanö, Henrik Udd). Je me suis 
toujours demandé ce qu’ils faisaient pour obtenir un tel 
son. J’ai donc commencé à me pencher sur la question 
et à expérimenter sur nos propres morceaux jusqu’à ce 
que les gars du groupe proposent que je le fasse sur 

un nouveau titre, ce qui a été sur le 7’ (NDLR : “Funeral 
Of The Earth / Artifacts Of The Black Rain”) sorti en au-
tomne dernier. Tout le monde était satisfait du résultat et 
Century Media m’a suggéré de mixer le prochain album. 
Pour être honnête, je n’étais pas très sûr de moi, car il 
faut quand même beaucoup de confiance en soi pour 
mixer un album entier, le mien qui plus est. Ayant reçu 
beaucoup d’encouragements,  je me suis lancé et je dois 
avouer être assez satisfait et fier du résultat.

J’ai eu l’impression en découvrant l’album que ce der-
nier était fait en deux parties : la première moitié ayant 
une atmosphère plus sombre et oppressante quand la 
deuxième moitié est plus mélodique et dans le style des 
précédents albums. As-tu mixé certains morceaux dif-
féremment ? Non pas du tout. Et nous avons écrit toutes 
les chansons en même temps et de la même façon car 
nous fonctionnons ainsi : quand nous avons une ébauche 
de morceau qui nous plaît, disons finie à 50%, nous la 
mettons de côté pendant deux semaines et nous com-
mençons l’ébauche du suivant. Nous revenons ensuite 
sur ces démos, travaillons encore dessus et les mettons 
à nouveau de côté…. Et ainsi de suite. Le mix a été le 
même pour tous les morceaux de l’album. Je trouve donc 
cela assez intéressant que tu aies cette impression, c’est 
la première fois que j’entends cette remarque.

Je serais curieux de savoir si d’autres partagent cette 
observation ou si je délire. (Rires) Qu’en est-il de l’obser-
vation que cet album ait une atmosphère plus sombre en 
comparaison aux précédents albums ? Tu as raison, cet 
album est plus émotionnel. Il est plus sombre peut-être 
mais aussi plus positif dans certains morceaux. Je ne 
sais pas t’expliquer pourquoi, ce n’était pas fait exprès. 
Je ne suis pas dépressif mais j’ai noté être plus sensible 
à l’aspect émotionnel des riffs. Ce qui je trouve apporte 
une nouvelle facette intéressante au groupe.

Excités de repartir en tournée en Mars  ? Totalement  ! 
Même si nous ne savons pas encore si cela pourra se 
faire. Les autorités allemandes devraient se prononcer 
rapidement. Nous sommes très excités à l’idée de retrou-
ver la scène et le contact avec le public.

Vous avez tourné avec des groupes connus tels qu’At 
the Gates, Morbid, Angel, Insomnium, Obituary. Quels 
souvenirs en gardez-vous ? Un groupe vous a-t-il mar-
qué ? Les expériences avec At the Gates, Insomnium et 
Obituary ont été particulièrement positives car ils nous 
ont considérés avec respect et égalité, comme un autre 
groupe qui partage l’affiche. En tant que support band, 
cela nous est déjà arrivé d’être mis de côté, de n’avoir 
accès au catering que s’il y a des restes, après que le 
groupe principal ait fini. Ce n’était pas le cas avec ces 
trois groupes et l’ambiance était vraiment cool. C’était de 
plus un rêve d’ouvrir pour ces groupes que nous aimons.

Un dernier mot ? Nous espérons que les gens retourne-
ront aux concerts quand ces derniers seront possibles. 
Nous aimons vraiment les rencontres et interagir avec le 
public et nous sommes souvent au merch avant et après 
le concert pour discuter.

Photo : Manuel Glatter
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Oui, “No Time to Die”, c’est le titre du dernier 
James Bond avec Daniel Craig, mais c’est 
aussi une sorte de leitmotiv pour les groupes 

français des années 90, qu’on croyait morts et fina-
lement… non ! Catacomb a eu une première vie, et 
s’offre le luxe d’en avoir une seconde et compte bien 
en profiter. Avant la parution (pourquoi pas) d’un 
vrai premier album, le groupe ressort en grandes 
pompes chez Xenokorp, un EP culte, totalement 
réenregistré, “Back to Unknown Kadath”. Entretien 
avec Benjamin Bussy (basse / chant) et Anthony 
Derycke (guitares / programmation), cent pour cent 
sans langue de bois… 

Par Shades of God

Catacomb est de retour après une longue absence, 
le groupe était-il en sommeil ou tout simplement 
arrêté ? Anthony: Quelques temps après la sortie 
de “We Shall Inherit” en 2001, nous avons mis fin à 
Catacomb. Ce qui ne m’a pas empêché de mon côté 
de continuer la musique pour mon travail, l’embêtant 
c’est qu’un tas de bootlegs non-officiels ou semi-offi-
ciels comme “The Years Of Morbidology” par l’Armée 
De La Mort Records sont sortis sans notre autorisa-
tion ou sans que l’on puisse avoir un réel regard des-
sus et ça nous a agacé !  

Comment expliquez-vous votre retour  ? Benjamin: 
C’est l’envie tout simplement ! J’ai eu de nouveau en-
vie de jouer de la basse mais dans un autre style. J’ai 
proposé à Anthony de monter un groupe de Grind un 
peu dans la veine des premiers Napalm Death et en 
seulement 10 minutes de discussion on a compris 

que ce qui nous collait à la peau c’est… Catacomb ! 
Anthony avait du matériel, il en a écrit de nouveau, j’ai 
ressorti ma plume pour les textes et voilà. De plus 
nous trouvons qu’à deux ça fonctionne bien. 

Bosser à deux c’est finalement plus facile que 
lorsque vous étiez six ? Mais du coup ça ne modifie 
pas votre son, votre style ? Anthony: Oui et non, di-
sons qu’aujourd’hui je peux faire ce que je veux, avoir 
le son que je veux et que je trouve le plus adapté à 
Catacomb ! Dans les années 90 j’aurais aimé un son 
scandinave mais c’était compliqué faute de moyens 
financiers, culturels et technologiques, aujourd’hui la 
donne n’est plus la même. Musicien, c’est mon mé-
tier, j’ai pu au fil des années me perfectionner, com-
biner les sons et trouver celui qui me correspond le 
plus. La recette est simple : Peavey 5150, Kemper et 
HM-2 !

Qu’est-ce qui vous a motivé à être plus rigoureux 
cette fois-ci et à signer avec un label ? Anthony: Ni-
colas Williart de Xenokorp m’a contacté pour acquérir 
notre back-catalogue pour faire de belles rééditions. 
Quand je lui ai dit qu’avec Benjamin nous étions en 
train de retravailler les morceaux, il m’a dit “envoie 
moi ce que vous avez fait”. Il a adoré et il nous a pro-
posé un deal très intéressant. Sans lui, tout serait dif-
férent, il faut le reconnaître. Benjamin: Ressortir les 
morceaux tels qu’à l’époque n’avait aucun sens ! On 
est en 2022, ça doit sonner 2022, pourquoi refaire 
les titres sans leur donner une nouvelle impulsion ? 
Certains trouveront ça dommage, mais ce n’est pas 
important pour nous. 



Voir tous ces bootlegs sortir au fil des années, ça 
a dû vous rendre fous… Benjamin: Tu n’imagines 
même pas à quel point ça a pu nous énerver… Hormis 
quelques cassettes originales que tu peux retrouver 
sur Discogs qui sont vendues par Frank Arnaud, notre 
ancien manager qui a été très important pour nous, le 
reste… ça nous dégoûte, surtout quand on voit le prix 
auquel s’est vendu ! 

Le back-catalogue appartient à Xenokorp désor-
mais, mais pourquoi ressortir des anciens titres 
retravaillés et pas du nouveau son ? Anthony: l’idée 
vient de Nicolas. Ressortir ces anciens titres remis 
à neuf ça nous permet de revenir dans le circuit, 
de remettre Catacomb sur le devant de la scène. 
De plus, j’avais besoin de retrouver complètement 
l’esprit du groupe avant de pouvoir finaliser de nou-
velles compositions, le choc serait trop terrible sinon, 
imagine tu n’as rien sorti en 20 ans et tu balances 
un nouvel album. Benjamin: Puis pour Nicolas c’est 
une manœuvre habile, il replace notre nom dans son 
label dans un premier temps puis il peut capitaliser 
dessus, ce qui est logique. On est deux anciens de 
la scène française, celle qui est oubliée, c’est risqué 
pour lui de nous remettre en piste avec un nouvel al-
bum ! Sortir cet EP réenregistré ça nous replace non 
seulement pour les anciens, mais ça donne l’occa-
sion à la nouvelle génération de connaître Catacomb 

via les canaux de streaming qu’ils utilisent beaucoup. 

Puis l’air de rien Xenokorp propose à ses artistes de 
belles éditions quand ils sortent un disque… Antho-
ny: Exactement ! Et tu vois, ça nous a aussi motivé 
à signer avec lui. Quand on crée de la musique, on 
y met tout ce qu’on a et forcément on souhaite que 
le contenant soit beau, Xenokorp l’a bien compris 
contrairement à d’autres labels avec qui nous n’au-
rions pas signé. Je me suis donné à cent pour cent 
pour ces réenregistrements et pour créer de la nou-
velle musique, je n’ai pas compté les heures ! D’ail-
leurs à ma mort ce serait bien que mon fils reprenne 
tout ça, je devrais penser à franchiser Catacomb 
(Rires). Plus sérieusement, la passion que nous met-
tons dans la musique, Nicolas la partage et met une 
énergie folle à promouvoir ses groupes et à leur offrir 
des conditions de sorties extraordinaires ! Regarde 
ses dernières sorties, rien que le nouvel Otargos, tu 
as vu la qualité du produit fini ? C’est magnifique, peu 
de labels savent le faire. Benjamin: Notre “cible”, si je 
peux le dire ainsi, c’est aussi un public amateur de 
beaux objets, de collectionneurs, de personnes pour 
qui la musique et le package sont indissociables et 
ont la même importance ! Et Xenokorp est le label fait 
pour ça, pour nous, pour Catacomb ! Sortir un vinyle 
avec du papier rouge et un logo, tout le monde peut le 
faire et ce n’est rendre service à personne. 
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Avez-vous déjà en tête ce que pourrait être votre 
premier vrai album ? Benjamin: C’est un grand oui ! 
Le projet est bien avancé, disons qu’il ne lui manque 
plus beaucoup de choses pour envisager une sortie, 
mais chaque chose en son temps… Anthony: Avant 
de lancer la machine de l’album, nous devons travail-
ler certains détails dont celui d’un batteur. Nous sou-
haitons en trouver un capable d’enregistrer les pistes 
et ensuite de pouvoir assurer le live, puis on prépare 
quelques surprises, mais je n’en dirai pas plus ! 

Des surprises vous dites… Max Otero de Mercyless 
ne serait pas une de ces surprises ? Benjamin: Va sa-
voir ! Tout ce que je peux te dire c’est que Max est un 
ami et que Mercyless est un groupe qu’on aime beau-
coup ! Nous étions là lors de leur première tournée et 
depuis nous n’avons jamais perdu contact. 

Les années ont passé, votre son a évolué mais vous 
restez fidèles à vos convictions de départ, notam-
ment au mythe de Cthulhu… Anthony: Nous avons 
eu le “malheur” de sortir de cet esprit sur un titre, et 
qu’est-ce qu’on en a entendu parler ! Dès qu’un ac-
teur sort de son rôle habituel, ça fait désordre… du 
reste, quand on y réfléchit bien, l’univers de Lovecraft 
et le mythe de Cthulhu c’est ce qui nous correspond 
le mieux, nous ne sommes pas intéressés par la po-
litique ou la société, pourquoi en parler ? Puis le su-
jet sur Lovecraft est tellement vaste… Benjamin: Je 
baigne dans l’univers de Lovecraft depuis tout petit, 
je connais bien ce sujet et je ne me vois pas écrire 
sur autre chose. Ce thème correspond à notre mu-
sique, des textes sur le gore ou l’horreur n’auraient 
aucun sens pour Catacomb, comme l’a dit Anthony, 
la musique et les textes de notre groupe ont cette 
signature et dès qu’on en sort, ce n’est plus la même 
chose du tout. 

Je me permets de dire ça parce que depuis quelques 
années beaucoup de groupes de Death se posent 
eux-mêmes l’étiquette “Lovecraft Death Metal”, 
avec plus ou moins de réussite… Benjamin: Effecti-
vement, nous aussi nous avons cette étiquette mais 
c’est une demande de Nicolas, le boss de Xenokorp. 
Ça ne nous dérange pas, même si pour nous c’est 
avant tout du Death Metal que nous faisons, on ne se 
réclame pas d’une mouvance particulière, le thème 
de Lovecraft est ancré en nous et pas besoin de 
mettre ça en avant. Mais si le label le demande, on 
le fait, on se prête au jeu, il a ses raisons et on sait 
qu’elles sont bonnes. Le gore on l’aime dans le ciné-
ma, comme les sujets qui traitent de Satan ou de l’oc-
culte, mais de là à écrire des textes dessus… Non, ça 
ne nous intéresse pas. 

De fait, j’en viens à me demander si ça n’a pas été 
trop compliqué de transposer le Catacomb des an-
nées 90 à aujourd’hui. Que ce soit au niveau du son 
ou de l’ambiance… Anthony: Pas vraiment puisque 
par mon métier de musicien, je fréquente des per-
sonnes d’origines différentes et ça me permet de gar-
der une sorte de “veille” sur les sons, la technologie 
et les instruments divers et variés. J’ai eu peur à un 
moment que ça m’influence trop mais au contraire 

j’ai bien assimilé tout ça et quand j’ai repris le travail 
sur Catacomb ça a été fluide, là où ça m’a été utile 
c’est que j’ai pu concevoir des harmonies différentes 
et coucher sur papier certaines idées. Mon fils a été 
d’une grande d’aide pour les parties mélodiques de 
claviers de “Back to Unknown Kadath” car c’est un su-
per théoricien de la musique, je n’ai qu’à lui écrire une 
partition et hop, il s’occupe du reste ! Quand je débute 
un titre, j’ai les photographies de ce qu’il va devenir et 
je bosse dessus tant qu’il n’est pas achevé : guitares, 
batterie, clavier… puis j’envoie ça à Benjamin pour 
qu’il se fasse une idée précise et nous travaillons en-
semble dessus par la suite, plusieurs jours d’affilés 
si nécessaire. Le challenge de moderniser “Back to 
Unknown Kadath” était de ne pas le dénaturer, de ne 
pas lui enlever son âme originelle, certains qui ont 
pu l’écouter trouve que ce n’est plus du Catacomb… 
chacun se fera son idée. 

C’est quelque part un risque pour vous de décevoir 
les anciens fans… Anthony: Oui mais attend mais 
c’est normal d’évoluer ! Ceux qui seront déçus le se-
ront peut-être parce que les titres originaux leurs rap-
pellent leur jeunesse, et pour ça je ne peux rien pour 
eux. Tu ne vas pas demander à Morbid Angel de faire 
la même chose tout le temps, de reproduire sur plus 
de 30 ans “Altar of Madness”, ça n’a pas de sens, les 
artistes ont besoin d’évoluer, si ça déplait aux fans 
tant pis, si les artistes se ratent tant pis aussi, mais 
rester statique n’est pas la solution. 

On dit que l’union fait la force, pourtant maintenant 
vous n’êtes plus que deux et l’impression que vous 
donnez c’est que… ça fonctionne mieux ! Anthony: 
C’est dommage de dire ça mais oui ! Nous avons 
quand même contacté certaines personnes pour 
nous accompagner quand nous avons repris les 
choses sérieuses, mais elles ont décliné l’invitation, 
ce qui n’est pas plus mal dans le fond. Des personnes 
vont nous rejoindre pour le live et pour pallier certains 
détails, elles seront importantes pour le fonctionne-
ment du groupe autant pour la performance que pour 
le son. Nous avons prévu une réelle scénographie 
pour les lives, on veut que ça envoie, que ce soit im-
mersif, nous avons une vraie idée du placement des 
musiciens et de comment un concert de Catacomb 
se déroulera. 

Hormis la sortie de “Back to Unknown Kadath”, 
quels sont vos projets pour 2022 ? Anthony: Bosser 
sur l’album que nous avons dans les tuyaux  ! Nous 
voulons qu’il soit musicalement abouti et dans un 
bel écrin avec un artwork qui non seulement corres-
ponde mais qui aussi soit très beau. Benjamin: Je 
vais déjà attendre patiemment la sortie de notre EP, 
voir les réactions du public et de la presse puis me 
concentrer sur l’album pour lequel on travaille sans 
compter les heures. 

Photos : D.R.
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ABBATH 
“Dread Reaver”

Genre : Black Metal
Pays : Norvège

Label : Season of Mist
Sortie : 25.03.22

Chroniqueur : Shades of God 

La première partie de la carrière 
d’Olve Eikemo (aka Abbath) est un 
sans-faute. Aujourd’hui, encore, les al-
bums d’Immortal sont des références 
et le demeureront jusqu’à la fin des 
temps, tant leurs impacts sont d’une 
importance capitale pour la scène 
extrême. Depuis qu’il s’est lancé “offi-
ciellement” en solo, en 2015, l’histoire 
n’est plus la même pour Abbath, on 
avait senti déjà sur la fin de sa colla-
boration avec Immortal que le style 
évoluait, et cela s’est confirmé très 
vite, aujourd’hui les œuvres d’Abbath 
divisent, la faute à un Black Metal 
qui n’en est plus vraiment un, où les 
influences Rock sont davantage pré-
sentes, et forcément ça ne plaît pas 
à tout le monde… Toujours est-il que 
“Dread Reaver” est dans la lignée de 
ce que fait le Norvégien depuis 2015, 
sans plus ni moins, mais impossible 
de dire que la qualité n’est pas au ren-
dez-vous. Riffing efficace, ambiance 
froide, parfaite combinaison de Black 
et de Hard Rock, production en béton, 
bref, du costaud qui ravira sans le 
moindre souci les nombreux fans.

ACRANIUS
“Mercy Denied”

Genre: Slam Death Metal 
Pays: Allemagne

Label: Rising Nemesis Records
Sortie: 03.02.22

Chroniqueur: The Wall

Doit-on encore présenter Acranius 
et son Slam brutal et lourd ? Doit-on 
encore espérer des farandoles de bi-
sounours et de la tendresse  ? La ré-
ponse est non, même un grand NON. 

“Despairbound” vous démonte la tête 
à la manière d’une balle Dum Dum ti-
rée par un 357 Magnum, rien ne reste-
ra en état dans votre boîte crânienne. 
Fragiles, passez votre chemin “Scorn”, 
“No Dignity” et tout le reste n’est pas 
fait pour vous. Un condensé de riffs 
lourds comme votre belle-mère, vio-
lents comme votre contrôleur fiscal, 
mais jouissif comme une partie de 
jambes en l’air. Rien n’est à jeter dans 
cet album. Aucune réserve, les blast-
beats se déversent sur vous comme 
une gatling renforcée par le chant 
monstrueux de Kevin Petersen. Que 
vous dire de plus  ? Si vous en avez 
marre de la musique édulcorée, les 
chants moisis de la variété actuelle et 
recherchez un moyen d’évacuer votre 
stress ou votre boule de malaise jour-
nalière, “Mercy Denied” est votre pro-
chain achat sans hésitation.

AERIALIS
“Dear Silence”

Genre : Metal Moderne alternatif
Pays : Italie

Label : Independent
Sortie: 04.03.22
Chroniqueur : Oli

Derrière Aerialis se cache Fabio Tats, 
connu pour sa participation à de 
nombreux projets de formations ita-
liennes. Accompagné du guitariste 
Luca Cocconi (The Modern Age Slave-
ry) et du chanteur Simone Sighinolfi 
(Hallucinator) afin de pouvoir mettre 
ses idées en pratique, le musicien 
nous balance “Dear Silence”, pre-
mière sortie sous le nom Aerialis. Au 
menu, un metal alternatif moderne 
teinté d’électroniques “eighties”. Mu-
sicalement, le groupe oscille entre 
grosses rythmiques, riffs groovy et 
refrains mélodiques bien puissants, 
le tout couvert de nappes de synthés 
et autres effets robotiques. Vocale-
ment, on a parfois l’impression d’avoir 
un Alice In Chains sur-vitaminé (su-
perposition des chants typique des 
Américains), voire parfois Staind. Les 
structures ne sont certes pas nova-
trices, car utilisées par la multitude 
de groupes (certaines faisant penser 

carrément à Nickelback). Néanmoins, 
“Dear Silence” demeure un album 
bien pensé donnant à l’auditeur l’envie 
d’en écouter davantage et, malgré le 
fait d’être “metal”, reste accessible à 
tout public.

ALTA ROSSA
“Void Of An Era” 

Genre : Post-Metal
Pays :  France

Label : Source Atone Records 
Sortie : 18.02.22

Chroniqueur : Chris Grès

Sous tension, sous une tension 
constante  : voilà la sensation qui 
nous étreint à l’écoute de “Void Of 
An Era”, explosion de rage, de colère, 
de sept titres, pour une durée coup 
de poing d’une trentaine de minutes. 
Leur Post-Metal, énergique et pres-
sé comme celui des débuts de Cult 
Of Luna, est une explosion orageuse, 
zébrée d’éclairs de guitares, quand 
la basse et la batterie s’unissent 
pour multiplier les grondements d’un 
tonnerre gorgé d’électricité, quand 
le chanteur, possédé, hurle sous 
une pluie de feu ; tel est notamment 
l’impeccable et rêche “The StarDrai-
ner”. Même quand le tempo dimi-
nue, quand la musique se fait lourde 
et poisseuse, lorgne vers le Sludge, 
comme sur “Cycle” ou, surtout, sur le 
magnifique et lancinant “Alta Rossa” 
final, la menace est toujours présente, 
latente, prête à se transformer en une 
déflagration haineuse, presque black.

AS I MAY
“Karu” 

Genre : Modern Metal
Pays :  Finlande
Label : Uprising !
Sortie : 04.03.22

Chroniqueur : Chris Grès

Voilà l’exemple parfait de disque in-
supportable  ! As I May propose une 
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sorte de métal moderne, à la croisée 
d’In Flames et d’Avenged Sevenfold, 
mais sans âme, ni feu. Le groupe ré-
cite sa fade partition entre parties mé-
lodiques, qui frôlent le ridicule, et pas-
sages plus lourds, tantôt saccadés, 
tantôt groovy bien trop convenus et 
gonflés aux hormones. Histoire sans 
doute de décourager encore plus l’au-
diteur, les Finlandais glissent réguliè-
rement dans leurs compositions des 
bruitages synthétiques, digitaux dont 
on se demande bien ce qu’ils viennent 
faire là… Un petit coup de rap sur 
l’affreux “High Octane” et un détour 
Nu-Metal avec “Rotten” rendent en-
core plus écœurante cette macédoine 
noyée dans une mayonnaise rance.

ATLANTIS CHRONICLES 
“Nera”

Genre : Metal Progressif
Pays : France

Label : Metal East Productions
Sortie : 08.04.22

Chroniqueur : Shades of God 

Leur précédent album, sorti en 2016, 
“Barton’s Odyssey”, a été un vrai car-
ton et une grosse surprise. Atlantis 
Chronicles proposait alors un Death 
Metal très technique, teinté progres-
sif, qui sortait des sentiers battus 
autant par son contenu irréprochable 
que son incroyable concept. Six ans 
plus tard, les choses ont beaucoup 
évolué, Atlantis Chronicles est tou-
jours un groupe bourré de talent, à la 
technique incroyable, mais les Fran-
çais ont pris un virage orienté Metal 
Progressif qui déstabilise un peu aux 
premières écoutes. Une musique 
moins rageuse, plus aérienne, qui 
laisse plus de place aux vocaux clairs 
et beaucoup moins à la puissance. 
Si l’ensemble est cohérent, bien fait, 
extrêmement bien produit, la surprise 
n’en est pas moins énorme. Il faudra 
du temps pour apprécier cette œuvre 
qui ne manque pas d’élégance, mais 
dans un premier temps, le choc est 
brutal. 

BILLYBIO

“Leaders And Liars”
Genre: Hardcore Punk

Pays : USA
Label : AFM Records

Sortie 25.03.22
Chroniqueur : Hielkin

Deuxième album solo pour Billy Gra-
ziadei. L’album est autoproduit dans 
son studio Firewater entouré du bat-
teur Fred Aching Dios (PowerFlo), 
du bassiste Ra Diaz (Suicidal Ten-
dencies) et des guitaristes Dan Pal-
mer (Zebrahead) et Robbie Davidson 
(Exploited). Les deux premiers mor-
ceaux “Black Out” et “Fallen Empires” 
sonnent définitivement comme du 
Biohazard 2.0 : des rythmes accro-
cheurs et des passages fusion. Vient 
ensuite “Leaders And Liars” où l’at-
trait de Billy pour le punk commence 
à se faire sentir avec une tendance 
un peu heavy. Suit “Lost Horizon” 
punk hardcore qui dépote. L’intro très 
sombre et lente de “Turn The Wounds” 
surprend, mais fait très vite place à 
cette tendance punk prédominante. 
Petit intermède avec “Sheepdog” pro-
bablement un délire perso de l’artiste. 
S’enchainent ensuite 5 titres planant 
entre le hardcore et le punk. Un autre 
intermède redescend un peu la pres-
sion pour mieux relancer “Remission” 
qui finit de nous prouver que le punk 
est le genre prédominant de l’album. 
Un ultime intermède, calme porté par 

une voix féminine, nous amène au 
dernier morceau “Cyanide” seule vraie 
surprise. L’album donne donc la part 
belle au punk plus qu’au hardcore, il 
est rempli d’énergie, mais le style veut 
que ce soit très linéaire, voire répétitif. 
À conseiller à ceux qui recherchent 
plus spécialement un bon défouloir.

BOMBER
“Nocturnal Creatures”
Genre : Heavy Metal

Pays : Suède
Label : Napalm Records

Date : 25.03.22
Chroniqueur : Ale 

Ce que je reproche souvent au Thrash 
peut aussi se rapporter au Heavy, 
c’est-à-dire une certaine propension 
à recycler le passé ad vitam æternam 
sous prétexte que l’âge d’or est der-
rière nous. Le Heavy garde néanmoins 
un avantage certain : il est plus muta-
gène, aidé par son statut pionnier, à 
une époque où tout n’était QUE Heavy 
metal. Pour ensuite se fragmenter en 
la multitude de genres que l’on connaît 
aujourd’hui. La Suède n’a jamais été 
en reste, et se démarque de ses com-
parses anglais par une filiation au 

8 KALACAS
“Fronteras”
Genre : Skacore
Pays : USA
Label : Atomic Fire 
Date : 25.03.22
Chroniqueur : Ale 

Le ska est parfois perçu comme le “cousin débile” du punk par ses détrac-
teurs (dont de nombreux puristes), et comme une appropriation culturelle 
un peu honteuse du ska originel par d’autres. Mais qu’en est-il lorsqu’on 
y ajoute du metal  ? La folie furieuse qu’est 8 Kalacas certainement. Illus-
trant parfaitement le principe de ne pas juger un livre par sa couverture, les 
deux premiers morceaux peuvent laisser circonspect par leur vacarme, leur 
cocktail atypique, leur assaut sur nos sens et nos habitudes. Mais sitôt que 
“Mutante” se lance, il en est fini de nous : on est pris dans leur toile, dans 
leur univers artistique. Et on repart du début, convaincus à raison qu’on a 
manqué un truc. Car assurément, vous n’avez jamais rien entendu de tel. Si 
le metal latino possède son lot d’intros d’inspiration mariachi, et pléthore 
de textes chantés en espagnol… Jamais un mélange si puissant ne s’était 
matérialisé avec autant d’aplomb. L’album oscille entre du gros fun digne 
d’une fête éternelle, et du gros metal de bourrin pour nous rappeler que ces 
gars-là sont (presque) totalement sérieux dans ce qu’ils font. Une surprise 
totale, peut-être l’une des meilleures de ce début d’année, et de quoi fermer 
le clapet de celles et ceux qui pensent encore que le ska ne peut pas envoyer 
de patate (et j’en fais partie !)
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Hard Rock nettement plus marquée, 
faisant parfois du pied au power, au 
point d’avoir une scène toujours aussi 
riche aujourd’hui. Le fait de confondre 
“Bomber” avec “Bombus” (dont j’ai fait 
la chronique il y a deux ans de cela) 
n’est sans doute pas anodin : au-delà 
de la ressemblance des noms et des 
origines Suédoises, les deux groupes 
officient dans le Heavy, mais Bomber 
se montre plus léger et enjoué que 
Bombus. Avec des refrains gueulés 
et des rythmes endiablés, Bomber 
est plus dansant, plus festif. Ce qui 
ne leur empêche pas de montrer un 
peu les biceps avec des ponts juteux. 
Cela se remarque le plus sur les titres 
plus longs évidemment, tels que “A 
Walk Of Titans”, “The Tiger” et “Auro-
ra”. On y retrouve aussi des souches 
glameuses, ne serait-ce qu’avec un 
titre comme “Hungry For Your Heart” 
(ça ne s’invente pas). Pour le reste, 
la formule est connue. Reste donc à 
Bomber d’affiner son talent pour pro-
mouvoir son propre style. En atten-
dant, c’est classique, mais bien fichu… 
Parfois c’est tout ce qu’on est en droit 
de demander !

CATACOMB 
“Back to Unknown Kadath”

Genre : Lovecraftian Death Metal 
Pays : France

Label : Xenokorp
Sortie : 25.03.22

Chroniqueur : Shades of God 
Les années 90 n’ont pas été de tout 
repos pour de nombreux groupes, si 
les projets ont explosé à cette époque 
peu ont réussi le challenge d’aller au 
21e siècle avec sérénité. Catacomb 
en fait partie, mais s’offre une nou-
velle vie, ouvre une nouvelle ère, grâce 
à la ténacité de deux de ses membres 
clé : Benjamin Bussy et Anthony Dery-
cke. “Back to Unknown Kadath”, qui se 
compose de quatre titres est une ver-
sion réenregistrée de leur démo deve-
nue culte, “In the Maze of Kadath”, sor-
tie il y a déjà bien longtemps. Dans un 
premier temps on se dit que les gail-
lards ne prennent pas trop de risques, 
mais en y réfléchissant et surtout en 
écoutant, on s’aperçoit que l’idée est 

bonne, non seulement les titres ont 
une allure terrible après un bon lifting, 
mais cela permet aussi à Catacomb 
de revenir doucement sur le devant de 
la scène, avec pourquoi pas un “vrai” 
premier album. “Back to Unknown Ka-
dath” est simple à résumer  : Peavey 
5150, Kemper, HM-2, Necronomicon, 
Lovecraft, beaucoup de professionna-
lisme et de conviction. Attention, c’est 
du brutal et de l’immersif. 

CHEMICIDE
“Common Sense”

Genre : Thrash Metal
Pays : Costa Rica

Label : RipRide Records
Date : 15.03.22

Chroniqueur : Ale 

Je suis quasi-sûr de ne pas me trom-
per en affirmant que Chemicide est le 
premier groupe du Costa Rica que je 
chronique. En fait, c’est l’un de mes 
premiers groupes sud-américains 
tout court… Grave erreur, tant l’Amé-
rique latine regorge de groupes à la 
niaque acérée et à la puissance iné-
galée. Cela se voit aussi chez Chemi-
cide : pas de chichis chez eux. Pas de 
chant clair, de mid-tempo ou de ponts 
très techniques. Ici, les paroles et la 
fureur priment, et chaque titre nous 
assène une paire de claques sans ja-
mais demander pardon. Même si les 
beaux esprits se rencontrent (c’est 
Martin Furia de Destruction qui s’est 
occupé du mastering et du mixage), 
il ne faut pas y retrouver tant d’hom-
mages au double-Big Four (américain 
et allemand) que cela  : Chemicide 
semble plutôt revenir aux bases des 
bases, en gueulant ce qu’ils ont à 
dire en étant accompagnés d’instru-
ments hurlants. C’est plutôt sympa-
thique et ironiquement audacieux et 
frais de voir un groupe à la musique 
si dépouillée. Mais paradoxalement, 
ça rend aussi l’album un peu répéti-
tif et manquant de petits éléments 
vraiment marquants. Ce n’est pas 
pour rien que le Thrash est un genre 
à bridges : plus que de servir d’excuse 
à pogos, ils permettent au groupe de 
se la péter et d’étaler pleinement son 
savoir-faire. Ici, cela manque un brin 
de folie pour parfaire cette simplicité 
agressive. Mais il n’empêche qu’avec 
leur succès grandissant d’album en 

ABSENT IN BODY
“Plague God”
Genre : Doom Sludge Industriel 
Pays : International
Label : Relapse
Sortie : 25.03.22
Chroniqueur : GuiGui

C’est très probablement l’une des surprises de cette année. Créé en 2017 (ou 
déjà en 2015 selon les sources), Absent In Body se présente sur le papier 
comme un énième super groupe international formé de 2 membres d’Amen-
ra, Colin H. Van Eeckhout (basse/chant) et Mathieu J. Vandekerckhove 
(guitare/machines), ainsi que par Scott Kelly de Neurosis (guitare) et Igor 
“Sepultura” Cavalera de Cavalera Conspiracy, Soulwax… (batterie), mais est 
toutefois bien loin de s’arrêter à ce simple statut. Au travers de ce premier 
album, le quatuor a bien des choses à dire dans un style qui s’éloigne un 
peu de l’univers de prédilection de ses musiciens… Quoique. Au-delà de la 
simple réunion de potes qui s’apprécient et s’influencent musicalement les 
uns les autres, “Plague God” est un petit trésor de doom industriel rehaussé 
de sludge où se côtoient riffs corrosifs et mélodies éthérées (“The Acres The 
Ache”), batterie tantôt tribale tantôt martiale, alternances de parties vocales 
graves (rares pour Colin et impressionnantes sur “Sarin”), de cris éraillés 
(“Rise From Ruins”) ou de simple déclamation (“In Spirit In Spite”). Servis en 
permanence par un travail essentiel des machines, ces 5 titres sont une véri-
table bande-son du monde moderne où noirceur, violence et oppression sont 
reines. Absent In Body illustre une sorte de trialogue entre animal, humain 
et industrie pour s’inscrire dans son époque. Un album profond enregistré 
déjà fin 2019 au studio Much Luv de Tim De Gieter (bassiste d’Amenra) et 
gardé secret jusqu’à il y a peu. Loin du convenu, “Plague God” laissera sans 
nul doute des traces.
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album, on espère fortement que ce 
quatrième opus catapultera Chemi-
cide (et la scène metal de leur région) 
sur le devant de la scène. Il n’y a pas 
que l’Europe et l’Amérique du Nord 
bon sang !

COMA HOLE
“Coma Hole”

Genre : Grunge Stoner Doom
Pays : USA

Label : Autoproduction
Date : 22.04.22

Chroniqueur : Ale 

Rarement un groupe mixant un tel pa-
nel de genres n’aura aussi bien défini 
sa musique… Tout en proposant un ré-
sultat tenant la route de si belle façon. 
Pour un premier EP en plus, autopro-
duit de surcroît, cela relève pratique-
ment du miracle, ce qui ne peut qu’ef-
frayer pour la suite tant ils placent la 
barre haute. Si cela n’est pas si hors 
du commun de mettre autant la basse 
en avant, proposer quatre titres (pour 
plus d’une demi-heure de musique 
quand même) ne comportant aucune 
guitare est un pari audacieux, mini-
maliste au possible, mais qui permet 
pourtant beaucoup. La voix d’Eryka 
Fir est une vraie petite merveille, qui 
lorgne nettement plus du côté du 
grunge (voire du punk survitaminé) 
que du Doom ou du Stoner au sens 
presque archétypique du terme. “Old 
Climb” est sans doute le morceau 
s’insérant le plus dans cette dimen-
sion grunge/punk 90s, peut-être car 
le plus court (4’34’’ quand même  !), 
mais le reste de l’EP est loin d’être 
en reste : on est moins sur de la mu-
sique contemplative ou planante et 
plutôt dans un délire pêchu se pour-
suivant sur de longues minutes. Et ça 
marche ! On aurait pu avoir des titres 
plus courts ou morcelés, mais le ré-
sultat aurait perdu de sa complexité, 
de sa richesse… Car jouant moins sur 
la progression naturelle de ces titres 
fracassants. Quasi sans fautes donc, 
pour un résultat épatant de naturel 
et de justesse. Hâte de voir ce que 
ça donne sur un album entier… Vous 
avez une fameuse pression pour la 
suite, mais beaucoup d’intérêt aussi !

CORPSESSED
“Succumb To Rot”

Genre: Death Metal
Pays: Finlande

Label: Dark Descent Records
Sortie: 22.04.22

Chroniqueur: The Wall
Cela fait maintenant quinze années 
que Corpsessed foule les planches 
de la scène Death Metal, à cette oc-
casion les Finlandais nous sortent 
leur quatrième album (sixième si on 
compte les deux premiers EP). Il se-
rait un peu réducteur de les comparer 
à Cannibal Corpse, mais il est quand 
même important de souligner que 
ça y ressemble beaucoup et que les 
amoureux du Death Metal Old School 
comme ces derniers le faisaient avant 
est présent dans Corpsessed. En ef-
fet, rien de nouveau dans les composi-
tions, et c’est tant mieux !!! Morceaux 
après morceaux, minute après minute, 
on jouit d’une nostalgie du Death de 
notre jeunesse (oui, je suis un vieux, 
et alors  !), pourquoi changer quand 
c’est si bien fait. Laissons aux autres 
le plaisir de risquer de se casser les 
dents en s’adaptant aux goûts mo-
dernes et profitons ensemble de “Su-
blime Indignation” ou “Spiritual Male-
volence” autour d’une bonne bière ou 
d’un pogo entre bons gros mâles, les 
dames sont bien sûr les bienvenues, 
pas de discrimination dans le metal ! 
Allez les vieux et semi-vieux, ça, c’est 
pour nous, profitons-en.

DARK FUNERAL
“We Are The Apocalypse”

Genre : Black Metal
Pays : Suède

Label : Century Media
Sortie : 18.03.22

Chroniqueur : Shades of God 

Le précédent opus de Dark Funeral, 
“Where Shadows Forever Reign”, sor-
ti en 2016 n’a pas convaincu les fans 
purs et durs de Black Metal. Ils l’ont 
jugé trop propre, peu inspirés, loin des 
standards de ce que doit être un vé-
ritable album du genre. “We Are The 
Apocalypse” risque de les défriser 
de la même façon, voire plus, alors 
que pourtant, tout est réuni pour faire 
de cette œuvre une pierre angulaire 
de la carrière du groupe mené par 
le légendaire Lord Ahriman. Brutal 
(“Nightfall”), mélodique (“Let The De-
vil In”), immersif (“When I’m Gone”), 
cohérent, les superlatifs ne manquent 
pas pour parler de “We Are The Apo-
calypse” tant celui-ci est fabuleux. En 
plus des riffs irréprochables et d’une 
batterie très présente, la force de cet 
opus est sans conteste dans les vo-
caux d’Heljarmadr qui collent de très 
près à la musique pour amener un im-
pact formidable. Outre ses qualités in-
trinsèques de chanteur, Heljarmadr se 
transforme également en narrateur, 
en modulant la tonalité et les expres-
sions de sa voix pour donner un relief 
incroyable aux compositions (“Nosfe-
ratu”). “We Are The Apocalypse” porte 
bien son nom, soyez prêts à affronter 

AGATHODAIMON
“The Seven”
Genre : Dark metal
Pays : Allemagne
Label : Napalm Records
Sortie : 18.03.22
Chroniqueur : Syl Slyder

Agathodaimon est de retour, après huit ans de pause et un line-up largement 
renouvelé, avec leur septième opus. Ce dernier, fort réussi, explore les sept 
péchés capitaux dans une ambiance élégante et sinistre, comme le groupe 
sait si bien le faire. Les chansons combinent blastbeats et growls back 
metal, passages mélancoliques et déchirants en voix claire ou encore riffs 
heavy. Le mix fait la part belle aux guitares et aux chants, les orchestrations 
et autres claviers étant en retrait exactement comme il faut pour conférer 
une atmosphère brumeuse et captivante au metal sombre des allemands. 
Retour réussi donc pour les allemands avec ce très bon album de dark/black 
metal.
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le mal en personne, sur son terrain 
qui plus est… bon courage, see you in 
hell !

DAWOHL
“Leviathan”

Genre: Blackened Death Metal
Pays: France

Label: Dolorem Records
Sortie: 22.04.22

Chroniqueur: The Wall

Fans de Hate Eternal ou Infernal War, 
cette review vous est destinée. Com-
mençant par une mélodie d’introduc-
tion digne d’une marche funèbre nous 
menant directement à notre misérable 
destin, Leviathan est le premier full al-
bum de notre combo français depuis 
leur EP “Potesta.Ratio.Iustitia” sorti 
en 2014. Puissance et vitesse sont les 
maîtres mots sur cet album, nous ne 
nous attendions pas à de la musique 
classique, mais là on en prend pour 
notre grade, une track comme “Volun-
tary Servitude” nous envoie le pâté di-
rectement en plein dans les gencives 
tant par la brutalité musicale que par 
le chant violent et gras de Maxime 
Guillemain qui doit avoir les cordes 
vocales endolories et irritées. Et que 
dire de ce clip sorti (“Telos – Imma-
nent Orthogenesis”)  ? Rien que pour 
ce morceau-là  ; l’écoute de l’album 
en vaut la peine  ; roulement de bat-
terie, rythme martial et guitares inci-
sives, comment ne pas craquer ? Cela 

promet de sérieuses contusions en 
live. En attendant, procédez comme 
suit : dégustez le clip “Telos – Imma-
nent Orthogenesis” à foison. Procu-
rez-vous l’album à sa sortie pour un 
traitement intensif. Sortez de votre 
phase passive pour passer au sport 
lors de leur première date annoncée.

DEAD HEAD
“Slave Driver”

Genre : Death Thrash
Pays : Pays-Bas

Label : Hammerheart Records
Date : 29.04.22

Chroniqueur : Ale

“Elle ne fait pas très thrash cette po-
chette”, prononce un Ale clairement 
pas prêt à ce qu’il s’apprête à en-
tendre. La promo parle de “s’arrêter 
juste avant les portes du death pour 
proposer un thrash le plus agressif 
possible”. À titre perso, tout comme 
un Venom de la grande époque et sa 
filiation au black, j’estime les fron-
tières bien franchies et pour le plus bel 
effet, peu de raison de s’en plaindre 
donc  ! Et ça fait du bien en vérité, 
surtout pour un énième groupe des 
80s revenant avec un album en 2022. 
Néanmoins, les thématiques abor-
dées sont, elles, très connues  : poli-
tique et guerre à gogo, on ne change 
pas une recette qui fonctionne. Idem 
quant à la construction des titres : elle 
est finalement assez constante tout 

au long des dix morceaux qui com-
posent l’album. Il y a bien quelques 
riffs sympathiques par ci ou un petit 
changement de rythme pour reposer 
nos oreilles par là… Mais en majori-
té, ça hurle et ça tabasse ! Nul doute 
que certains thrasheux en voulant 
toujours plus seront aux anges. Per-
so, un poil de versatilité en plus (avec 
un titre peut-être un peu plus long et 
un chouïa plus calme) m’aurait fait 
plaisir. Il n’empêche qu’avoir une telle 
énergie à ce stade d’une carrière reste 
l’un des mystères les mieux gardés du 
genre.

DEADWOOD
“Unwanted”

Genre : Groovy Texas Metal
Pays : France

Label : M&O Music
Sortie: 11.03.22
Chroniqueur : Oli

Pantera était un groupe unique en 
son genre. À l’exception de Lamb Of 
God, aucun autre groupe n’a réussi à 
reproduire le feeling des morceaux 
que la bande à Dimebag proposait. 
C’est-à-dire un metal “uppercut” puis-
sant, tranchant et groovy à souhait. 
Quel ne fut pas mon étonnement de 
découvrir “Unwanted”, la nouvelle of-
frande de Deadwood. Les Français 
proposent un metal puissant et effi-
cace entre Pantera et Lamb Of God, 
tantôt direct (“Unwanted”, “Outlaw’s 
Path”, “Gold Digger”), tantôt thrashy 
(“Snakebite”), et surtout bien groovy. 
Ajoutez-y une dose rock sudiste, et 
un zeste de lourdeur (“Get Out” fai-
sant penser à un certain Throwdown) 
et vous obtenez un cocktail explosif 
nommé “Unwanted”. Il ne manque 
que quelques éléments western afin 
de totalement venir américaniser les 
compos. Quoiqu’il en soit, cet album 
est une pure tuerie qui donne envie de 
déclencher, à l’image de sa pochette, 
un putain d’uppercut dans n’importe 
quelle mâchoire !

DECRAPTED
“Bloody Rivers Of Death”

CRISIX
“Full HD”
Genre: Crossover Thrash
Pays : Espagne
Label : Listenable records
Sortie: 15.04.22
Chroniqueur : Oli

Crisix est un nom qui ne disparaît jamais de l’actualité tant le groupe est 
productif. À peine un an après la sortie de “The Pizza EP” qui avait marqué 
les esprits par sa puissance et son humour, les Espagnols reviennent avec 
un nouvel album intitulé “Full HD”. Sur ce nouveau skeud, on peut y retrouver 
tout les ingrédients qui rendent la musique de Crisix aussi addictive  : un 
thrash puissant et efficace, des riffs à nous faire headbanger jusqu’à ce que 
nos cervicales se déchirent, des backings à faire scander les foules, des mo-
shes à en faire pâlir tout groupe de hardcore, et une touche de heavy du plus 
bel effet, que ce soit dans les mélodies ou dans les solos. Ajoutez à cela une 
touche d’humour et des clins d’œil à certaines formations (on parle ici de 
Dragon Ball à Tom Araya de Slayer) et vous obtenez un bombe d’efficacité. 
“Full HD” est à placer entre les mains de tout fan de bon metal.
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Genre : Death Metal
Pays : Espagne

Label : Xtreme Music
Sortie: 05.04.22
Chroniqueur : Oli

Formé par Vicente Payá (Golgotha, 
Unbounded Terror) et Dave Rotten 
(Avulsed, Christ Denied), on sait tout 
de suite que Decrapted ne va pas 
faire dans la dentelle. Pratiquant un 
death metal brutal, malsain et groovy, 
Decrapted délivre des compositions 
explosives. De l’intensité de “Bleeding 
Devourment” au solo bien crade de 
“Forcefed Human Flesh” en passant 
les mid tempo ravageur de “The Rave-
nous” ou encore la puissance léthale 
de “Cook on the Stake” … Tout porte 
à croire que ce projet peut prétendre 
à un autre avenir que simple “side” 
Project. Avec un chant entre Avulsed 
et Obituary et une production aux pe-
tits oignons, Decrapted ne réinvente 
certes rien, mais balance son death 
metal avec une efficacité redoutable.

DÉHÀ
“Decadanse”

Genre : Metal extreme avant-gardiste
Pays : France

Label : Les Acteurs de L’Ombre
Sortie: 18.03.22
Chroniqueur : Oli

On ne présente plus Déhà, musicien 
aux multiples facettes et aux mille 
projets aussi divers les uns que les 
autres. Avec “Decadanse”, le musi-
cien nous propose deux morceaux 
pour le moins avant-gardiste. En ef-
fet, imaginez une alliance entre Dim-
mu Borgir, Aphex Twin, Emperor, un 
rappeur et un dj. “The Devil’s Science” 
et “I Am The Dead” pourraient être les 
compositions de cette alliance. Déhà 
s’amuse à nous faire danser dans 
les abîmes avant de nous torturer 
en faisant s’abattre sur nous toute la 
décadence du monde. Culoté  ? Cer-
tainement. Maîtrisé  ? Totalement. 
Avant-gardiste  ? À n’en pas douter, 
l’artiste ne se fixe aucune limite, quitte 
à faire saigner les oreilles de certains 
puristes. Dans tous les cas, “Deca-
danse” ne laissera personne indiffé-
rent. Et si Déhà venait de nous pondre 
le futur de la musique extrême ? L’ave-
nir le dira !

DESERTED FEAR
“Doomsday”

Genre : Death metal mélodique
Pays : Allemagne

Label : Century Media
Sortie : 04.03.22

Chroniqueur : Syl Slyder

Avec soin et constance, Deserted Fear 
s’installe depuis une décennie sur la 
scène déjà bien remplie du death me-
tal et devrait y rester s’il continue à of-
frir la même qualité de musique que 
jusqu’à présent. Levons d’entrée tout 
doute  : cela est chose faite avec ce 
nouvel et cinquième album très réus-
si. L’on y retrouve certes leur style  : 
une brutalité élégante et une techni-
cité sobre au service de mélodies ef-
ficaces et de riffs dévastateurs. Mais 
de plus, les Allemands ont encore re-
levé le niveau et “Doomsday” en com-
paraison à ses prédécesseurs béné-
ficie d’une atmosphère un peu plus 
pesante et profonde, en phase avec 
la thématique de l’album (voir l’inter-
view dans ce numéro), qui augmente 
encore le plaisir de l’écoute. À noter 
également, c’est une première pour 
le groupe, que cet album a été mixé 
et produit par le guitariste pour un ré-
sultat très professionnel. “Doomsday” 
est un album accompli et réussi qui 
devrait plaire à tous les fans du genre.

DESTRUCTION 
“Diabolical”

Genre : Thrash Metal
Pays : Allemagne

Label : Napalm Records
Date : 08.04.22

Chroniqueur : Ale 

Un groupe thrash célébrant ses qua-
rante ans de carrière avec un album 
baptisé “Diabolical”… Attention dan-
ger ? Et bien étonnamment non  ! On 
est certes en terrain connu, mais on 
est bien loin du cliché ou du pilote au-
tomatique. En fait, si la méthode est 
rigoureusement la même, le groupe 
modernise ses chevaux de bataille 
de façon moins artificielle que cer-
tains de leurs congénères. On parle 
toujours de guerres, de misanthropie 
et d’espoir à conserver à tout prix… 
Mais avec des textes légèrement re-
maniés pour coller à un contexte plus 
contemporain. Ce n’est pas toujours 
très subtil (presque certain, malgré 
le chant enragé de Schmier, que “No 
Faith In Humanity” évoque Trump  ?), 
mais c’est toujours une bonne excuse 
pour gueuler des refrains. L’ajout de 
deux nouvelles recrues depuis “Born 
To Perish” (et encore, même Randy 
Black n’a pas encore beaucoup fait 
ses armes avec le mastodonte al-
lemandes) pouvait faire craindre le 

ESPRIT D’AIR
“Oceans”
Genre: Metalcore / J-Metal
Pays: Japon
Label: Starstorm Records
Sortie: 18.02.22
Chroniqueur: The Wall

Suite de leur album Constellation sorti en deux mille dix-sept, Oceans est une 
pure merveille créée par le chanteur, guitariste et auteur-compositeur Kai. 
Réussissant à mélanger à la perfection différents genres (électro, metalcore, 
rock et J-Metal) les compositions de cet album sont une ode à l’aventure. 
La description est difficile à réaliser car en général quand un album donne 
l’impression d’être composé d’une seule et même track (dans ce cas-ci il y 
en a vingt) ce n’est pas bon. Sauf que dans Oceans, ce voyage long cour-
rier de plus d’une heure n’est en rien lassant ni redondant, lors de l’écoute 
multiple des pistes, je n’ai en rien ressenti un sentiment de lassitude. Que 
bien au contraire, c’est une sensation de planer qui m’a envahie. Je ne peux 
détailler une track en particulier, elles sont toutes bonnes et comme j’ai pu 
le constater dans d’autres critiques, je ne peux qu’aller dans leur sens, cet al-
bum est digne d’une bande originale d’un Final Fantasy. Rajoutez à cela des 
apparitions de guests tels que Ryo Kinoshita (Crystal Lake) et Ben Christo 
(The Sisters of Mercy), cet album est à écouter sans tergiverser. 

Coup de cœur 
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pire. Il n’en est rien. Ils procurent au 
contraire une bouffée d’air frais qui 
élèvent Diabolical bien au-dessus de 
pas mal d’albums Thrash récents is-
sus de formations légendaires. Le 
genre pourra toujours se reposer sur 
des ponts somptueux pour sauver 
ses miches et l’album n’échappe pas 
à la règle, si ce n’est que cela n’a rien 
d’un cache-misère, mais plutôt une 
bonne façon de crâner avec virtuosité 
et créativité. Une formidable surprise 
qui (me) prouve que le genre est, à 
l’image de ses pionniers, increvable. 

DOWNFALL OF MANKIND
“Vile Birth”

Genre: Deathcore Symphonique
Pays: Portugal 

Label: Lacerated Enemy Records
Sortie: 29.04.22

Chroniqueur: The Wall

Boom !!! Les Portugais de Downfall 
of Mankind sont de retour. Deux ans 
après la sortie de leur très bon EP 
“The Path of Human Existence”, l’arri-
vée d’un full album était plus qu’atten-
due par la communauté Deathcore. 
Et c’est peu dire. Que peut-on dire sur 
ce nouvel opus ? Et bien que c’est une 
claque qui t’arrive dans les gencives 
à vitesse Mach trois. On retrouve tout 
ce qu’il faut pour un album réussi, à 
savoir un chant gras comme un repas 

en fin de soirée arrosée, une guitare 
et une basse qui vous lacèrent les en-
trailles et une batterie qui vous tanne 
la viande afin de vous attendrir. Les 
compositions sont plus violentes les 
unes que les autres et ne souffrent 
d’aucun temps mort. Les guests sont 
au nombre de quatre et ne sont pas 
là pour faire de la figuration, car ces 
derniers sont des pointures venues 
vous achever alors que vous agoni-
sez au sol. Je ne vais pas vous faire 
l’affront de ne pas les citer, car j’ai 
quand même un petit cœur en marsh-
mallow : Caleb Branham (Lowlife), Ju-
lien Truchan (Benighted), Kyle Ander-
son (Brand of Sacrifice) et Luis Dias 
(Counteractt). Bref, un album à dégus-
ter à foison même si une petite track 
comme Oblivion où le symphonique 
était plus présent sur l’EP aurait été la 
bienvenue.

DRUG CHURCH
“Hygiene”

Genre : Punk Rock
Pays : USA

Label : Pure Noise Records
Date : 11.03.22

Chroniqueur : Ale 

Quelle agréable surprise ! Mon appré-
hension pour les groupes punk “ré-
cents” est désormais connue, mais 
Drug Church semble combiner le pop 

punk et le punk classique avec pas 
mal de maestrias. Sur cet album re-
lativement court (en pure tradition 
du genre), il y a vraiment de tout  : 
des morceaux à pogo, des chansons 
plus sentimentales et des titres plus 
nerveux où l’instrument est maître. 
À vrai dire, à bien des occasions, on 
en viendrait presque à regretter qu’ils 
n’aient pas voulu nous gratifier de 
trente secondes de plus sur l’une ou 
l’autre piste. Mais aucune raison de 
bouder son plaisir, tant le résultat est 
délicieux. L’album “Cheer” ne m’avait 
pourtant pas plus convaincu que 
cela, si ce n’est pour une poignée de 
morceaux tapant plus dur. Je l’avais 
trouvé trop pop et trop lisse, avec des 
instruments s’entremêlant un peu 
trop… De quoi poser une réflexion en 
écoutant “Hygiene”. Ont-ils eu une 
révélation, se montrant plus énervés 
et affirmant davantage leurs inspi-
rations, notamment Black Flag  ? Ou 
bien étais-je dans un mauvais jour 
et faut-il absolument que je replonge 
dans leur catalogue ? Peu importe fi-
nalement, ce qui compte c’est que ce 
nouvel opus a vraiment de tout, et le 
fait admirablement bien. 

EVIL INVADERS
“Shattering Reflection”

Genre : Heavy Metal
Pays : Belgique

Label : Napalm Records
Date : 01.04.22

Chroniqueur : Ale 

Cela n’a rien d’une blague : nos com-
patriotes sont bien de retour le 1er 
avril après cinq ans d’absence  ! Et 
ça valait plutôt le coup d’attendre, 
puisque leur mélange de heavy speed 
teinté d’un peu de thrash (mais pas 
trop quand même) fonctionne du 
tonnerre. Ce qui marque le plus  ? 
Deux traits essentiels au heavy : leurs 
bridges et une voix spectaculaire. Le 
chant de Joe est modulé à l’extrême, 
et il est parfois difficile de croire qu’il 
ne s’agisse que d’un seul et unique 
chanteur (sur le premier titre, “Hissing 
in Crescendo”, on croirait presque en-
tendre une femme !). Il jongle entre le 
chant clair et mélodieux et le chant 
plus râpeux, plus énervé. Rajoutons 
quelques morceaux plus lents, ne re-
prenant pas forcément tous les co-

GRAVE NEXT DOOR
“Sanctified Heathen”
Genre : Stoner
Pays : USA
Label : Black Doomba Records 
Sortie : 18.03.22
Chroniqueur : Chris Grès

Jouissif, “Sanctified Heathen” est purement jouissif  ! Gorgé de fuzz et de 
distorsions, cet album de stoner brut de chez brut, estampillé fin des 70’s/
début des 80’s, grésille à tout va. Il est porté par un groove diabolique, en-
fanté par une basse démoniaque. Les vocaux, comme arrachés, racontent 
des histoires de morts, de drogues, d’addictions. A l’image de sa pochette, 
qui résume parfaitement son ambiance poisseuse, malsaine et inquiétante, 
ce disque est produit dans une logique punk. Le son, direct et sans artifice, 
parfois bancal, révèle des chansons sans fard, ni fioritures. Elles ont notre 
gueule au réveil, cheveux en bataille et haleine de chacal. Ces morceaux ont 
tous un petit quelque chose de bien trouvé, de bien pensé, comme cette 
pause murmurée au milieu de “Witch Head”, cette brève intro à l’orgue sur 
le ténébreux “Blood Nuns” ou cette atmosphère sur le long et final “Nuclear 
Winter”, entre autres. Et puis il y a les géniaux et rampants “Heavy As Texas” 
et “Charnel House”, jouissifs, purement jouissifs ; comment ça je me répète ?

Coup de cœur 
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des de la ballade, mais prenant leurs 
temps pour pleinement s’imposer 
(je pense au langoureux “In Deepest 
Black”, ou les nombreuses variations 
de rythmes et d’ambiances de “Eter-
nal Darkness). Dernier élément et non 
des moindres d’ailleurs : ce travail sur 
l’ambiance se retrouve aussi sur l’in-
terlude “Realm of Shadows” ou “The 
Circle”, cette dernière marquant d’ail-
leurs une fin magistrale avec son in-
tro chuchotée, accompagnée de riffs 
stridents et doucement rejoints d’une 
batterie… pour ensuite partir pleine-
ment vers son (rapide) rythme de croi-
sière après environ une minute. Vous 
l’aurez sans doute remarqué par ce ta-
bleau dithyrambique : “Shattering Re-
flection” est quintessentiel. Du genre, 
du groupe, du metal belge. 

EXTINCTION A.D
“Culture of Violence”
Genre: Thrash Metal

Pays: USA
Label: Unique Leader Records 

Sortie: 18.03.22
Chroniqueur: The Wall

Le thrash metal a encore quelques 
années devant lui, Extinction A.D. est 
là pour nous le démontrer. Un album 
plein de promesses et de puissance. 
Les amateurs de Slayer, Megadeth ou 
Pantera y auront leur compte de riffs 
rapides et violents comme en atteste 
la track “Dominion” qui ne ralentit ja-
mais et vous donne une furieuse en-
vie de courir dans un circle pit pour 
en découdre. Outre les exemples 
donnés précédemment, certaines 
compositions vous feront penser à 
du Machine Head, ancienne époque, 
“Thirteen” est une des bonnes décou-
vertes de cet album. Ceux qui auront 
déjà été faire un tour sur YouTube 
pour découvrir “Mastic” et qui ont 
aimé, sachez que vous n’êtes pas au 
bout de vos surprises, car le reste est 
un bon retour aux sources du Thrash 
Metal burné sans aucune pause pour 
se désaltérer. Blood, Sweat, Thrash & 
Beer tel sera le credo pour cette sortie 
de mars.

GAUNTLET RULE
“The Plague Court”

Genre : Heavy metal
Pays : Suède

Label : From The Vaults
Sortie: 18.03.22
Chroniqueur : Oli

Officiant dans des formations telles 
que Paganizer, Massacre, Assassin’s 
Blade et Lock Vostok, les membres 
de Gauntlet Rule décident de sortir de 
leur zone de confort pour nous propo-
ser un album de heavy metal. Et force 
est de constater que les Suédois ont 
réussi leur coup. Alternant speed me-
tal intense (“The Caneham House”), 
heavy metal plus classique (“Run The 
Gauntlet”, “Vallet Of Thorns”), riffing 
trashy (“Runes Of The Autumn Wit-
ch”), le tout avec de gros solos, Gaunt-
let Rule réussit à capter l’auditeur. Le 
chant se veut résolument grave, aty-
pique pour le genre, mais qui fait du 
bien. Il est sans rappeler un certain 
Blaze Bayley (en guest sur le superbe 
“Dying for My Dreams”). Alors certes, 
le groupe ne réinvente pas la poudre 
et fait quelques erreurs (notamment 
le choix du guest Lorraine Gill et son 
chant en dessous du niveau sur le 
morceau “A choir Of Angels”), mais 
le fait de ressentir le plaisir que le 
groupe a eu à composer ces mor-
ceaux vaut juste son pesant d’or. Mon 
coup de cœur ira pour “Plague Court”, 
ultra efficace et qui m’a déchiré les 
cervicales. Une chose est certaine  : 
tout fan de heavy quel qu’il soit trou-
vera du plaisir à l’écoute du nouvel 
opus de Gauntlet Rule.

HELLBORE
“Panopticon”

Genre : Death metal
Pays : Royaume-Uni / USA

Label : Autoproduction
Sortie: 18.03.22
Chroniqueur : Oli

Duo pour le moins atypique (le com-
positeur-producteur Charlie Munro ré-
sidant au Royaume-Uni tandis que son 
chanteur Chris Whitby habite à New-

York), Hellbore nous propose son deu-
xième album intitulé “Panopticon”. Il 
faut avouer que cet opus est bluffant 
de par son niveau technique et sa ma-
turité en matière de qualité d’écriture. 
On en vient à se demander pourquoi 
ce groupe n’est pas signé. Une fois 
passée l’intro sombre avec son pia-
no façon “L’Exorciste”, Hellbore nous 
balance un death metal technique qui 
sera parfois progressif ou mélodique. 
Ajoutez à cela une dose de “shred-
ding” et des ambiances black metal 
provenant des synthés qui émergent 
au bon moment, et vous obtenez une 
bombe du genre. La musique est co-
hérente, les morceaux longs, mais 
jamais barbants, le groupe n’hésitant 
pas à incorporer certains éléments 
improbables comme l’intro jazzy rock 
à la Steve Vai sur le morceau “Panop-
ticon III”. “Panopticon” plaira aux fans 
de Cephalic Carnage, Obscura, Cattle 
Decapitation et The Black Dahlia Mur-
der. Et pour tous ceux qui désirent dé-
couvrir un nouveau groupe qui vous 
mettra une claque dans le style Tech 
death progressif… Hellbore est fait 
pour vous !

IGNITE
“Ignite”

Genre : Hardcore mélodique
Pays : USA

Label: Century Media Records
Sortie: 25.03.22
Chroniqueur : Oli

Se retrouvant sans chanteur après 
vingt-cinq années à sillonner les 
routes du monde entier, on se deman-
dait ce qu’allait faire Ignite. C’était 
sans compter sur l’envie des Améri-
cains de nous balancer une nouvelle 
offrande en pleine tête, car trois ans 
plus tard, Ignite revient avec un album 
éponyme qui prend tout son sens. 
Emmenés par le nouveau frontman Eli 
Santana, les quatuors nous balancent 
tout simplement du Ignite ! Entendez 
par là un hardcore mélodique puis-
sant, poignant, qui prend aux tripes, et 
toujours solidement engagé politique-
ment. Les morceaux se succèdent 
tels des rafales sans fin. Le choix d’Eli 
Santana se révèle être une vraie réus-
site, tant celui-ci n’a rien à envier à ses 
prédécesseurs. On pourrait même 
dire que cette fraîcheur insufflée par 
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l’arrivée de chanteur augure de très 
bons jours pour Ignite qui, avec ce 
nouvel album, semble reparti pour 
vingt-cinq ans.

INCITE 
“Wake Up Dead”

Genre : Groove Metal 
Pays : USA 

Label : Atomic Fire Records
Sortie : 08.04.22

Chroniqueur : Shades of God 

Dans la famille Cavalera, quasiment tout 
le monde est au diapason, parce que la 
musique est une partie de leur vie ! Cette 
fois-ci c’est au beau-fils de Max, Richie 
qu’il est donné l’occasion de s’exprimer 
avec son groupe, Incite, actif depuis de 
nombreuses années et fraîchement si-
gné par le nouveau label de Markus Stai-
ger (fondateur de Nuclear Blast), Atomic 
Fire Records. Au menu, un album puis-
sant, à l’énergie positive malgré la vio-
lence qui se dégage, dont le contenu se 
situe entre Machine Head, Lamb of God 
et DevilDriver. “Wake Up Dead” ne passe 
pas par quatre chemins pour envoyer sa 
musique, chaque titre est un hymne à la 
liberté, franc, direct et incisif, qui prend 
aux tripes en amenant une sacrée dose 
de motivation. Parfois il n’y a pas besoin 
de long discours pour dire qu’un album 
est bon, il suffit simplement de vous 
dire : “Écoutez le” ! 

J.B.O.
“Planet Pink”

Genre : Fun Metal
Pays : Allemagne

Label : AFM Records
Sortie: 18.03.22
Chroniqueur : Oli

Dès qu’on écoute du J.B.O., on peut di-
rectement en trouver la provenance, 
car c’est chez nos amis allemands que 
le style “Fun Metal” est le plus réputé. 
Quand un album commence par une ré-
interprétation du hit mondial “Blue (Da 
Ba Dee)” renommée “Planet Pink”, on 
se dit que J.B.O. risque fort d’être quitte 
ou double vis-à-vis du public metal. At-
tention, les morceaux sont fédérateurs 

et ultra-bien ficelés. Le groupe se veut 
totalement ouvert d’esprit, notamment 
via “Metal Was My First Love” et son clin 
d’œil à John Miles. L’album est principa-
lement chanté en allemand et parfois en 
anglais. On sent à l’écoute de “Planet 
Pink” un groupe qui se fait plaisir et qui 
est vraiment sûr de lui. Mais cela suffi-
ra-t-il à emballer le reste du monde? À 
une époque où de nombreuses forma-
tions du genre (on pense forcément à 
Eskimo Callboy) arrivent à percer mon-
dialement en jouant d’un marketing ex-
plosif, J.B.O. arrive finalement comme 
un outsider. À n’en pas douter “Planet 
Pink” aura son effet chez les Teutons, 
pour le reste… À vous de décider !

KINGCROWN
“Wake Up Call” 

Genre : Heavy /Power Metal
Pays :  France
Label : ROAR !

Sortie : 25.03.22
Chroniqueur : Chris Grès

Avant de tisser des louanges à “Wake Up 
Call” commençons par les choses, peu 
nombreuses, qui fâchent. Tout d’abord, 
mais qu’est-ce donc que cette ballade 
poussive, ce “Gone So Long” au piano 
sirupeux typé variétoche  ? Deuxième-
ment, et ce sera tout pour les reproches, 
la voix de Jo Amore, par ailleurs rêche 
à souhait, ne convainc guère dans ses 
rares montées dans les aigus. Les frères 
Amore, échappés de Nightmare, ont 
modifié le line-up de Kingscrown depuis 
l’album précédent… et le groupe a ga-
gné en qualité technique. Les Français 
évoluent à la croisée de Gamma Ray (“A 
New Dawn”) et de Manowar (l’excellent 
mid-tempo “City Light”) dans un Power 
/ Heavy de qualité. Tous les ingrédients 
du genre sont mitonnés avec talent : un 
coulis mélodique est posé sur une gé-
noise de rythmiques sautillantes, épicée 
de soli citronnés, rehaussés de chœurs 
fort goûtus et de refrains veloutés (“A 
New Dawn»). Il se dégage aussi de cer-
tains titres une mélancolie bienvenue 
(“The Awakening” au solo signé Ro-
land Grapow qui a mixé et masterisé le 
disque), contraste efficace avec les pas-
sages les plus musclés (“To The Sky And 
Back”). Une réussite.

MESHUGGAH
“Immutable”

Genre : Meshuggah Metal
Pays : Suède

Label : Atomic Fire Records
Sortie: 01.04.22
Chroniqueur : Oli

À chaque sortie, on se demande toujours 
si Meshuggah va pouvoir repousser en-
core plus les limites de sa musique. 
Jusqu’à présent, les Suédois ont tou-
jours réussi ce pari. Qu’en est-il de ce 
nouvel opus intitulé “Immutable” ? Il suf-
fit d’écoute le premier morceau “Broken 
Cog” pour avoir la réponse  : OUI  ! Tou-
jours aussi puissant, le combo nordique 
incorpore beaucoup d’éléments atmos-
phériques, rendant leurs compositions 
encore plus malsaines et sombres. Le 
niveau est toujours au rendez-vous et 
la déflagration sonore liée aux guitares 
huit-cordes et à la production sont une 
réelle marque de fabrique du groupe. Le 
groupe surpasse-t-il “The Violent Sleep 
Of Reason”  ? Probablement pas. Est-il 
aussi bon ? Assurément oui. Mais ce qui 
est dingue avec Meshuggah, c’est que 
chaque sortie du groupe frôle la perfec-
tion, ni plus ni moins. “Immutable” est un 
vrai bijou !

MESSA
“Close”

Genre : Doom
Pays : Italie

Label : Svart Records
Sortie : 11.03.22

Chroniqueur : Chris Grès

Bien sûr la voix puissante, presque en-
sorcelante, de Sara Bianchin est un 
astre noir. Mais, au cœur d’un ciel mo-
notone, ce chant ne suffit pas. Messa, 
sur plus d’une heure, ne parvient pas à 
convaincre, visant la transe, provoquant 
l’ennui. Le Doom des Italiens, plus rock 
que metal, est marié, souvent de force, à 
d’autres influences. Ainsi l’instant jazzy 
sur l’inaugural “Suspended” sort de nulle 
part quand les passages moyen-orien-
taux, portés par un oud, semblent gra-
tuits (le lassant “Pilgrim”, l’instrumental 
“Hollow”). Quand le groupe navigue 
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sur des eaux progressives (“0=2” qui 
accueille aussi un saxophone), le ré-
sultat est aussi mitigé. Finalement ce 
sont les chansons les plus nerveuses, 
celles qui cherchent le moins à se dé-
marquer (le classique “Dark Horse”, les 
44 secondes Black de “Leffotrack”), qui 
emportent l’adhésion. “If You Want Her 
To Be Taken”, qui glisse de Portishead 
aux tempos endiablés après un détour 
Doom, est le bijou de ce disque trop long, 
trop indécis, qui s’égare faute de fil direc-
teur. Si Sara a une voix magnifique, elle 
n’est pas Ariane...

MORS PRINCIPIUM EST
“Liberate The Unborn Inhumanity”

Genre : Death Metal mélodique
Pays : Finlande

Label : Afm Records
Sortie: 08.04.22
Chroniqueur : Oli

Les changements de line-up incessants 
n’ont pas l’air d’impacter le combo fin-
landais qui revient avec “Liberate The 
Unborn Inhumanity”. Les fans du groupe 
auront tout de suite compris que ce titre 
reprend les titres des trois premiers al-
bums du groupe. En effet, MPE a déci-
dé de sélectionner quelques morceaux 
issus de “Inhumanity”, “The Unborn” et 
“Libération = Termination” ainsi que deux 
morceaux de leur seconde démo “Val-
ley Of Sacrifice” (initialement sortie en 
2001), et de les mettre au goût du jour, 
les rendant plus puissants, plus épiques, 
plus agressifs, donc au final plus attrac-
tif. Tous les ingrédients ayant fait la ré-
putation des Finlandais s’y retrouvent  : 
un death metal parfois épique, souvent 
mélodique, avec son niveau technique et 
son efficacité. À défaut d’avoir de réels 
nouveaux morceaux, “Liberate The Un-
born Inhumanity” permettra aux Finlan-
dais d’agrandir sa fanbase et ne donnera 
en aucun cas aux fans actuels la sensa-
tion de déjà-entendu, tant le groupe y est 
allé franco.

NIGHT CROWNED
“Rebirth of the Old”

Genre: Blackened Death Metal 
Pays: Suède

Label: Noble Demon
Sortie: 18.03.22

Chroniqueur: The Wall

Relevant plus du black metal que du 
Blackened death,  Night Crowned sort 
son nouvel EP quatre titres qui saura 
cependant ravir les oreilles des adeptes 
des deux genres. Nous commençons 
l’écoute de cette petite plaque de vingt 
et une minutes sur les chapeaux de 
roue, car pourquoi s’embarrasser d’une 
intro quand on peut rentrer directement 
dans le lard. En effet, avec un arrange-
ment symphonique et un paysage so-
nore sombre et hypnotique, nos Suédois 
savent comment séduire leur public. Fort 
d’une voix proche de celle du feu chan-
teur de Death (Chuck Schuldiner), la voix 
de Christian Alverstam (Ex- Scar Symme-
try) sur la track “Rex Tenebrae” casse un 
peu l’ambiance que le groupe impose sur 
l’entièreté de sa plaque. Bonnes compo-
sitions dans son ensemble, mais reste 
insuffisant pour réellement profiter du 
talent immense que peut développer le 
groupe.

NITE
“Voices of the Kronian Moon”

Genre : Blackened heavy metal
Pays : USA

Label : Season of Mist
Sortie : 25.03.22

Chroniqueur : Syl Slyder

La jeune formation américaine revient 
après un premier album applaudi par le 
milieu. Nite nous y offre à nouveau sa 
musique détonante à base de riffs heavy 
metal plutôt mélodiques et de chant si-
nistre. Il faut reconnaître le talent du com-
bo pour associer harmonieusement ces 
deux antagonistes que sont le hard rock 
groovy et les atmosphères sinistres  ! 
C’est très bien réussi ! Dès les premières 
chansons, l’on est happé par ces lignes 
de grattes catchy et généreuses et par 
cette voix monocorde et gutturale (voir 
le très bon single “Archeon”). Malheu-
reusement, le chant passe rapidement 
de monocorde à monotone et devient 
carrément horripilant passé la moitié de 
l’album  : en comparaison, Lemmy avait 
un spectre vocal ultra étendu, c’est dire ! 
Mais Lemmy avait du charisme, ce qui 

MEMBRANE 
“Beyond Your Beliefs”
Genre : Metal Noise Rock
Pays : France
Label : Source Atone Records
Sortie : 04.03.22
Chroniqueur : Shades of God 

Difficile de faire l’unanimité, même dans son propre pays, quand on est un 
groupe à part, un groupe coincé entre deux styles. Membrane ne manque 
pas de talent, c’est une certitude, il suffit de jeter une oreille sur sa belle 
discographie entamée en 2004 avec “Utility Of Useless Things”, pour en être 
convaincu. Leur problème, si on peut l’appeler ainsi, c’est de proposer une 
musique loin des standards habituels, subtil mélange de Noise Rock, de Me-
tal et de Post-Hardcore, qui détonne, raisonne et frappe autant l’âme que le 
cœur. “Beyond Your Beliefs”, pour des raisons tragiques et cruelles occu-
pera toujours une place particulière pour Membrane, et pour nous pauvres 
incultes qui sommes trop souvent dans notre zone de confort où notre seule 
exigence et celle de la médiocrité. Écouter “Beyond Your Beliefs”, c’est pé-
nétrer dans un univers musical à la dimension cinématographique (“In The 
Crowd”), c’est aller au-delà de ses croyances, c’est oser franchir le cap de la 
douleur (“Eyes Wide Open”), se faire violence pour connaître ce qu’il se cache 
derrière les épais rideaux rouges de la black lodge (“The Height of a Life”). 
Osez avancer, osez libérer votre âme, osez l’aventure d’un disque aux cou-
leurs claires-obscures, aux textures abrasives, bref laissez Membrane vous 
mener vers un lieu où le plus difficile n’est pas de revenir, mais d’accepter 
que l’on ait vécu dans l’erreur une bonne partie de notre vie. “Beyond Your 
Beliefs” est maintenant gravé dans le marbre de l’éternité, tout comme le 
souvenir de Mathieu Roszak, parti reposer en paix bien trop tôt.

Coup de cœur 
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n’est pas le cas de Van Labrakis qui, s’il 
excelle à la guitare, est moins bon en 
tant que chanteur. Quel dommage donc 
que ces lignes de chants redondantes et 
fades gâchent une musique de qualité et 
originale.

NOTHING BUT REAL
“Lost In This World”

Genre : Rock hybride
Pays : France

Label : M&O Music
Sortie: 25.03.22

Chroniqueur : Oli
Nothing But Real avait marqué les es-
prits avec leur premier album. Il était 
donc temps de confirmer avec “Lost In 
This World”, titre de la nouvelle offrande 
du groupe. Passé une intro, l’explosif 
“Snake Eyes” vient donner le ton de l’al-
bum. Une alternance de riffs à la Faith No 
More avec des ambiances à la Muse. On 
passera ensuite du rock pur énergique 
toujours influencé par la bande de Mike 
Patton à des morceaux plus fous dans 
la vibe de Skunk Anansie. Nothing But 
Real n’hésite pas à prendre des risques 
en incorporant des éléments électro, no-
tamment sur le très mélancolique “Scars 
And Burdens” et sur l’excellent “Untold”. 
Mon coup de cœur sera pour “Doom” du-
rant lequel le chant devient limite rappé, 
donnant une structure rythmique des 
plus jouissives, comme-ci Guano Apes 
s’était mis au rock. Seul bémol de cet 
album, les trop nombreux “intro-outro-in-
terlude” sensé créer des ambiances, 
mais qui au final nous font perdre la vibe 
des autres morceaux. “Lost In This Wor-
ld” demeure toutefois une belle réussite 
pour un groupe qui à la mérite de ne pas 
se fixer de limites.

NYLIST
“Torn”

Genre: Downtempo Deathcore
Pays: Canada

Label: Indépendant
Sortie: 06.06.22

Chroniqueur: The Wall

Le travail est souvent rude dans les 

groupes pour composer un album ou 
un EP, car il y a les dissensions entre les 
membres, les divergences d’idées ou 
les pannes d’inspirations qui rendent les 
choses compliquées. Dans ce cas-ci, ce 
n’est absolument pas le problème, car 
Fred est seul et qu’il est hyper productif. 
S’il souhaite un coup de main, il fait ve-
nir une guest et c’est tout !!!! Son travail 
est comparable à une tuerie de masse 
dans un abattoir digne d’un “Massacre 
à la tronçonneuse”, Fred est le Leather-
face du Deathcore Downtempo. En effet, 
à l’instar de ses trois dernières sorties 
(“Apart”, sa track reprenant 666 chan-
teurs et son EP éponyme), l’ambiance y 
est glauque, pesante et malsaine à sou-
hait. Si vous étiez mal à l’aise avant, cela 
ne vous aidera pas à aller mieux que bien 
du contraire, mais qu’est-ce que c’est 
bon !!!! Poussant même le vice en incor-
porant du mignon dans “Claustrophobic”, 
j’ai vécu ce que l’on appelle un ascenseur 
émotionnel allant de la douleur d’une 
lacération massive pendant une minute 
pour avoir un répit de cinq secondes (à 
1m12sec de la track) pour enchaîner 
par une nouvelle chape de plomb qui me 
retombe dessus. Comme précisé plus 
haut, cet EP invite au chant sur les deux 
premières compositions respectivement 
Alan Grnja (Distant) et Chris Whited (Bo-
dysnatcher). Je ne vous dirai rien sur les 
trois autres morceaux, car je ne veux pas 
gâcher le plaisir, mais résumons ça en 
un mot : “Impressionnant”.

ODDLAND
“Vermilion”

Genre : Prog Metal
Pays : Finlande

Label : UPRISING ! Records
Date : 11.03.22

Chroniqueur : Ale

Avec un troisième album en presque 
vingt ans (et presque six ans d’at-
tente depuis le précédent) on peut dire 
qu’Oddland sait se faire désirer. Mais 
on a bien fait d’attendre, tant Vermillion 
rappelle pourquoi on apprécie le groupe : 
de la bonne basse qui roule des coudes 
pour s’affirmer (toujours un petit plaisir 
pour le bassiste que j’incarne). C’est 
d’autant plus vrai sur “Feed The Void” et 
“Unity”, où elle semble prendre l’ascen-
dant. Un autre point admirable réside 
dans l’ambiance des titres  : fluctuante 
et diversifiée, elle comporte souvent des 

sonorités atypiques, presque exotiques 
même parfois. Cet enrobage sert totale-
ment le récit que nous conte Vermilion… 
Récit en cinq actes puisque les premiers 
titres portent tous en fait un préfixe 
éponyme. Ce qui est d’ailleurs curieux, 
puisque les trois morceaux clôturant 
l’album semblent sortis du même moule 
(le contraire aurait été d’autant plus in-
compréhensible). Si cela étonne de voir 
ce quasi-concept d’album bifurquer dans 
son dernier tiers, il est néanmoins très re-
commandable d’écouter toute la galette 
d’une traite, car chaque chanson pour-
suit la précédente de manière assez or-
ganique, rendant difficile de pleinement 
apprécier les titres isolément (bien qu’ils 
soient bons !). Le groupe doit en tout cas 
être fier ou bien de leur histoire ou de 
l’album lui-même, puisque leur nom n’ap-
paraît même pas sur la jaquette… Éton-
nant ! Cela fait plaisir de les revoir en tout 
cas, surtout en proposant quelque chose 
de si englobant dans ce qu’il raconte.

OVER A BARREL
“Self-Inflicted Wounds”

Genre: Brutal Death Metal
Pays: Italie

Label: Independent / Distrokid
Sortie: 18.03.22

Chroniqueur: The Wall

Réunissant deux amis Luca Cocconi 
(The Modern Age Slavery, Browbeat) et 
Imer Bigi (ex-Dark Lunacy), Over A Bar-
rel est un groupe de metal extrêmement 
brutal qui n’est pas là pour cueillir des 
pâquerettes. Ils sont venus pour nous 
faire part de leur envie d’en découdre et 
la scène live va sûrement en pâtir dès 
leur premier concert. Ayant déjà fourni 
un aperçu via leur premier single “No 
Warnings No Signs” vous aviez été pré-
venu de l’arrivée de cette machine de 
guerre. Son atmosphère écrasante, ses 
riffs groovy et sa voix dure sont un par-
fait exemple de ce qu’est Over a Barrel. 
Souffrant cependant d’un manque de 
puissance dû à l’enregistrement relati-
vement faiblard (le son aurait pu être 
de meilleure qualité pour en profiter au 
maximum de ses capacités), l’album 
reste efficace et brutal du début à la fin. 
Ce ne sont pas des tracks comme “Pain 
Inflicted to Yourself” ou la claque “Drip-
ping Blood” qui me feront changer d’avis 
concernant la qualité musicale de ce 
nouveau venu italien.
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PADDY AND THE RATS
“From Wasteland To Wonderland”
Genre : Celtic Punk Pirate Rock

Pays : Hongrie
Label : Napalm Records

Date : 29.04.22
Chroniqueur : Ale 

Paddy et sa clique sont un drôle de bes-
tiau. Surprenant à plus d’un titre (et sur 
plus d’un titre ha ha), très métamorphe, 
sa plus grande force réside sans doute 
justement dans les subtiles différences 
qui jalonnent tout l’album. Ce qui n’em-
pêche pas quelques faiblesses et in-
compréhensions. “Northern Lights” 
par exemple, démarre avec des effets 
étranges semblant provenir de la se-
conde moitié des années 2000. C’est 
rigolo, mais un peu cheapos et hors 
propos. Une bonne partie de ce milieu 
d’album est assez consternant en vérité, 
tant il semble lorgner vers les affres des 
groupes de rock interchangeables d’il y 
a une dizaine d’années. Pourtant, leur 
musique pleine de bonne humeur me fait 
un peu penser à celle de Barbar’O’ Rhum, 
dont le dernier album m’avait énormé-
ment plu. Et pour cause  : si la théma-
tique “pirate” est moins prévalente (elle 
l’est plus dans la musique que dans les 
textes), si l’album s’apparente un peu à 
une compilation de hits estivaux… Il a un 
certain charme. Il est drôle, léger, sou-
vent touchant de candeur et avec des 
titres qui restent bigrement longtemps 
dans la tête. C’est spécial, oui, mais 
aussi franchement addictif. Laissez-leur 
une chance, ils vont sûrement vous faire 
chanter à votre insu ! 

PIKE VS THE AUTOMATON
“Pike vs the Automation”

Genre : Rock metal
Pays : USA

Label : Mnrk Heavy
Sortie : 18.02.22

Chroniqueur : Syl Slyder

Cet album est né du besoin urgent de 
Matt Pike de s’extraire de l’ambiance 
très morose de sa ville, Portland, en 
proie aux troubles civils (en réaction au 
meurtre de George Floyd) sous fond de 

pandémie. Pike, rappelons-le, est le ta-
lentueux frontman et guitariste de l’ico-
nique groupe de Stoner “High on Fire” et 
du combo Stoner/Doom “Sleep”. Le voi-
là donc qui commence à taper le bœuf 
avec Jon Reid (batteur) et d’autres zi-
cos de passage (citons Brent Hinds de 
“Mastodon” qui colle un solo sur “Land”) 
et finit par mettre tout cela en boîte. Le 
résultat est un album de psyche rock 
non conventionnel lorgnant tantôt sur 
le stoner avec des riffs lancinants, voir 
le titre “Appolyon”, tantôt sur le punk vé-
nère comme sur la chanson “Acid” qui 
a bien pu être écrite sous l’influence de 
cette substance. Le son y est crade et 
rappelle plus l’ambiance d’une séance de 
jam entre potes (de haut niveau cela dit) 
dans un pub que d’une session studio 
bien soignée. Cet opus est finalement 
plus un défouloir qui n’intéressera pro-
bablement que les plus initiés et fans du 
guitariste.

PLANEPACKED
“Transactinides”

Genre : Metaltronica
Pays : USA

Label : Autoproduction
Date : 08.04.22

Chroniqueur : Ale

Ce deuxième jet de Planepacked prouve 
que ma recherche de l’éclectisme pos-
sède aussi ses limites. Le concept était 
pourtant alléchant  : un album aux thé-
matiques technologico-scientifiques 
mélangées à la sexualité et l’identité de 
soi ? Un univers s’étendant autant en mu-
sique qu’en littérature ? Un combo metal 
et electro ? Tout cela me mettait sérieu-
sement en appétit. Malheureusement, le 
résultat me laisse un peu pantois. L’al-
bum n’est pas dénué de qualités pour-
tant  : techniquement très propre, une 
partie électro presque “chiptune” plutôt 
agréable et le capital sympathie rem-
porté presque d’office lorsqu’on parle de 
projet artistique sorti de la tête (et des 
talents) d’une seule personne. Mais le 
reste se perd quelque peu en route. La 
partie metal est moins percutante, moins 
inspirée, presque superflue. Le chant 
duel, s’il semble avoir une forte portée 
symbolique sur la question d’identité en 
alternant chant clair et mélodieux avec 
du growl hargneux, ne se couple finale-
ment pas aussi bien qu’il ne le pourrait. 
L’univers, enfin, paraît toujours nébuleux 

lorsque l’album se clôt. Sans doute pas 
aidé par le côté “vidéoludique” des ef-
fets électroniques. On aimerait voir ce 
point poussé plus loin, quitte à minimi-
ser totalement la partie métal… Mais au 
risque de perturber encore un peu le ré-
cit ? Choix difficile, équilibre qui l’est tout 
autant. Quoiqu’il en soit, la création doit 
toujours être encouragée. Reste encore 
à la canaliser dans le bon sens !

RAVENFIELD
“Pain”

Genre : Dark Gothic Rock
Pays : Allemagne

Label : Alster Records
Sortie: 18.03.22
Chroniqueur : Oli

Encore inconnu hors Allemagne, Raven-
field revient avec un nouvel album intitu-
lé “Pain”. Il faut avouer que la peine, on la 
ressent à l’écoute des dix morceaux qui 
forment cet opus. Dès “Faith To Hate”, 
on est plongé dans la mélancolie et les 
profondeurs abyssales du dark rock du 
combo de Dachau. Et cela se poursuit 
sur “Obsession”. Parfois les morceaux 
peuvent être entrainants (“Circles”, “Au-
tumn”, “Downfall”). Parfois, ils sont lents 
et agonisants (“Monster”, “The Pain”). On 
décèle avec “Fast & Curious” un single 
en puissance. On notera également la 
présence de Michelle Darkness (End Of 
Green) sur un titre des Allemands. Fina-
lement, Ravenfield se trouve très proche 
du Paradise Lost du milieu des années 
nonante (période “Draconian Times” et 
“One Second”). On a même parfois l’im-
pression d’écouter Holmes, Mackintosh 
et consorts tant la ressemblance peut 
paraître frappante. Ajoutez à cela des 
rythmiques rock puissantes à la Pop Evil 
quand le groupe décide de devenir plus 
agressif et vous obtenez “Pain”, un al-
bum qui, à défaut d’être original, fait le 
job et devrait plaire aux fans du genre.

REDSHARK
“Digital Race”

Genre: Heavy Speed Metal
Pays : Espagne

Label : Listenable records
Sortie: 25.03.22
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Chroniqueur : Oli

Compatriotes de Crisix, Redshark nous 
délivre son nouvel album “Digital Race”. 
Dès “The Drill State” on comprend très 
vite où le groupe veut nous emmener  : 
sur la planète heavy speed metal  ! On 
ressent directement les influences de 
formations telles qu’Exciter ou encore 
Metal Church. Les backings peuvent éga-
lement penser à du Overkill. Les Espa-
gnols incorporent également une bonne 
dose de NWOBHM qui plaira à tout fan 
de Judas Priest. Les Morceaux s’en-
chaînent et malheureusement la sauce 
à du mal à prendre, la faute à quelques 
erreurs de parcours, comme notamment 
l’interlude rétro-électro “Arrival” qui ne 
sert à rien, ou encore la ballade “Paddy 
Hands” qui, malgré une superbe exécu-
tion, crée un flop pendant l’écoute de cet 
album. De plus, le chant peut parfois être 
éreintant, ce qui pose un sérieux frein à 
l’auditeur. Toutefois, “Digital Race” est un 
album bien exécuté et qui plaira aux fans 
du genre, sans toutefois convaincre qui 
que ce soit d’autres.

SKULL FIST
“Paid In Full”

Genre: Hard Rock Heavy Metal
Pays: Canada

Label: Atomic Fire Records
Sortie: 22.04.22
Chroniqueur : Oli

Quatrième album pour les Canadiens 

de Skull Fist. Propulsé par le label Ato-
mic Fire Records, ils nous présentent 
aujourd’hui “Paid In Full”. Proposant un 
mélange de hard rock et de heavy me-
tal très “eighties”, le combo de Toronto 
fera penser à du Helloween, Scorpions 
ou encore Metallica. Le subtil mélange 
de riffs burnés et de mélodies fédéra-
trices produiront leur effet. “Long Live 
the Fist”  vous fera headbanger tandis 
que “Crush, Kill, Destroy” et ses relents 
à la Mercyful Fate vous feront bien tri-
per. “For The Last Time” et son mélange 
de hard FM et de hard rock typique em-
ballera la gente féminine tandis que le 
heavy speed de “Warrior of the North” 
fera bouger tout fan du genre. “Paid in 
Full” est un album très bien pensé, mais 
qui pêche cruellement par son manque 
d’originalité. La sensation de “déjà enten-
du” persiste tout au long de l’écoute de 
l’album et cela donne un rendu final peu 
convaincant, et ce, malgré l’efficacité 
des morceaux proposés.    

SOLSTICE
“To Dust”

Genre : Death 
Pays : USA

Label : Emanzipation Productions
Sortie : 08.04.22

Chroniqueur : Chris Grès

Auteur dans les années 90 de deux al-
bums solides, Solstice a ensuite disparu 
avant de sortir de son éclipse en 2009 
avec “To Dust”, qui reparaît cette an-

née. Entre-temps le groupe a publié en 
2021“Casting The Die”. Sur “To Dust” les 
Américains ajoutent à leur death/thrash 
des touches plus complexes, plus tech-
niques qui ne sont pas sans rappeler 
Cynic, dont ils reprennent “Existences”. 
En atteste le titre éponyme qui s’offre 
une parenthèse à la guitare claire suivie 
d’un solo du plus bel effet. De même la 
batterie, tenue par Brian Harris, nouveau 
venu à l’époque, mais aujourd’hui reparti, 
est plus précise qu’auparavant. La for-
mation récite sa leçon sans trembler, 
avec maîtrise et conviction, en témoigne 
le direct “Honest Human Emotion” ou la 
brutalité des vocaux de “Swarm”. Les 
riffs s’enchaînent avec efficacité, les 
changements de rythmes, fréquents, sur-
prennent (wahoo, l’accélération sur “Mo-
ment Of Clarity”), les soli jaillissent à pro-
pos, la basse trouve sa place. Du travail 
de pro mis en valeur par une production 
rêche, sans fioriture. Solstice offre ainsi 
un retour trente ans en arrière, à l’époque 
bénie du Thrash/Death.

SPECKMANN PROJECT 
“Fiends Of Emptiness”

Genre : Death Metal 
Pays : USA

Label : Emanzipation Productions
Sortie : 22.04.22

Chroniqueur : Shades of God 

C’est l’histoire d’un projet vieux de plus 
de 30 ans qui ne devait pas revivre, et 
pourtant… Face au manque de recon-
naissance de leur groupe commun, Jo-
hansson & Speckmann, les gaillards ont 
eu une idée : sortir leur nouvel opus sous 
un “nouveau” nom, celui de Speckmann 
Project  ! Une idée lumineuse initiée par 
Rogga Johansson, guitariste émérite, 
véritable machine à riffs, puisque l’atten-
tion se porte immédiatement vers un pa-
tronyme, un qu’on ne présente plus, qui 
a écrit l’histoire du Metal Extrême, celui 
de Paul Speckmann, leader de Master et 
créateur de Death Strike, Funeral Bitch, 
Abomination… rien que ça ! En quelques 
mots, “Fiends Of Emptiness” est un al-
bum de Death / Thrash à l’ancienne, oui, 
mais pas en mode “revival” puisque les 
mecs à qui nous faisons face sont de 
véritables légendes  ! Aussi bien dans le 
son, la production, que la structure des 
titres, “Fiends Of Emptiness” est une 
vraie réussite, tantôt très Death, Thrash et 
parfois Punk, rien n’est laissé au hasard, 

SOULLINE
“Screaming Eyes”
Genre: Mélodique Death Metal
Pays : Suisse
Label : Massacre Records
Sortie 11.03.22
Chroniqueur : Hielkin

Déjà le sixième album pour les Helvètes ! L’album est produit par le groupe lui-
même au Beyond Studio alors que le mastering et le mix ont été assurés par V.O. 
Pulver au Little Creek Studio. Un album de SoulLine ne se décrit pas ; chaque 
morceau est comme une praline enrobée de chocolat fort, aux couches intérieures 
subtiles et harmonieuses. Les morceaux sont en même temps énergiques et mé-
lodiques, une fois de plus le groupe a évolué, expérimenté tout en gardant son 
essence. Je soulignerai juste deux morceaux ; “Against Myself”, véritable démons-
tration de maîtrise mélangeant passages calmes puissants, chant clair et growl 
avec une maîtrise des couches mélodiques et des instruments parfaits mais aussi 
la reprise de “Say Just Words” de Paradise Lost qui donne une nouvelle dimension 
au morceau. L’album est simplement excellent et les découvreurs de talents se 
régaleront.

Coup de cœur 
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ce disque est aussi direct qu’une droite 
de Mike Tyson, du solide qui devrait ren-
voyer bien des formations dans leurs 
salles de répétitions, parce que faire du 
pur old school ne s’improvise pas, c’est 
une culture que peu d’élus possèdent !

STENGAH
“Soma Sema”

Genre : Metal Progressif
Pays : France

Label : Mascot Records
Sortie: 18.03.22
Chroniqueur : Oli

Après un EP des plus convaincants, 
Stengah revient avec un nouvel album 
intitulé “Soma Sema” qui devrait faire 
beaucoup de bruit dans la presse me-
tal européenne. Les Français proposent 
un metal progressif et technique, lourd 
et groovy, avec de grosses nappes am-
biantes et des atmosphères sombres. 
Difficile de ne pas parler de Meshuggah 
où de Gojira à l’écoute de ce nouvel opus, 
mais s’arrêter là serait totalement discri-
minatoire envers les musiciens. On peut 
également parler de Mastodon lorsque 
les mélodies planantes se font en-
tendre. Certaines structures rappellent 
également un certain Devin Townsend. 
Le groupe n’hésite pas à prendre des 
risques en incorporant des cuivres jazzy 
du plus bel effet comme sur “The Over-
man”. Au final, “Soma Sema” sonne du 
tonnerre et se révèle être un album re-
doutable. À découvrir au plus vite. 

STONE BROKEN
“Revelation”

Genre : Rock/Metal Alternatif
Pays : Royaume-Uni

Label : Spinefarm Records
Sortie: 15.04.22
Chroniqueur : Oli

Présent dans les charts anglais avec leur 
album “Ain’t Always Easy” (2018), Stone 
Broken se devait de confirmer leur statut 
de “next big thing” de la scène britan-
nique. Et c’est ce qu’ils font avec “Revela-
tion”. Composé de onze morceaux pou-
vant prétendre au rang de hit singles en 
puissance, Stone Broken propose ce qu’il 

sait faire de mieux, à savoir un rock alter-
natif aux grosses rythmiques et aux mé-
lodies fédératrices destiné à faire bouger 
tout fan de rock. Toutefois, le groupe dé-
cide d’ouvrir son horizon en incorporant 
certains éléments électroniques qui 
amènent une certaine noirceur aux mor-
ceaux. Bien entendu, comme sur tout 
album de rock, une ballade ou un slow 
se doit d’être présente. C’est le cas éga-
lement avec le sublime “Me Without You” 
qui démontre la sensibilité des Anglais. 
Avec “Revelation”, Stone Broken se posi-
tionne sur la scène alternative, quelque 
part entre Theory Of A Deadman et Nic-
kelback (époque “Dark Horse”), et vient 
clairement titiller les seigneurs du genre, 
tant ce nouvel opus est sacrément bien 
foutu. Foncez !

STRAY GODS
“Storm The Walls”
Genre : NWOBHM

Pays : Grèce
Label : Rock Of Angels Records

Sortie: 18.03.22
Chroniqueur : Oli

Derrière Stray Gods se cache le musi-
cien Bob Katsionis, reconnu pour ses 
collaborations avec des groupes tels 
que Firewind, Serious Black ou encore 
Kamelot. Il n’est donc pas étonnant de 
le voir proposer un album de heavy me-
tal. Plus précisément, de “New Wave 
Of British Heavy Metal”. Dans son en-
semble, “Storm The Walls” ressemble 
quasiment à du Iron Maiden. Même 
son, même structure de compositions, 
… Parfois, le chant est à s’y méprendre, 
tant l’ombre de Dickinson plane sur cet 
album. Certes, les morceaux sont ef-
ficaces et on sent que les musiciens 
maîtrisent leur sujet. Des titres tels que 
“The Seventh Day”, “Storm The Walls” ou 
encore “Black Horses” sont d’une effica-
cité redoutable. “Silver Moon”, avec son 
intro calme et ses riffs épiques, se révèle 
être le “Hallowed Be Thy Name” de Stray 
Gods. Le Grec arrive à s’éloigner des An-
glais l’espace de deux morceaux grâce 
à l’ajout de synthés rappelant le hard fm 
des années quatre-vingt (“Love In The 
Dark”, “The World Is A Stage”). Même s’ 
il n’existe qu’un seul Maiden, Stray Gods 
peut avoir la fierté de présenter ici un 
album sincère, qu’il faut voir comme un 
hommage aux Anglais.

SUEDE RAZORS
“No Mess, No Fuss, Just Rock’n’Roll”

Genre : Punk Rock
Pays : USA

Label : Rebellion/Cargo
Date : 25.03.22

Chroniqueur : Ale

“Gneugneu, ce n’est pas du punk, mais 
c’est quand même super bien  !”… Si 
vous êtes toujours là, on peut continuer 
sur l’attrait des plus sympathiques que 
suscite cet album des Suede Razors, 
qui porte admirablement bien son nom. 
Ouaip, c’est “juste” du hard rock bien 
fichu qui ne réinvente en rien le genre. 
Mais comme très souvent aussi, il nous 
suffit de pas grand-chose pour nous 
trémousser, nous donner envie de rou-
ler pied au plancher ou de gueuler des 
refrains aussi faciles qu’entêtants (la 
promo vend l’album comme “anthemic” 
après tout, et pour le coup y’a rien de 
plus vrai !). Dès l’intro à la batterie de “An-
chors Aweigh” on est parti pour un (road) 
trip puissant, drapé de cuir chaud et fleu-
rant bon le kérosène. Aucun temps mort 
sur chacun des six titres de la galette  : 
“British Singles” est tout aussi nerveux 
que son prédécesseur… mais étonnam-
ment moins que son successeur, “I’m A 
Rebel”, et ses riffs tout doux et son solo 
un brin court, mais superbement rétro. 
“Stand Strong” est encore un cran plus 
lent, mais gagne en lourdeur, en poigne, 
avec une basse plus marquée. “Under 
The Clouds” est peut-être le plus classi-
quement “rock’n’roll”, mais c’est un sé-
rieux atout tant il swing, en gardant des 
cartes bien punchy malgré tout ! Tandis 
que “Vive Le Rock” (en français dans le 
texte) est le titre-hommage de rigueur, 
celui qui fait l’éloge de son propre genre 
et du style de vie qui va avec. Peu remar-
quable, mais très bien fait… Peut-être la 
synthèse de l’album  ! Ouaip, il ne vous 
fera pas tomber amoureux du rock de 
papa, mais il prouvera, encore et encore, 
que l’esprit ne mourra probablement ja-
mais. Et dans un monde pétri de change-
ments, c’est peut-être rassurant !

THE HELLACOPTERS
“Eyes Of Oblivion”
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Genre : Rock and Roll
Pays : Suède

Label : Nuclear Blast
Sortie: 01.04.22
Chroniqueur : Oli

Quatorze ans… Il aura fallu attendre qua-
torze ans pour que les Suédois nous 
balancent un nouvel album. C’est dire si 
“Eyes Of Oblivion” était attendu au tour-
nant. The Hellacopters n’en a que faire 
des attentes et balancent ce qu’il sait 
faire de mieux  : un putain de rock and 
roll énergique provenant de diverses 
époques et fédérateur. De “Reap A Hur-
ricane”, véritable mélange des Ramones 
et de Lynyrd Skynyrd, au rock fédérateur 
destiné à faire danser et chanter l’au-
dience (“Tin Foil Soldier”), en passant 
par du bluesy rock seventies magnifique 
(“So Sorry I Could Die”), ou encore des 
morceaux directs et d’une efficacité re-
doutable (“Can It Wait”, “Beguiled”), The 
Hellacopters propose tout simplement 
dix hits sur dix morceaux  ! “Eyes Of 
Oblivion” marque le retour gagnant d’un 
groupe emblématique qui provoque chez 
l’auditeur un sentiment que l’on ressent 
lorsqu’on écoute un album des Guns ou 
de Kiss à l’époque : les autres formations 
peuvent aller se coucher !

THORIUM
“Danmark”

Genre: Death Metal
Pays: Danemark

Label: Emanzipation Productions
Sortie: 29.04.22

Chroniqueur: The Wall

Dans le cas d’un groupe comme Tho-
rium, on ne parle plus de découverte, 
ces légendes du Death Metal sont pré-
sentes depuis plus de vingt ans et ne 
peuvent pas nous décevoir. Il est in-
concevable que des piliers de ce genre 
ne se cassent la gueule sur un nouvel 
album. Heureusement ce n’est pas le 
cas, “Danmark” est bon, très bon même. 
Il y a du black death dans “Defiance” et 
“Nine Lives”, un groove entraînant dans 
“My Decay” et “Reign the Abyss” ou les 
mélodies étranges dans l’ouverture “War 
is coming” ou “A Crown to Obscurity” 
rappelant la mi- période Hypocrisie. En-
tièrement dédié au pays d’origine, Dan-
mark est un hommage aux valeurs sur 
lesquelles le pays a été construit il y a 
tant de siècles. Michael H. Andersen 

(chanteur) a de nouveau réuni une nou-
velle équipe et a sorti un album aussi 
Old School que possible. Même jusqu’à 
l’enregistrement qui a été fait en direct 
aux studios Angioni avec tous les instru-
ments rythmiques présents, gardant de 
petites imperfections, sans utilisation de 
métronome pour guider les membres du 
groupe. Comme au bon vieux temps.

UDO DIRKSCHNEIDER
“My Way”

Genre: Metal
Pays : Allemagne

Label : Atomic Fire Records
Sortie: 22.04.22
Chroniqueur : Oli

Udo est depuis longtemps maintenant un 
artiste confirmé sur la scène mondiale. 
Réputé pour être un travailleur acharné 
(en témoignent ces nombreuses sor-
ties ces dernières années), la légende 
du heavy allemand nous revient cette 
fois avec un album on ne peut plus per-
sonnel. En effet, “My Way” est un recueil 
de reprises chers au chanteur. Passant 
des Rolling Stones (“Paint It Black”) à 
Tina Turner (“They Call It Nutbush”), de 
Queen (“We Will Rock You”) à Alex Har-
vey (“Faith Healer”) ou encore de Frankie 
Miller (“Jealousy”) à Judas Priest (“Hell 
Bent For Leather”), Udo se fait plaisir et 
propose un album très varié qui nous 
fera découvrir ou redécouvrir des hits de 
différentes époques. Certes, cela ne plai-
ra pas à tous les fans de Mister Dirksch-
neider, mais en proposant avec “My Way” 
un album vrai sorti tout droit du cœur de 
l’artiste, cela ne peut que forcer le res-
pect.

WATAIN 
“The Agony & Ecstasy Of Watain”

Genre : Black Metal
Pays : Suède

Label : Nuclear Blast
Sortie : 29.04.22

Chroniqueur : Shades of God 

Le Black Metal ça doit  : être crade, mal 
produit, fait par des mecs méchants et 
surtout, surtout ne pas se vendre sinon 
on trahit la cause. Mais quelle cause, au 

juste ? Le Black Metal est le genre qui ali-
mente le plus les fantasmes et dès qu’un 
groupe comme Watain (ils ne sont pas 
les seuls) réussit à tirer son épingle du 
jeu c’est un déversement de haine qui 
s’abat… Une vraie bêtise puisque la mu-
sique délivrée par les gaillards est non 
seulement de qualité, mais en plus elle 
répond aux standards du genre, mais… 
c’est mieux produit : quelle honte ! “The 
Agony & Ecstasy Of Watain” a été enre-
gistré en condition live par Tore Stjerna 
au studio Necromorbus, installé dans 
une vieille église de la campagne sué-
doise, se compose de 10 titres rageurs 
et agressifs à l’ambiance malsaine, dont 
la seule faiblesse, si on peut l’appeler 
ainsi, est de sortir sur un “gros label” et 
ça, bah ça casse le mythe selon certains. 
Watain n’est pas un groupe qui souhaite 
rester anonyme, et se donne les moyens 
de réussir là où d’autres ne veulent pas 
ou plutôt, n’y parviennent pas. Toutes les 
vérités ne sont pas bonnes à dire, celle-ci 
est dite et assumée.

WRATH OF THE NEBULA
“The Ruthless Leviathan”

Genre : Death Metal progressif
Pays : France

Label : M&O Music
Sortie: 01.04.22
Chroniqueur : Oli

Wrath Of The Nebula… Derrière ce nom 
énigmatique se cache Dov et Geoffrey 
Lebon (No Return) ainsi que Kevin Para-
dis (Benighted). Excusez du peu. On s’at-
tend donc à du lourd. Et on va être servi. 
On a affaire ici à un death metal progres-
sif lié à une démonstration technique 
des musiciens et d’un talent de créativité 
frôlant le génie. La musique des Français 
est agressive, mélodique, épique et apo-
calyptique. Les orchestrations sublimes 
et d’une noirceur terrifiante réalisées par 
Déhà viennent renforcer et sublimer les 
compositions que forment “The Ruth-
less Leviathan”, qui se veut être une im-
mersion dans le confins de l’espace, en 
quête des origines de notre civilisation. 
Wrath Of The Nebula ne donne en aucun 
cas la sensation d’un side-project et se 
doit d’être absolument découvert par 
tout fan du genre. Un pur Chef d’œuvre.


