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Avant dernière édition de l’année ce 
Metal’Art arrive avec un peu de retard 
mais avec de la force et de la puis-
sance tant pour la partie metal que 
pour celle de la culture.

Nous espérons que celui-ci vous plai-
ra autant que la précédente (voire 
plus) car notre équipe s’est donnée 
corps et âme pour vous écrire ces 
articles. Ils ont même donné de leur 
personne pour braver la fureur du 
public en vous donnant leurs im-
pressions en live durant les festivals 
d’été.

Profitez en bien, parlez en, partagez 
le.

Le Metal’Art reste fidèle à ses lec-
teurs. Stay metal and read a lot.
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Xentrix est donc de retour, et bien parti pour 
rester  ! Trois ans après “Bury The Pain”, ce 
nouvel opus prend pour thème la révolution, 

le changement au travers du chaos. De la pure tra-
dition Thrash donc  ! Le tout distillé sur des titres 
musclés, énervés, où le groupe ne s’accorde aucune 
pause. On a profité de cette interview du guitariste 
Kristian Havard pour évoquer leur retour après plus 
de vingt ans d’absence, leurs inspirations pour ce 
nouvel opus élaboré en pleine pandémie, et aussi de 
leur tournée à venir avec les vétérans du genre que 
sont Whiplash, Vio-Lence et Artillery.

Par Ale

Bravo pour ce nouvel album ! J’ai lu vos commen-
taires comme quoi ce nouvel album était riche en 
idées nouvelles, en expérimentations, en recherches 
de nouveautés. Comment cela se traduit sur “Seven 
Words”  ? Comment décrire cette nouvelle formule 
aux fans ? Je ne pense pas que parler de “nouvelle 
formule” décrit vraiment ce que j’ai voulu dire. C’est 
plutôt de l’ordre du technique. On a utilisé du nou-
veau matériel, de nouvelles mesures… Mais on reste 
le même groupe ! “Seven Words” est la suite de l’al-
bum précédent, et notre but n’était pas de changer 
qui nous sommes, ou de trahir nos racines thrash. 

La principale différence c’est qu’il s’agit du premier 
album composé entièrement avec Jay Walsh en tant 
que chanteur, “Bury The Pain“ comportait encore la 
patte de notre ancien chanteur (ndlr: Chris Astley). 
Lorsque Jay est arrivé, il n’a fait que réenregistrer sa 
voix sur les paroles déjà écrites. Il a réécrit quelques 
fragments, mais c’était pratiquement la même chose. 
Ici, on a vraiment travaillé ensemble… enfin, autant 
que le covid le permettait ! 

D’accord ! Donc le changement est plus marqué 
dans les coulisses que sur la musique présente sur 
l’album ? Oui ! On a essayé des mesures différentes 
comme je l’évoquais, ou des idées différentes pour 
l’une ou l’autre intro. Peut-être l’une ou l’autre expéri-
mentation sur un bout de guitare ou de batterie. Mais 
la majeure partie des auditeurs ne s’en rendront pro-
bablement pas compte. On voulait se dépasser, mais 
on est sur la même longueur d’onde depuis notre re-
tour. Il n’y a pas de changement majeur par rapport à 
ce qu’on a pu faire dans le passé.

OK ! Je comprends. Pour parler de chansons juste-
ment, le premier single est aussi le titre de l’album: 
“Seven Words”. Et le titre ressemble moins à un aver-
tissement qu’un compte-rendu. En pure tradition 
Thrash, vous décrivez la triste situation du monde, 
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comme il l’est aujourd’hui et comme il risque d’être 
tout bientôt. Est-ce que c’était le mot d’ordre de l’al-
bum, au point d’en faire le premier contact de vos 
fans avec le nouvel album ? Comme je disais, c’est la 
première fois que Jay écrit avec nous. Il a écrit la ma-
jorité des paroles, et il n’était pas rare que je lise son 
travail avant d’aller le voir pour lui demander “de quoi 
tu parles ?” Donc ouais, Seven Words vient de lui. Je 
pense que le titre provient aussi de la portée symbo-
lique du chiffre “sept”, il est très lié à la religion, à la 
spiritualité. Et même un peu à la biologie je pense 
! Il a choisi donc sept mots, qui se retrouvent tout 
au long de la chanson. Le morceau parle de change-
ment, de révolution. Faire des choses avec l’envie de 
changement, et qu’importe les conséquences  ! “No 
love lost, bring me the chaos” (ndlr: “Aucun amour 
perdu, amène-moi le chaos”) décrit totalement cette 
idée. On a commencé l’écriture de l’album quand la 
pandémie a débuté, et comme la plupart des musi-
ciens, on s’est barricadé chez nous pour écrire de la 
nouveauté. Ce contexte, mais aussi des événements 
plus récents comme la guerre en Ukraine sont un bon 
terreau pour l’écriture, surtout pour notre genre de 
musique. On veut des paroles puissantes pour une 
musique puissante. Et là on a presque l’embarras du 
choix. L’époque nous emmène vers la direction que 
décrit “Seven Words”. 

Justement, je trouvais la chanson vraiment morose. 
Vraiment plus comme une critique que comme une 
mise en garde. Je ne sais pas si vous partagez cette 
conception, mais je la vois moins comme un aver-
tissement pour le futur, et plutôt une façon de dire 
“le futur est là, et il est très négatif”. Ce n’est pas 
notre genre de dire “fait ceci” ou “ne fait pas cela” 
dans nos paroles. On évoque plutôt ce qu’on pense et 
ce qu’on ressent. Mais je pense que t’es dans le bon. 
On le perçoit un peu de cette façon-là aussi. 

Pour évoquer un autre titre, mon préféré de l’album : 
“Everybody Loves You When You’re Dead”, je dois 
dire adorer cette intro plus posée, son groove, et sur-
tout le côté très nihiliste du morceau. Pouvez-vous 
nous en parler un petit peu ? C’est une de mes préfé-
rées aussi, parce qu’elle est plus directe ! Elle a une 
construction assez simple : je me souviens avoir écrit 
les parties à la guitare, puis d’avoir lu les paroles et le 
refrain… Et je me suis demandé si elle avait vraiment 
sa place sur l’album. Si elle ne faisait pas tache avec 
le reste. Mais parfois, il faut prendre un peu de recul. 
Attendre qu’une chanson évolue de manière orga-
nique pour mieux y revenir. C’est lorsque Jay a écrit 
la phrase “Everybody Loves You When You’re Dead” 
(ndlr : “Tout le monde vous aime lorsque vous êtes 
mort ») qu’on s’est dit que la chanson avait trouvé sa 
place. On s’est dit que les fans allaient aimer, même 
si finalement on s’en fiche parce que nous on l’aime ! 
Mais c’est clair qu’elle est un peu différente du reste. 
Elle a un côté entraînant ! Et son sens est très direct 
aussi : peu importe ce que tu accomplis dans ta vie, 
assure-toi que les gens pleurent ta mort ! 

C’est clairement ce ton caustique, presque de l’ordre 
de l’humour noir, qui m’a beaucoup plu ! Après ce côté 

direct n’y est pas étranger non plus… C’est peut-être 
une conception datée du Thrash, mais j’aime beau-
coup les titres “coups de poing”, les morceaux qui 
t’en envoient plein la face. C’est sans doute pour 
ça aussi que je l’aime. Cool ! Comme je disais, c’est 
aussi l’une des dernières favorites du groupe aussi. 
Je veux dire… On change tout le temps de chansons 
préférées, mais là notre ressenti perdurait dans le 
temps. Au moment de sortir le premier single, on a 
longuement pensé à choisir “Everybody Loves You 
When You’re Dead” parce qu’elle est plus pêchue. On 
s’est dit que ça rassurerait les fans d’avoir un titre 
mastoc d’entrée de jeu, mais on s’est ravisé en se di-
sant qu’ils risquaient d’être déçus en découvrant que 
le reste de l’album n’est pas du même acabit. Mais je 
trouve qu’elle a quand même sa place, un peu comme 
une pépite oubliée au milieu du CD !

Je comprends tout à fait. Et comme vous dites, un 
premier single est un choix crucial… C’est ce qui va 
vraiment démarrer l’intérêt du public pour un album. 
Il faut capter son attention tout de suite, sous peine 
qu’il ne revienne pas pour l’album ou même le single 
suivant. C’est une carte de visite, donc un choix dif-
ficile  ! Puisque vous parliez de racines thrash en 
début d’interview, je voulais revenir sur les théma-
tiques de l’album. L’anglais n’est pas ma langue ma-
ternelle, mais il me semble vous avoir entendu par-
ler de féminisme ou d’Instagram par exemple. Cela 
change de la religion ou de la guerre ! Vous pensez 
qu’il s’agit de nouveaux combats à mener pour le 
genre ? On parle de beaucoup de choses sur cet al-
bum ! On essaye de ne pas être trop rentre-dedans 
avec nos paroles, et c’était surtout le cas par le pas-
sé. Encore une fois, c’est beaucoup une question de 
ressenti… Que ce soit dans mon for intérieur comme 
vis-à-vis de ce qu’il se passe autour de moi. Mais c’est 
un genre agressif, on ne peut pas vraiment écrire de 
chanson d’amour avec des sonorités Thrash ! Les pa-
roles doivent avoir ce côté brutal, cette puissance qui 
s’associe à la musique. “Oh baby, I love you so much” 
n’irait pas très bien avec ce que l’on propose ! Il y a 
forcément des limites dans ce qu’on peut dire. Mais 
parler de féminisme ou d’Instagram, c’est une façon 
d’étendre ces limites vers de nouveaux horizons. 
Cela permet d’être plus créatifs. 

Je vois ! Mais surtout après cette interview, je vais 
aller chercher des chansons d’amour Thrash parce 
que je suis sûr que ça existe et ça doit être marrant 
à voir ! (Rires)

Toujours pour évoquer le Thrash dans son ensemble, 
je suis plus qu’heureux de voir une totale résurrec-
tion du genre ces dernières années. On a des vété-
rans qui renaissent de leurs cendres, et des nou-
veaux projets rendant hommage aux glorieuses 80s. 
Mais j’ai aussi la sensation, après avoir chroniqué 
des dizaines d’albums Thrash ces cinq dernières an-
nées, que le genre peine à se renouveler. Ces albums 
sont souvent très bons, mais ils ne font pas évoluer 
un genre qui a déjà quarante ans maintenant. Êtes-
vous d’accord ? Et si oui, qu’est-ce qui pourrait in-
jecter un peu de sang neuf ? Tu as probablement rai-
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son, c’est une situation bizarre. Il y a des groupes qui 
sortent un nouveau disque et tu te dis “merde, c’est la 
même purée”. L’exemple le plus évident c’est ACDC : 
on s’est tous dit “bon bah, ils ont juste sorti un nouvel 
album estampillé ACDC”, mais c’est presque impos-
sible pour eux de proposer autre chose  ! Ils sont là 
depuis si longtemps que proposer de la nouveauté 
risque de déplaire aux fans. Idem pour Slayer : c’est 
un peu toujours la même chose, mais un album de 
Slayer est un album de Slayer… C’est LEUR truc ! Ils 
ne pourraient pas vraiment changer leur formule, leur 
style, leurs racines. Il n’y a rien de mal à faire ce qu’ils 
aiment faire, et on est un peu coupable du même 
crime ! On écrit ce dont on a envie, et idéalement les 
gens apprécieront. Si ce n’est pas le cas, tant pis. On 
ne peut pas écrire ou changer les choses pour plaire 
aux gens, parce que ça ne fonctionnerait pas. On a 
essayé par le passé, mais ça ne fonctionnait pas. Il 
faut que le processus reste organique, que ce que 
l’on tente de faire paraisse cohérent avec ce que l’on 
a envie de proposer. En tout cas c’est comme ça 
qu’on travaille ! On se pose des questions bien sûr : 
on n’a pas envie de tourner en rond, ou que ça sonne 
mal. Mais trop réfléchir à ces questions risque de 
nous couper l’envie. On préfère faire ce que l’on aime. 
On a fait des erreurs ! Mais c’est l’essentiel de notre 
modus operandi.

Ouais, puis le fait que vous mentionnez le fait de 
plaire aux gens, voire de se forcer à le faire… C’est 
contreproductif. Je veux dire, la notion de “produits 
culturels” comporte évidemment le mot “produit”, il 
faut que ça puisse se vendre ! Mais je crois encore à 
l’idée “d’art avec une âme”. Il faut qu’un artiste soit 
inspiré, qu’il ou elle fasse ce qui l’anime. Et qu’il ou 
elle ait l’opportunité de dire ce qui lui passe par la 
tête, de manière sincère  ! Pour nous, se forcer ne 
fonctionne jamais. C’est mon plus gros conseil pour 
n’importe quel groupe : faites ce qui vous semble 
bien, croyez en votre instinct. Ce n’est pas toujours la 
meilleure méthode, mais forcer les choses dans un 
sens ou dans l’autre est le meilleur moyen de garantir 
que cela ne fonctionnera pas.

Et votre cas est particulièrement intéressant aussi ! 
Vous êtes revenus en 2019, après plus de vingt ans 
de pause. Vous avez pu voir la scène évoluer vers de 
nouveaux horizons, et vous avez malgré tout décidé 
de revenir  ! Mais je suppose que malgré ce retour 
couronné de succès, ce n’est jamais facile de propo-
ser une suite capable de rivaliser avec la hype d’un 
retour. C’était quoi le mot d’ordre de “Seven Words”, 
et est-ce que c’était plus simple ou plus difficile de 
composer un nouvel album après “Bury The Pain” ? 
Dans un sens, c’était plus facile. Avec la pandémie, le 
monde à l’arrêt, et tout ça…C’était naturel pour nous 
de continuer à écrire de la musique. En soit l’album 
est prêt depuis longtemps, mais on voulait vraiment 
avoir Andy Sneap pour le mixage. C’est un vieil ami 
avec qui nous avons joué dans les années 80, on fai-
sait la première partie de son groupe, Sabbat. On l’a 
contacté pour savoir quand il serait disponible et il 
nous a donné un weekend pour s’occuper de la batte-
rie, et le reste a été fait de notre côté avant de lui ren-

voyer le résultat final pour qu’il finisse le mixage. J’ai 
une pleine confiance en lui, alors que je questionne 
toujours un peu nos collaborateurs, que ce soit pour 
une pochette ou une tournée. Mais avec Andy? Je 
sais qu’il peut faire ce qu’il veut et ce sera bien. Mais 
ça impliquait de l’attente, vu qu’il reste très occupé 
avec Judas Priest et il devait s’occuper d’un album de 
Dream Theater. Donc ouais, même avec l’album prêt, 
il a fallu le mettre un peu de côté le temps qu’Andy se 
libère. Et je pense avoir oublié le début de la !

Pas de soucis ! Je demandais si ça avait été plus 
facile ou plus dur de composer ce nouvel album. Je 
pense que vous y avez déjà bien répondu ? Ouais, je 
dirai que c’était plus facile dans l’ensemble. La pan-
démie nous a fait gagner du temps. On ne pouvait pas 
se voir, c’était plus compliqué pour les répétitions. On 
ne se fait plus tout jeunes, mais on remercie claire-
ment la technologie pour avoir rendu ça possible  ! 
On enregistrait de notre côté, puis on s’envoyait mu-
tuellement nos derniers progrès. Avec la possibilité 
de perfectionner le tout lorsque nous avions enfin la 
chance de nous voir. Donc ouais, dans l’ensemble 
c’était un album facile à faire. 

Ok ok ! Et c’est intéressant de voir une tendance 
se dessiner. J’ai eu l’opportunité d’interviewer des 
artistes pendant et après le confinement, et aussi 
entre les deux. Et il y a une tendance qui se dégage 
: d’une part c’était une période très difficile puisqu’il 
n’était pas possible de faire des concerts. C’est évi-
demment terrible pour un groupe, à la fois financiè-
rement mais aussi pour le moral. Et en même temps, 
la pandémie semble avoir été un terreau très fertile. 
Plein de chouettes albums ont été composés lors 
de cette période bizarre  ! Ouais, pour nous c’était 
une période très créative, Sans pouvoir donner de 
concerts  ni pouvoir répéter… ça va être intéressant 
d’écouter tous ces albums qui sortent en ce moment, 
dont la plupart ont été écrits pendant le confinement. 

Pour changer totalement de sujet, il y a une carac-
téristique du Thrash dont je ne suis pas fan, ce sont 
les chansons mid-tempo, voire les ballades. Et on 
n’en trouve pas une seule sur “Seven Words” ! Vous 
n’avez que des chansons pleines de colère, ner-
veuses, bourrées de riffs violents… Vous pensez 
que cela aurait clashé avec le reste de l’album d’avoir 
une ou deux chansons pour “casser la routine” ? On 
parlait de “Everybody Loves You When You’re Dead” 
qui varie un peu. Est-ce qu’un titre mid-tempo au-
rait fait tache sur l’album ? C’est une question inté-
ressante ! Je n’y ai pas vraiment pensé. On écrit nos 
chansons de manière très organique : on commence 
avec une idée et on voit ce que l’on peut construire 
à partir de là. On n’a pas une idée précise de BPM 
à respecter. On ne se dit pas d’un titre qu’il doit être 
plus rapide ou plus lent. Généralement ça se traduit 
automatiquement pendant l’écriture. Mais je ne suis 
pas contre le mid-tempo ! Je dirai que ça dépend d’un 
bon riff, ou de paroles sympas. Mais je comprends 
aussi la conception d’un Thrash metal très hargneux 
et rapide. Mais ce n’est pas plus mal de pouvoir varier 
les plaisirs avec des riffs plus lourds, ou qui groovent 
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un peu plus.

Je me souviens d’une interview d’un groupe de heavy 
metal qui me disait qu’ils avaient incorporé une bal-
lade très solide à leur set pour lever un peu le pied ! 
Après dix ans à gueuler et inciter au pogo, le chan-
teur me disait que ça fait du bien de faire une petite 
pause en milieu de concert pour reprendre un peu 
son souffle. Je me souviens plus de qui me disait ça 
! (Rires) Ouais ! Une fois qu’on dépasse les cinquante 
ans, c’est le genre de détails auxquels on pense ! 
Mais dans notre cas, on n’y réfléchit pas. Le résultat 
sort de la façon dont 
on l’envisage et qui 
nous semble sonner 
le mieux. Je me sou-
viens que Dave, notre 
batteur de l’époque, 
nous demandait 
d’écrire des chansons 
plus lentes. Et on 
s’est demandé quoi! 
On veut juste faire ce 
qui nous plait, même 
si on a effectivement 
écrit quelques chan-
sons mid-tempo à 
ce moment-là. Mais 
c’était sans obliga-
tion.

Je vois  ! Et je viens 
de vérifier pour sau-
ver ma peau  : c’était 
lors de mon interview 
avec Evil Invaders 
que le groupe m’a 
parlé de ce besoin 
d’une ballade pour 
souffler un coup  ! 
C’est d’autant plus 
honteux de les avoir 
oubliés qu’il s’agit 
d’un groupe belge… 
Mais ils sont encore 
jeunes ! De quoi ils 
parlent? (Rires) On 
a donné un concert 
avec eux, c’est un très 
bon groupe. Mais ils 
n’ont pas encore be-
soin de pause !

Ah ça, je ne peux pas me prononcer. Je n’ai encore 
jamais foutu un pied sur scène ! Dernière ques-
tion à propos des éléments “classiques” du Thrash, 
mais je voulais revenir un peu sur votre nouvelle 
pochette. Elle fait très “Ed Repka”, alors que c’est 
Dan Goldsworthy qui est derrière ! Quel était votre 
ordre d’idée? Ou bien avez-vous laissé l’artiste faire 
ce qu’il voulait ? C’est bien Dan Goldworthy qui est 
derrière l’artwork. Il a fait la pochette de “Bury The 
Pain” aussi, et c’est aussi un des liens entre les deux 
albums. Il a fait des pochettes pour Accept ou Ales-

torm aussi ! Pour “Bury The Pain”, on a eu une discus-
sion avec Dan et il nous a dit qu’il adorerait faire un 
truc dans le style d’Ed Repka. On s’est dit qu’il n’avait 
qu’à foncer ! Et puisque tout le monde avait aimé le 
résultat sur “Bury The Pain”, on voulait rester dans 
une veine similaire. Il est très inspiré par les designs 
rétro des vieux albums de Death Metal ou de Thrash. 
On lui a juste dit de continuer sur sa lancée. C’était 
intéressant aussi de faire des liens plus anciens : le 
type sur la cover de “Seven Words” est le même gars 
que sur la pochette de notre vieil album “For Who’s 
Advantage ?”… Même si on ne le reconnait pas avec 

son masque à gaz 
! Mais il a la même 
cravate, il a encore du 
sang sur sa veste etc. 
Et puisque le thème 
de l’album c’est le 
changement, la révo-
lution, j’ai soufflé à 
Dan l’idée de s’inspi-
rer de peintures fran-
çaises bien connues, 
représentant cette 
idée de révolution. 
On a même inclus 
un drapeau ! Je lui ai 
envoyé un petit port-
folio d’inspirations 
potentielles, mélan-
geant ces peintures 
révolutionnaires à de 
vieilles bande dessi-
nées que je lisais à 
l’époque. Et il nous 
a envoyé un croquis 
qu’on a validé tout de 
suite. On est toujours 
impressionnés par 
sa vitesse de travail 
et sa créativité. En 
plus c’est un excellent 
guitariste ! Quand on 
passe près de chez 
lui, du côté de Glas-
gow, il monte souvent 
sur scène pour jouer 
un ou deux titres avec 
nous. Mais du coup 
c’est vraiment un tra-
vail collaboratif. L’idée 
d’une émeute et son 

style “Ed Repka-esque”, c’est totalement Dan ! On va 
sûrement le garder pour les prochains albums aussi.

Pour garder une certaine constance je suppose ? 
Ouais, c’est assez inspiré de Maiden ou Megadeth, 
qui ont toujours gardé une thématique propre pour 
chaque album. On espère avoir un résultat un peu 
similaire, où l’on nous reconnaît rien que par la po-
chette. En tout cas, tant que Dan est disposé à faire 
nos artworks, on continuera de l’employer !

Pour finir sur les chansons de l’album, vous clôtu-
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rez l’opus par une reprise de “Billion Dollar Babies” 
d’Alice Cooper. J’apprécie être surpris par le choix 
de reprise d’un groupe, qu’il s’agisse d’un titre mé-
connu ou bien dans un genre totalement différent. 
Qu’est-ce qui vous a motivé à choisir “Billion Dollar 
Babies” plutôt que d’autres titres encore plus connus 
comme “Poison” ou “School’s Out” par exemple  ? 
(Rires) On aime bien les reprises ! On essaye toujours 
d’en glisser une, comme un petit bonus. Ici, c’est 
moi qui ai choisi la chanson, même si je ne suis pas 
le plus grand fan d’Alice Cooper. Je l’ai vu en 1986, 
lorsqu’il avait annoncé une sorte de comeback. Et 
je crois que ça reste un de mes meilleurs concerts, 
c’était incroyable ! Et “Billion Dollar Babies” est vrai-
ment restée dans ma mémoire, notamment sa mise 
en scène avec tous les billets estampillés avec la tête 
d’un gamin  ! Mais c’est aussi un de ces titres où je 
me demandais s’il serait possible de le rendre plus 
« musclé ». C’est un peu notre truc : on aime rajouter 
de la puissance pour une reprise, sans non plus les 
dénaturer. Ici, on avait quatre idées à l’état de démo, 
et on évalue chacune de ces démos pour faire un 
choix. Jay n’avait jamais entendu celle-ci, et il était 
étonné des paroles : « Foaming like a dog that’s been 
infected by the rabies” (ndlr: “écumant comme un 
chien enragé”)… Il se demandait si on avait le droit de 
chanter un truc pareil, ou si on n’avait pas changé les 
paroles pour lui faire une blague. En tout cas, notre 
version sonne assez différemment… tout en restant 
reconnaissable. 

C’est bien des paroles à la Alice en tout cas ! J’ai eu 
l’occasion de le voir pour la première fois au dernier 
Graspop, et il donne toujours des performances in-
croyables. C’est vraiment un spectacle, et il a tou-
jours beaucoup d’humour. Par exemple, au lieu de 
chanter son titre “I’m Eighteen”, il l’a transformé 
pour donner “I’m Eighty”, en arrivant sur scène avec 
des béquilles ! Je pense que malgré sa longue car-
rière, il a encore l’âme d’un showman. Oh c’est clair, 
c’est un vrai personnage ! J’espère en tout cas que 
s’il écoute notre version, il ne sera pas trop fâché  !  
 
Oh je ne pense pas. Bien sûr je ne le connais pas 
personnellement, mais je pense qu’avec son sens de 
l’humour et l’aura qu’il a sur le monde du rock, il doit 
être au courant des reprises faites en son honneur ! 
J’espère ! 

J’ai aussi lu que l’album était produit par John Cu-
niberti de Vio-Lence, et vous avez justement une 
tournée prévue avec eux, ainsi que les vétérans de 
Whiplash et Artillery. Cela fait quoi de jouer avec de 
telles références, actives depuis des décennies ? Et 
qui décide de qui va jouer en premier ou en dernier, 
d’autant plus avec Vio-Lence qui fait son grand re-
tour cette année ? Si je suis totalement honnête, je 
pensais que nous serions les premiers à jouer sur 
cette tournée. Et finalement on est en troisième po-
sition, ça nous a étonné ! C’est super, mais on était 
déjà contents de faire partie d’une telle célébration 
du genre Thrash. Même si je suppose qu’une grande 
partie du public sera là pour revoir Vio-Lence. On est 
liés… John Cuniberti faisait partie de nos deux pre-

miers albums. Ça va être intéressant d’apprendre à 
connaître tout ce beau monde dans les semaines qui 
viennent. Je crois qu’il y a deux membres originels 
de Vio-Lence prenant part à la tournée ? Ce sont des 
choses qui arrivent : de notre côté, on a été mis au 
courant de cette potentielle tournée il y a neuf mois de 
ça. Et notre chanteur Jay m’a confié que ça poserait 
problème… Car sa femme est enceinte ! Et le bébé est 
prévu juste pour le début de la tournée… Et c’est lui-
même qui m’a suggéré de contacter Chris. On lui parle 
toujours, mais il n’est plus vraiment passionné par le 
monde de la musique. Mais il a accepté ! Et les fans 
vont pouvoir nous voir avec les trois-quarts du line-
up d’origine ! On est en train de répéter, et c’est plutôt 
facile, malgré que Chris n’ait plus donné de concert 
depuis sept ans. Il avait peur de ne pas y arriver, mais 
dès la première répétition, on s’est dit qu’on aurait pu 
jouer le soir-même. Il s’est immédiatement remis en 
selle. Je pense que ça va être bien, on est impatients !  
 
Tous les fans de Thrash peuvent l’être ! Oui, on peut 
voir ça comme une célébration du genre. On s’est 
amusé à additionner nos âges respectifs et je pense 
qu’on arrive presque à 1000 ans d’ancienneté à nous 
tous réunis  ! Mais je pense qu’on va tous prouver 
qu’on en a encore dans le ventre. 

Donc si je comprends bien, il n’y a pas eu de bataille 
d’égos ? C’est plus dans la camaraderie, le respect 
entre artistes ? Bah surtout, ce n’est pas de notre res-
sort ! C’est le promoteur qui décide de qui passera en 
premier. Mais on bosse tous dans le même genre de 
musique, donc on voit vraiment ça comme une colla-
boration plus qu’autre chose. On ne sait pas encore 
quel groupe va partager notre tour bus, mais on doit 
vraiment voir ça comme un travail d’équipe. J’espère 
sincèrement qu’il n’y aura pas d’histoires d’égo pour 
gâcher la fête ! On verra bien. 

On croise les doigts ! J’espère que vous allez tous 
vous amuser ensemble. Oh je suis sûr qu’on va ado-
rer ça ! 

C’est intéressant de vous entendre dire que c’est 
le promoteur qui s’occupe de choisir qui passe en 
premier ou pas. J’imagine que ça demande mûre 
réflexion. Je me souviens être allé voir la tournée 
“The Bay Strikes Back”, qui regroupait Exodus, Tes-
tament et Death Angel. Et même si Testament fer-
mait la marche, j’avais l’impression que le public 
belge était plutôt là pour Exodus ! Et à titre person-
nel, c’est le show de Death Angel que j’ai préféré. Du 
coup j’imagine qu’on ne sait jamais réellement ce 
qui plaira le plus aux fans ou non. Mais en suivant 
un peu les réseaux, j’ai eu l’impression que les trois 
groupes étaient heureux de jouer ensemble. Qu’il n’y 
avait pas vraiment de rancœur à ce que Death An-
gel soit premier ou que Testament finisse la soirée.  
On le voit vraiment en mode “famille Thrash”, même 
si je ne sais pas pourquoi le promoteur fonctionne 
comme ça. En soit on s’en fiche : on monte sur scène 
quand on nous le demande ! Faire partie de la tour-
née est le plus important, s’assurer que les gens 
viennent nous voir… Et pas seulement nous, mais 
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le show entier ! C’est compréhensible, mais un peu 
dommage d’entendre “oh, ce groupe était bien meil-
leur que l’autre!”

Je reviens un peu en arrière pour préciser que même 
si j’ai préféré le set de Death Angel, j’ai évidem-
ment pris mon pied sur le reste  ! Difficile de bou-
der un pogo sur Exodus… J’en avais les côtes toutes 
bleues ! (Rires)

Non mais vraiment ! Je parle de “préférence” mais 
en réalité, c’est une chance de voir autant de super 
groupes en une seule soirée. Et alors pour ma der-
nière question, elle est assez traditionnelle. J’aime 
bien voir l’opinion d’artistes sur notre modeste et 
petite Belgique ! Je sais que vous étiez présent en 
mars dernier… Est-ce que vous avez une anecdote 
à partager sur un concert donné chez nous? Ou un 
petit mot pour les fans belges ? On adore jouer en 
Belgique ! Les quelques fois où nous sommes ve-
nus, c’était super. Mais votre bière est beaucoup trop 
forte ! 

(Rires) On adore venir hein? Mais ça nous explose à 
chaque fois, on n’a pas l’habitude ! Mais l’atmosphère 
est toujours super. La dernière fois en mars à ce fes-
tival… Rolala, je n’arrive même pas à le prononcer ! 

Alors, mon néerlandais est très mauvais, mais je 
pense que “Oilsjt Omploft” se prononce “Oil-ste 
Omme-ploft”  ! Cela sonne pas mal  ! Je me disais 
bien que ça devait se dire comme “Oil-jte…” ou un 
truc dans le genre  ! Y’a un truc avec l’huile en tout 
cas (ndlr: “Oil” = huile en anglais) ! En tout cas c’était 
super. Il y avait un côté communautaire très sympa. 
Et l’organisation du festival s’est vraiment occupée 
de nous. Autant que les festivaliers eux-mêmes ! Le 
festival brassait pas mal de genres, pas seulement 
du Thrash. Mais tout le monde était là pour s’éclater, 
et j’ai l’impression que vous êtes super doués pour 
ça, bien plus qu’au Royaume-Uni ! On a adoré l’expé-
rience, c’était fun. Et on est à chaque fois surpris de 
se rendre compte à quel point la Belgique est proche 
de nous  : on peut prendre le train et une poignée 
d’heures après on est sur scène, prêts à jouer !

De ce que j’ai pu entendre dans diverses interviews, 
le public belge est clairement là pour en découdre, 
c’est vrai  ! Mon histoire avec mes côtes bleues n’a 
rien d’une exception : on bouge, on crie, on se libère 
totalement. Ah bah le jour de notre dernier concert en 
tout cas, ils en voulaient clairement pour leur argent ! 
C’était top. 

Super ! Et alors, ça n’a absolument rien à voir avec 
l’interview, mais puisque vous évoquez la force de la 
bière belge… J’ai un ami de Manchester qui m’a dit 
que notre modeste Stella Artois, qui est une pils de 
tous les jours chez nous, est surnommée la “wife-
beater” (ndlr: “la batteuse de femme”) au Royaume-
Uni, précisément parce qu’elle est plus forte que la 
plupart de vos bières… C’est un vrai sobriquet ? C’est 
très cynique  ! Je n’y croyais pas  ! (Rires) C’est une 
affaire de taxes chez nous ! Plus une bière contient 

d’alcool, plus hautes seront les taxes. Et du coup ils 
ont réduit la quantité d’alcool de la Stella chez nous. 
Je pense qu’elle était à 5% et quelques, puis 5% tout 
pile, et depuis un an ou deux elle est descendue à 
4.6%... Et les gens en avaient peur à l’époque ! Tu al-
lais au bar avec tes amis et on te regardait bizarre-
ment si tu commandais une Stella, c’était trop fort ! 
Et les habitudes sont tenaces. Celui qui prenait plutôt 
une San Miguel pour rester raisonnable continue à le 
faire alors que la Stella est plus légère aujourd’hui. 
Elle reste la “wifebeater” dans l’esprit des britan-
niques ! Bref, tout ça pour dire que je suis un grand 
fan de bières européennes. Je me souviens de va-
cances familiales sur le continent lorsque j’étais plus 
jeune, et lors de nos escapades en Belgique, j’ai redé-
couvert la Stella sous un nouveau jour. On avait des 
publicités au Royaume-Uni qui la vendait comme une 
bière un peu “premium”, plus chère que la normale. Et 
se rendre compte qu’elle est plutôt faible selon vos 
standards m’a scié les jambes ! Je me souviens d’un 
festival belge dans lequel nous jouions il y a sept ans 
je pense. Et bien le lendemain, nous avions la journée 
de libre alors on a fait la tournée des bars du village 
pour boire de la bière d’abbaye… Et on s’est demandé 
comment c’était possible de boire ça ! On a l’habitude 
de boire cinq ou six bières sans problème. Mais là ? 
On ne marchait plus droit après deux bières  ! Et le 
problème c’est que c’est super bon en plus.

(Rires) Ouais, et en plus il y en a beaucoup qui sont 
piégeuses. On ne ressent pas l’alcool avant qu’il ne 
soit trop tard !  (Rires) Clairement ! 

Je suppose que l’herbe est toujours plus verte chez 
le voisin… Je reviens d’un voyage en Angleterre à 
l’occasion d’un festival brassicole. Et c’est toujours 
un plaisir de revenir les valises pleines de stouts. 
C’est un style qu’on retrouve très peu en Belgique. 
Les bières noires, ce n’est pas trop notre truc ! C’est 
aussi une mode, et je dis ça en adorant ce type de 
bière  ! Mais maintenant on peut trouver des bières 
noires qui goûtent le cookie ou le gâteau… Cela de-
vient pratiquement des desserts. 

J’en ai essayé quelques-unes des bières de cet aca-
bit ! C’est très bon, mais ça reste des bières de par-
tage selon moi. C’est difficile de s’envoyer une bière 
entière, elles finissent par être écoeurantes. Je vois 
ce que tu veux dire ! 

Et bien, si vous n’avez plus rien à rajouter, je propose 
de clôturer l’interview sur ces bonnes paroles  ! Un 
grand merci pour votre temps et vos réponses, et 
bonne chance pour la tournée à venir ! Merci beau-
coup pour la discussion, et au plaisir de se revoir en 
concert !

Photos : D.R.
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Troisième sortie en trois ans ! Wolfheart est pro-
lifique et inspiré comme le démontre le réussi 
“King of the North”, ode à la mythologie fin-

noise. Le maître à penser, Tuomas Saukkonen du 
groupe nous décrit avec franchise la conception de 
son nouvel album et nous parle de ses autres pro-
jets, notamment Before the Dawn, qui défie les lois 
du marché musical. 

Par Syl Slyder

Plongeons-nous directement dans le nouvel album. 
Chaque chanson traite de la mythologie finnoise. 
Est-ce donc un album concept ou thématique  ? Il 
s’agit plutôt d’un album concept, tout comme son 
prédécesseur “Wolves of Karelia”. Cependant contrai-
rement au précédent qui traite de la seconde guerre 
mondiale qui est un sujet très bien documenté, “King 
of the North” a demandé beaucoup de travail de re-
cherche car la mythologie finnoise est très peu do-
cumentée, ses histoires se transmettant essentielle-
ment à l’oral. Le christianisme à son arrivée a de plus 
banni ces histoires, ce qui n’a pas aidé à leur préser-
vation. Il n’y a donc pas de littérature et la mythologie 
finnoise n’est pas comme celle norvégienne qui a une 
seule version, un Odin, un Valhalla. Elle existe en plu-
sieurs versions et “King of the North” est un album 
dont les chansons reflètent cette pluralité. La seule 
constante dans la mythologie finnoise est le rôle de 
l’ours qui est considéré comme le roi de la forêt, le roi 
du nord, qui est le titre de l‘album et thème central.

Comme t’y tu es pris pour trouver la documenta-
tion ? J’ai simplement lu tous les livres sur lesquels 
j’arrivais à mettre la main. J’ai fait bien sûr beaucoup 
de recherches en ligne. Certaines chansons sont 
basées sur très peu de matériel  : “Headstones” par 

exemple a été écrite à partir de quelques phrases in-
cantatoires pour accéder aux esprits des morts. J’ai 
dû faire appel à mon imagination pour écrire des his-
toires à partir de ces bribes d’histoires. Je ne savais 
pas que notre mythologie était si pauvrement docu-
mentée. C’est vraiment dommage. 

Il me semble pourtant qu’il y a un grand livre bien 
connu sur la mythologie finnoise, le Kalevala. En 
effet, c’est une des sources disponibles. C’est un 
recueil d’histoires qui en construit une plus grande. 
Amorphis puise tous ses textes de ce livre et je ne 
voulais pas aller sur ce terrain qui, s’il ne leur ap-
partient pas, est leur domaine de prédilection dans 
lequel ils font un super travail. Je ne m’y serais pas 
senti à l’aise. De plus, la mythologie finnoise va bien 
au-delà de ce livre.

Comment s’est passée la composition ? D’abord la 
musique ou l’histoire  ? Je trouve d’abord le thème 
que je souhaite aborder, les aurores boréales par 
exemple. Le thème est un peu comme un poster d’un 
film que je m’imagine. Puis je compose la musique 
comme si je composais la bande-son pour ce film. 
Finalement, j’écris les paroles. Normalement, je les 
écris au studio car j’ai besoin d’entendre le morceau 
dans sa version finale mais pour cet album, à cause 
du temps nécessaire pour trouver la documentation, 
j’ai dû faire une sorte de pré-production de l’album 
entier pour pouvoir ensuite écrire les paroles en fai-
sant les recherches avant d’aller en studio. Au total 
j’ai lu environ 1500 pages de documents.

La musique de Wolfheart a une composante émo-
tionnelle forte, alternant passages énergiques et  
mélancoliques. As-tu une émotion que tu aimes 
plus particulièrement transcrire en musique ? Cela 
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dépend. L’agressivité de ma musique ne reflète pas 
nécessairement mon propre sentiment et il en va ain-
si des autres émotions de ma musique. Je suis sur-
tout plus intéressé par les contrastes qui opposent 
agressivité et tristesse. La variation des émotions 
est ce qui me plaît le plus. 

Que signifie la pochette ? “King of the North” est à 
propos de l’ours, figure centrale de la mythologie, 
créature sacrée née des étoiles et ancêtres des hu-
mains. Mais le groupe s’appelle Wolfheart et je ne 
pouvais pas avoir un ours dans la pochette tout en 
voulant qu’il soit représenté. D’où le crâne d’ours en-
touré de deux crânes de loup sur fond de forêt, lieu 
principal des histoires mythologiques. La rune que 
nous utilisons depuis le début du groupe vient d’Is-
lande car nous n’en avons pas en Finlande. Les runes 
norvégiennes sont trop corrélées aux groupes nazis 
qui les utilisent beaucoup et nous ne voulions pas 
d’associations malencontreuses, ça peut aller assez 
vite.

Comment en es-tu venu à collaborer avec Jesse 
Leach (Killswitch Engage) et avec Karl Sanders 
(Nile) ? Ce sont deux histoires complètement diffé-
rentes. Premièrement, nous avions décidé il y a long-
temps que nous n’aurons pas de guests au chant sur 
cet album car nous avons deux nouveaux éléments 
niveau chant avec Lauri (Silvonen - basse) et Vagelis 
(Karzis - guitare). Cependant, alors que nous étions 
en studio, j’ai été informé par un fan d’une story Ins-
tagram de Jesse contenant une de nos chansons 
en fond sonore. Je n’ai aucune connexion profes-
sionnelle avec Jesse mais il s’avère qu’il était l’une 
de mes idoles quand je commençais à apprendre le 
growl. J’ai donc commenté sous sa story que c’était 
un bon choix de chansons, il m’a répondu qu’il est 
fan du groupe et nous avons commencé à discuter. 
Comme nous étions en train d’enregistrer, je l’ai invité 
à chanter sur une chanson. Ayant dès lors un guest, 
notre règle de ne pas en avoir n’était plus valide et 
nous pouvions donc en avoir d’autres. Une de nos 
chansons avait besoin de growls sonnant un peu 
plus “monstrueux” et je ne sais pas faire ce genre de 
growls. Comme nous avons une bonne connexion 
avec Nile, le même ingé son, et il était assez simple 
de contacter Karl. J’avais vraiment envie d’avoir ce 
growl typique du death metal américain qui est bien 
différent de l’européen et du scandinave et Karl était 
le choix parfait.

Vous avez des dates de prévues en octobre. Quels 
albums allez-vous promouvoir : “King of the North” 
ou le prédécesseur “Wolves of Karelia” sorti pendant 
la pandémie? Nous allons jouer du nouvel album 
et comme nous avons déjà cinq albums, il y a cer-
tains morceaux que nous devons, et voulons, aussi 
jouer car ils sont attendus par les fans. Tristement, 
les chansons de “Wolves of Karelia” sont un peu ou-
bliées et c’est bien dommage car j’aurais aimé les 
jouer live mais l’heure est à la promotion de “King of 
the North”.

Tu as réactivé Before the Dawn and Dawn of Solace 

en 2021 et en 2019 respectivement. Comment cela 
se fait-il ? C’est une bonne question. J’avais dit haut 
et fort en 2013 que je ne continuerai pas avec ces 
deux groupes. Ce sont là aussi deux histoires diffé-
rentes. En ce qui concerne Dawn of Solace, je n’ai 
jamais vraiment voulu terminer ce groupe. En 2007 
un label espagnol a merdé sur toute la ligne et j’étais 
tout simplement dans l’impossibilité de continuer 
ce groupe. Le label m’avait donné deux options très 
claires si je voulais continuer : prendre un avocat es-
pagnol ou leur payer 8000 euros. Je n’avais aucun 
des deux. Il y a six ans, le label a fait banqueroute et 
le groupe est alors devenu libre de ses obligations et 
j’attendais depuis le moment opportun pour refaire 
un nouvel album. Tu vois, on m’avait pris ce groupe et 
je n’ai jamais voulu l’arrêter. Mais en ce qui concerne 
Before the Dawn, j’avais pris une décision très claire, 
tous les ponts avec le label avaient été coupés et les 
choses ne s’étaient pas bien terminées. J’ai depuis 
complétement changé d’avis et cela ne serait jamais 
arrivé sans la pandémie : j’avais du temps et le label 
m’a contacté pour proposer une édition vinyle de l’al-
bum “Deadlight”. L’idée m’a plu et à la réflexion, il m’a 
semblé que c’était une bonne chose que de recons-
truire ces ponts. Nous avons donc décidé de tenter le 
coup en sortant une chanson, cela s’est bien passé 
et elle a atteint la première place en Finlande. Mais 
la raison principale derrière la relance de Before the 
Dawn est que sa présence sur Spotify n’a fait que 
s’accroître au cours des ans. En comparaison, Before 
the Dawn qui est inactif depuis neuf ans est 30% plus 
présent sur Spotify que Wolfheart pour lequel nous 
donnons beaucoup d’énergie et de moyens en pro-
motion, création de nouveaux matériels visuels… Je 
pensais avoir enterré Before the Dawn mais le groupe 
n’est pas mort, sa page facebook a grandi, le nombre 
de streaming augmente. Ce n’est pas ainsi que les 
choses sont supposées se passer sur les réseaux 
sociaux. Cela est très motivant et m’a donné envie de 
produire un nouvel album.

C’est une jolie chose que de voir une entité musi-
cale continuer sa vie en dehors de tout business, 
indépendamment même de la volonté de son créa-
teur. Cela doit aussi être frustrant par rapport à 
Wolfheart. En effet, cela fait un peu réfléchir à tout 
ce travail que nous investissons dans Wolfheart mais 
bien que cela puisse être frustrant, je ne le suis pas 
car les deux sont mes groupes. 

Tu n’as pas peur que cela soit trop à gérer quand les 
concerts vont reprendre à fond ? Non. Je l’ai fait par 
le passé et cela ne s’est pas très bien passé. Je suis 
cependant plus âgé et je pense que je ne répéterai 
pas les mêmes erreurs. J’ai maintenant un manager 
et une agence de booking. A l’époque, c’était juste 
moi, ce qui n’était pas une bonne idée car en tant que 
leader du groupe, tu es trop enthousiaste et peut fa-
cilement commencer à vouloir courir alors que tu ne 
sais pas encore marcher. Par ailleurs, Down of So-
lace est un pur groupe de studio qui ne fera pas de 
concerts et Wolfheart est la priorité numéro 1.

Photo : D.R.
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Quelques heures après avoir retourné la scène 
de l’Altar au Hellfest, le trio Yarotz se pose 
pour donner des interviews. C’est l’occasion 

afin d’en apprendre davantage sur ce jeune groupe 
prometteur des Hauts-De-France qui vient de sor-
tir son premier album “Erinyes”. Fabien, Vincent et 
Enzo nous évoque davantage de détails sur cet opus, 
leur collaboration et amitié avec Christian Andreu de 
Gojira, leur prise de position sur l’écologie ou encore 
leurs projets prochains.

Par Alice

Pour commencer, est-ce que vous pouvez me pré-
senter Yarotz ? Comment l’aventure a commen-
cé ? Fabien: Yarotz c’est un groupe qui existe depuis 
2020 avec cette forme actuelle car auparavant, nous 
avons commencé un autre projet, The Third Eye puis 
il y a eu des changements de line-up. Nous avons 
donc préféré changer de nom et musicalement cela 
a aussi évolué. Puis, Yarotz a sorti son premier album 
“Erinyes” en mars dernier. Pour résumer, notre style 
musical c’est un mélange de Punk Hardcore avec de 
multiples influences qui tendent vers le Post Metal, 
Rock, Hardcore et le Metal globalement… 

Pouvez-vous m’en dire davantage sur la provenance 
du nom du groupe, il me semble qu’il y a des origines 
russes ? Fabien: Exactement, cela vient du mot russe 
“yarost” qui veut dire la rage. Nous avons utilisé ce 
mot là parce qu’avec Vincent, nous avons eu l’occa-
sion de tourner en Russie, puis nous avons constaté 
que ce pays est davantage fou. Nous avons alors ac-
croché avec ce mot et nous l’avons modifié pour en 
venir à Yarotz. 

Effectivement, les groupes qui tournent là-bas, ils 
évoquent souvent comme souvenirs que l’ambiance 
elle est différente et très folle en Russie comparé 
aux autres pays. Fabien: Oui, il y a surtout un côté 
lâché prise totale et c’est assez spécial. 

Justement, en parlant des concerts c’est la première 
fois que le groupe se produit au Hellfest, comment 
avez-vous vécu ce moment ? Vincent: C’était parfait, 
nous avons eu un très bon accueil technique et cela 
nous met en confiance. Comme nous avons eu la 
chance d’ouvrir sur une des scènes, nous avons pu 
nous poser et bien préparer les réglages. Durant la 
prestation, nous étions galvanisés car il y avait pas 
mal de monde pour un concert matinal puis nous 
avons vu les gens rentrer au fur et à mesure et cela 
nous a vraiment porté. Fabien: Le public fut très ré-
ceptif et nous étions vraiment étonnés vu l’heure ma-
tinale car nous avons joué à onze heures. En tout cas 
c’était une super expérience et surtout c’est un rêve 
quand tu es musicien de jouer ici. 

C’est génial que tout se soit bien passé ! Je me doute 
qu’après un premier album c’est très encourageant 
de se retrouver ici. Fabien: C’est une opportunité in-
croyable de faire partie de cette programmation. 

Justement quels sont les groupes que vous vou-

lez absolument voir ? Fabien: Alors si je prends ma 
liste par exemple, j’ai bien envie d’aller voir AA Wil-
liams, Ministry ou encore Nine Inch Nails ça c’est sûr, 
il ne faut pas les manquer, c’est la grosse tête d’af-
fiche. Vincent: Tout à fait ! Nous allons aussi aller voir 
les copains de Benighted puis demain il y a Converge, 
en général cela va être très intense vu la programma-
tion. 

Nous allons maintenant parler plus en détail de votre 
premier album “Erinyes”, quels sont les retours que 
vous avez reçus ? Fabien: Nous sommes extrême-
ment contents des retours que nous avons reçus, 
surtout que nous naviguons entre différents styles et 
c’est assez particulier pour l’auditeur. Toutefois, nous 
avons de très bons retours sur la production car nous 
avons tenu qu’elle soit assez soignée en travaillant 
avec Cyrille Gachet. Nous avons pris aussi beaucoup 
de temps pour le préparer parce qu’avec la COVID, 
nous avons eu deux ans de préparation pour pouvoir 
le sortir. Nous avons aussi de très bons retours sur 
la pochette et généralement sur notre musique, tout 
cela est vraiment encourageant pour la suite.

Effectivement, c’est un album qui est né durant la 
période du confinement, est-ce que cela a affecté 
son enregistrement ? Fabien: La composition était 
prévue avant mais cela a un peu bousculé nos plans 
car nous avons dû composer d’une manière diffé-
rente car nous avons dû créer un planning spécial 
pour cela donc la création de l’album n’a pas été évi-
dente à caler. Vincent: Nous avons beaucoup travaillé 
depuis chez nous, cela a donc changé notre méthode 
habituelle. D’habitude, nous répétons beaucoup en-
semble en studio, mais ici, nous avons davantage 
travaillé de manière individuelle depuis chez nous. Je 
pense que cela apporte une atmosphère différente, 
pour le chant nous avons pu nous poser de manière 
décontractée par exemple. Alors que parfois, ils nous 
arrivaient de se dépêcher et de faire des prises en 
répétition, parfois à la dernière minute.  

Nous pouvons donc affirmer que cet album est da-
vantage posé et travaillé ? Fabien: C’est notre pre-
mier donc nous allons voir par la suite ce que cela 
donnera. Mais c’est vrai que nous avons pris le temps 
de soigner les ambiances et les sonorités que nous 
avons souhaité apporter. Nous sommes contents car 
les retours évoquent le fait que la production est vrai-
ment qualitative et les gens ont bien perçu le côté 
hargneux de notre musique. L’objectif c’est de libérer 
et de lâcher une énergie, je pense que les gens l’ont 
bien saisi et c’est génial. 

Pour ce premier album, vous avez collaboré avec 
Christian Andreu de Gojira comment s’est dérou-
lée la rencontre ? Fabien: Avec The Third Eye nous 
avons gagné un tremplin dans les Landes, effective-
ment, une partie du groupe réside là-bas. À l’époque, 
c’était Christian le parrain de l’édition qui s’appelait le 
XL TOUR. Nous avons gagné ce tremplin, ce qui nous 
a permis d’être suivi pendant trois ans par lui dans 
le département des Landes. Puis, nous avons eu 
une accroche avec Christian autant par la musique 
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et c’est une personne adorable, nous l’avons encore 
constaté tout à l’heure. Tout s’est fait naturellement, 
car il aime bien ce que nous produisions mais aussi 
notre mentalité, donc bien collé entre nous. Christian 
est une personne simple et très abordable. Enzo: De 
ce fait, nous lui avons proposé de faire un solo sur 
l’un de notre morceau : ”Childish Anger”, c’est le se-
cond sur notre album. 

Je vois tout s’est fait très naturellement avec lui. 
Fabien: Oui, cela s’est fait tout simplement, c’est ce 
qui est sympa avec lui. Tu sais parfois, tu sens avec 
certaines personnes c’est difficile de les aborder et tu 
vas prendre beaucoup de temps pour créer quelque 
chose. Ici, Christian nous a bien conseillé, il a un vé-
ritable recul sur la musique et c’était une super op-
portunité pour nous. Même pour le Hellfest, il nous a 
donné des conseils afin de faire les choses en grand 
puis c’est ce que nous avons fait. 

Pour revenir sur l’album même, est-ce que tu peux 
m’en dire plus sur les sujets que vous évoquez ? 
Vincent: Nous nous inspirons essentiellement de 
faits divers, après, il y a beaucoup de sujet car ce 
n’est pas un album conceptuel. Nous évoquons aussi 
d’événements qui nous ont marqués dans l’actualité 
et notamment les faits divers. Globalement, ce sont 
des sujets sur lesquels nous souhaitons s’exprimer 
comme un exutoire. Fabien: Ce sont des sujets qui 
peuvent nous énerver et nous avons trouvé un mo-
ment de l’exprimer dans notre musique c’est comme 
ça que nous fonctionnons. Effectivement, il y a des 
sujets qui nous interpellent et qui peuvent nous 
chambouler et ils nous tardent de mettre ça sur un 
moyen. Certains vont utiliser l’écriture et nous avons 
la musique comme défouloir et cela fait du bien. 

Oui, je comprends tout à fait l’effet cathartique dans 
la musique. Fabien: Exactement, puis il y a aussi des 
événements de notre vie que nous avons tous vécus 
et un moment donné cela fait du bien de les poser. Je 
ne dirais pas que c’est un album thérapeutique mais 
cela fait du bien et cela permet de profiter pour sortir 
des productions.

Est-ce que vous pouvez m’en dire davantage sur la 
pochette de l’album, remplie de détails, ce qu’elle re-
présente et qui l’a composé ? Fabien: La pochette de 
l’album est réalisée par Yuki Watanabe qui est une 
artiste japonaise et bien sûr , j’aime son univers. Eloi 
Casellas avec qui nous travaillons dans la réalisation 
de nos clips et de nos différents visuels, notre page 
internet (…), il connaît bien cette artiste et il m’a dit 
de regarder son travail en me le décrivant comme 
quelque chose de sombre mais avec de la poésie. 
Puis j’ai accroché et j’ai pris contact avec cette ar-
tiste et elle était partante pour s’intégrer dans le 
projet. L’idée de la pochette c’était de représenter un 
monstre végétal qui tend un cœur humain à un ani-
mal enragé, cela représente un peu la venge de mère 
nature. Puis, je trouve que la qualité du résultat final 
à fait l’unanimité.

Tout à fait, cela capte notre attention quand on voit 

cette pochette. Vincent: Il y a un côté très doux dans 
ce dessin malgré la violence qui est exprimée. L’illus-
tration est conçue au crayon afin de mettre en avant 
les détails et nous ressentons malgré tout la douceur 
au travers du résultat. Fabien: Cela correspond par-
faitement avec notre musique car nous recherchons 
toujours à contraster parce qu’il n’y pas uniquement 
de la violence. Je pense que c’est l’un des atouts de 
Yarotz et tout le monde nous le dit après chacun de 
nos concerts. Effectivement, nous arrivons à donner 
du relief et un aspect davantage mélancolique et cela 
correspond vraiment avec l’artwork. 

Je vois c’est donc un style qui va vous accompagner 
au fur et à mesure de vos futures compositions ? 
Fabien: Oui car c’est quelque chose qui fait partie de 
notre style et de ce que nous écoutons. Nous avons 
des goûts assez variés et ce qui nous tient à cœur 
cela peut être des influences très extrêmes comme 
des sonorités très posées et très calmes.   Nous ne 
voyons pas faire uniquement un album de Grind pen-
dant trente minutes, ce n’est pas notre cas. Avant 
tout, nous avons envie de faire de la musique qui 
nous plaît et prendre du plaisir à jouer nos compo-
sitions. Par exemple, sur l’album, nous retrouvons le 
morceau “Phoenix” qui est très sombre et très lent, il 
se dénote du reste avec ses sonorités claires et nous 
aimons ça d’apporter du relief à notre musique. 

Justement, quelles sont les influences que vous 
avez souhaité apporter dans la musique de Yarotz ? 
Vincent: Pour la partie violente, nous sommes des 
fans de Converge. Après pour les moments les plus 
posés il y a par exemple : Chelsea Wolfe qui nous 
a inspiré pour les parties sombres et mélancoliques 
avec du chant clair aussi. Enzo: Oui, c’est très varié, 
moi, je suis un très grand fan de Tool et en général, je 
suis plutôt dans les musiques progressives, atmos-
phérique ou alternative. Je pense que cela se ressent 
dans mon jeu et l’esthétique que nous apportons. 
Puis comme toutes nos influences se mélangent, 
nous sommes face à une espèce de houle entre l’al-
ternative, le dark et l’ambiant. Après, nous n’avons 
pas envie de montrer que nous sommes influencés 
par un tel mais je pense que cela se ressent naturelle-
ment que nous engorgeons beaucoup d’inspirations 
et, maintenant, nous sortons notre propre musique. 

Je vois, cela permet vraiment d’apporter cet aspect 
singulier dans votre musique. Si nous revenons 
au cœur de votre album “Erinyes”, vous avez sorti 
deux clips, comment s’est déroulé le processus de 
production ? Fabien: Le premier clip que nous avons 
sorti c’est pour le morceau “Vergogna”, les paroles 
évoquent la question de quel monde nous allons 
laisser à nos enfants et c’est ce que nous avons 
essayé de représenter au travers de ce clip. Nous 
avons la chance d’habiter dans les landes et tu as 
des paysages magnifiques et nous avons profité 
d’une lumière optimale pour la caméra. C’est un clip 
dans un milieu naturel qui représente un enfant en 
désarroi dans un monde complètement chaotique 
qui essaie de se conforter à la nature tout seul. Je 
crois que nous avons plutôt bien réussi à retranscrire 
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cette situation. Enzo: Oui, il est replié sur lui-même, 
face à son existence et il est impuissant face à la 
situation, nous ne savons pas ce qu’il va se passer 
et quel chemin il va prendre dans sa vie et où cela 
va l’amener, c’est très existentiel.  Fabien: Je pense 
que nous avons réussi aussi à symboliser la perte de 
l’enfance. Ensuite, le second clip est pour le morceau 
“Impunity” ici, nous sommes plus concis c’est deux 
minutes quarante en pleine face, c’est l’objectif. J’ai 
donc essayé d’avoir un clip plus frontal avec essen-
tiellement un travail de lumière. Nous l’avons tourné 
dans le théâtre municipal de la ville de Béthune dans 
le Pas De Calais. Nous avons vraiment essayé de tra-
vailler cet aspect esthétique par la lumière et les cou-
leurs. Vincent: Il y a aussi l’aspect rythmique par les 
transitions et les images qui sont très rapides et qui 
correspondent bien avec le morceau.

C’est intéressant et ce que vous me racontez entre 
les clips et la représentation de la pochette évoque 
globalement une problématique écologique, c’est un 
sujet qui vous tient à cœur ? Fabien: Bien sûr, nous 
sommes impactés et c’est obligé, ça doit nous inter-
peller. Nous concernant, cela fait très longtemps que 
nous sommes végans et nous avons toujours été sen-
sibilisés à cela. Quand nous étions dans notre ancien 
projet General Lee nous soutenions Sea Shepherd 
et nous avions toujours un deal avec eux. Comment 
nous ne pouvons pas être sensibilisé sur le sujet car 
cela nous touche tous directement. Enzo: Pour notre 
matériel et nos instruments : la basse, la guitare et 
la batterie, ils sont produits par des luthiers avec un 
bois spécifique qui suit une logique écologique et 
il n’y a pas de surexploitation. Fabien: Par exemple, 
ce n’est pas du bois, ça peut être fait avec du noyer 
comme matériel mais aussi c’est une production lo-
cale. Nous essayons d’avoir le plus possible cette 
démarche mais ce n’est pas toujours évident de l’ap-
pliquer, notamment avec le merchandising avec les 
t-shirts de groupes qui sont produits , je ne sais où. 
Même si nous ne pouvons pas être à cent pourcent 
dans cette démarche, nous faisons notre maximum 
et si derrière , nous arrivons à faire passer un petit 
message c’est génial. Je ne sais pas si ça parle mais 
en tout cas nous essayons. 

Je suis sûr que ça parle car de toute fois, nous 
sommes la génération qui est concernés par ces pro-
blématiques. Fabien: Oui tout à fait mais cela ne de-
vrait pas être un constat, cela devrait être acquis pour 
tout le monde même si ce ne l’est pas encore. J’ai bon 
espoir avec les générations qui arrivent, notamment 
avec le végétarisme et le véganisme qui arrivent de 
plus en plus tôt chez les jeunes. Ceci est vraiment gé-
nial car c’est l’une des premières consciences écolo-
giques que tu dois avoir afin de te questionner sur ce 
que tu consommes. Au-delà même de la souffrance 
animale qui sont deux aspects totalement différents 
mais juste en terme écologique, c’est là que la ré-
flexion doit être et c’est primordial. 

Tout à fait, nous devons tous faire attention à notre 
petite échelle. Du coup, je vais passer à un autre su-
jet, quel regard avez-vous sur la scène extrême en 

France ? Fabien: C’est une scène très fournie, déjà  il 
me semble au Hellfest il y a soixante-cinq groupes 
français qui sont présents. Il y a un renouveau car il 
y a une dizaine d’années c’est vrai que nous pouvons 
compter sur les doigts d’une main les groupes qui 
jouaient ici. Nous nous croisons très fréquemment 
et   j’ai l’impression qu’il y a une scène qui se crée 
avec des anciens mais aussi beaucoup de nouveaux 
groupes. Actuellement, il y a Pogo Car Crash Control 
qui est en train de jouer et c’est vraiment qualitatif. 
Cela fait vraiment plaisir de voir que nous avons aus-
si des groupes qui sont costauds scéniquement et 
musicalement.  Vincent: Tout à fait en France le ni-
veau est quand même élevé, nous concernant cela 
va faire vingt que nous jouons et nous avons vu cette 
évolution. Les groupes sont très impliqués, tu sens 
qu’ils se donnent à fond dans leur travail et cela com-
mence à payer.

Tout à fait , je pense qu’il y a une visibilité qui se 
crée et c’est très positif. Puis, vous êtes aussi dans 
d’autres projets que Yarotz comment vous mana-
gez vos emplois du temps ? Vincent: Nos emplois 
du temps, c’est le nerf de la guerre, il faut bien être 
organisé. Avec Fabien nous jouons également dans 
Junon qui est basé plutôt à côté de Lille. Cela nous 
demande de l’organisation et des efforts car for-
cément , il y a des déplacements puisque nous ne 
sommes pas tous à côté. Nous devons réfléchir à 
deux fois afin de booker les dates. Puis quand nous 
sommes sur place, nous savons ce que nous devons 
faire, nous sommes pas juste là pour s’amuser, il faut 
aussi travailler. Nous faisons le maximum pour que 
cela puisse fonctionner.

Justement, quels sont les plans à venir pour Ya-
rotz après la sortie de ce premier album ? Fabien: 
Il y a quelques dates qui vont être annoncées pour 
cet automne. Nous allons notamment jouer sur Paris 
en octobre avec Point Mort. Puis , nous sommes en 
train de préparer une tournée pour 2023 avec Dead-
Pig qui est notre tourneur et il y aura aussi des dates 
un peu partout en Europe. Nous espérons aussi avec 
le Hellfest avoir quelques petites retombées cela se-
rait sympa. C’est une période très difficile pour les 
artistes car nous avons un gros embouteillage avec 
les deux années de temps mort mais cela va se re-
mettre petit à petit, si nous ne sommes pas embê-
tés à nouveau avec la COVID , nous allons prendre 
la route. Mais surtout, nous allons déjà commencer 
à préparer le second album, c’est quelque chose qui 
nous tient à cœur, nous voulons prendre très vite les 
devants afin de prendre le temps de bien faire les 
choses. Voilà globalement ce sont les objectifs bien 
chargés pour Yarotz. 

Photo : Franck Potvin
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Black Mirrors sort enfin son deuxième album ! Nos 
compatriotes peuvent enfin dévoiler ce qu’ils 
ont dans le ventre, notamment à l’international, 

après deux confinements survenus alors qu’ils pre-
naient du galon hors du plat pays. “Tomorrow Will Be 
Without Us” sera peut-être l’opus de la confirmation, 
avec ses fortes inspirations 90s, sa versatilité et ses 
thématiques, lorgnant entre le sentimental et la mise 
en garde vis-à-vis de nos modes de vie, nous préci-
pitant vers notre perte. Pour évoquer tout ça, nous 
avons eu la chance d’interviewer Marcella Di Troia, 
chanteuse et l’une des principales têtes pensantes du 
groupe avec Pierre Lateur, le guitariste.  

Par Ale

Félicitations pour ce nouvel album ! Un deuxième opus 
est toujours un exercice un peu périlleux, puisque les 
fans s’attendent à la fois à ce qu’on suive la route du 
premier tout en l’améliorant, tout en allant plus loin, 
en “réinventant” son travail… Quels ont été les mots 
d’ordre pour “Tomorrow Will Be Without Us” ? Il n’y a 
pas vraiment eu mot d’ordre, nous avons écrit la majo-
rité de l’album pendant le confinement. Mais nous ne 
voulions pas écrire sur le covid ou la crise sanitaire, 
nous voulions plutôt penser aux événements qui nous 
y ont emmené. C’était vraiment ma pensée : quel est le 
problème, comment en sommes-nous arrivés là ? J’ai 
écrit des paroles à ce propos, et le titre de l’album est 
devenu évident. Ce n’est pas vraiment un concept-al-
bum, mais plutôt une façon d’exprimer notre concep-
tion du monde, de décrire nos ressentis. Je ne vois pas 
trop comment mieux le dire !

Une sorte de journal-intime, ouvert aux yeux du 
monde ? Oui ! C’est une vraie catharsis. 

Le premier contact que nous avons eu avec ce nou-
vel album s’est fait par “Hateful Hate, I’ll Kill You”… 
qui annonce la couleur dès son titre final ! Il a un re-
frain ravageur, et un sacré groove. C’était évident de 
promouvoir l’album avec cette chanson ? “D’annoncer 
la couleur” si j’ose dire ? Ouais, car c’est cette chan-
son qui a façonné toutes les autres. C’était un beau 
condensé de tout ce qui fait l’album. Et on trouvait ça 
naturel de la sortir en premier. Elle est très punchy, elle 
a un côté plus brut et plus « rock ». Les paroles aussi se 
développent sur le monde dans lequel nous vivons. Le 
monde est rempli de haine, et pas seulement d’humain 
à humain, mais aussi envers notre environnement, la 
nature. C’était une façon de coucher sur papier ma vi-
sion, mes sentiments vis-à-vis du monde qui nous en-
toure.

C’est sûr qu’on est dans un monde très polarisé. Il n’y 
a rien de plus évident qu’en traînant un peu sur les ré-
seaux sociaux par exemple. Exactement, et on ne sait 
pas trop d’où ça vient la plupart du temps ! Pourquoi 
s’engueuler alors qu’on devrait se serrer les coudes ? 
Pour moi, c’est vraiment en s’entraidant qu’on tendra 
vers mieux. Il y a tellement de rancœur partout, tout 
le temps… Il faudrait repenser de manière collective, 
ne serait-ce que pour s’assurer un avenir. C’est l’idée 
derrière le nom “Tomorrow Will Be Without Us” : si on 

veut l’éviter, il faut agir maintenant ! Ensemble, pour en-
visager un futur pour nous tous. Je ne sais pas si mes 
pensées sont claires ?

Oui, c’est limpide  ! Et je suis assez d’accord  : on ne 
survivra sans doute pas en restant chacun dans son 
petit carré de monde. Ce sont des problématiques qui 
nous dépassent totalement en tant qu’individus. Tout 
à fait ! Je dirai même que tu l’as exprimé de manière 
plus claire. (Rires)

Ah non du tout ! On s’est compris, c’est le principal ! 
(Rires) Ce single s’est également garni d’une vidéo… 
J’ai lu sur Rocknload que le clip était un bel exemple 
de ce à quoi peut ressembler un concert de Black 
Mirrors  ! Il est aussi chargé en symbolique, je me 
trompe ? C’est un peu des deux, mais oui ce n’est pas 
juste un showcase d’un live ! On peut voir notre jeu de 
scène, pour celles et ceux qui n’ont jamais eu l’occa-
sion de nous voir. Mais il y a aussi ma transformation 
en arbre, où je me couvre d’écorce. Cela me tenait à 
cœur, je voulais afficher une connexion à notre environ-
nement. Mais aussi qu’on gagnerait à se renseigner, à 
mieux connaître cette nature. L’idée pour l’afficher était 
vraiment simple : et si je devenais un arbre ? Comme 
si j’apprenais à la fin de la chanson à retrouver cette 
nature.

C’est ce que je me disais ! Le résultat est cool, mais je 
pensais bien en lisant des interviews antérieures que 
ce n’était pas juste pour avoir une conclusion sympa, 
qu’il devait y avoir du sens derrière  ! Pour continuer 
sur les titres de l’opus, je reviens vers “Snake Oil”, qui 
ouvre l’album. Je note au moins deux partis pris inté-
ressants : l’intro qui semble jouer “à l’envers” et cette 
petite touche orientale très sympathique ! J’ai bon ? 
Qu’est-ce que cela apporte au morceau  ? Oui c’est 
correct ! Il s’agit d’un târ persan joué à l’envers. C’était 
une idée de notre producteur  : Alain Johannes. Mais 
ça nous correspondait aussi. J’ai étudié la musique 
classique indienne il y a quelques années, et nous ai-
mons “l’atmosphère” qui s’en dégage. On voulait ce 
genre d’influences dans notre musique. Je ne pourrai 
évoquer de manière technique ce que cela apporte, 
Pierre (NDLR: le guitariste) pourrait mieux développer 
les questions relatives aux théories de la musique ! En 
tout cas, nous n’y avions pas songé au début, mais ça 
provient de notre producteur. Je ne me souviens plus 
exactement de comment on a écrit ce passage en véri-
té ! Pierre pourrait en dire plus !

Bon, au moins je suis content que la touche orientale 
soit bien là, et qu’il ne s’agisse pas d’une impression 
de ma part ! On ne sait jamais d’où peut partir une in-
fluence ! Souvent ça sort d’un coup. Inconsciemment 
on va feuilleter notre ensemble de références et sortir 
un truc, une idée… On ne s’attend pas toujours à ce qui 
peut sortir de notre tête ! Il se passe un truc magique, 
on y prête attention et on garde ou pas. Mais il y a une 
certaine fierté à se dire que ça vient de nous ! Mais on 
n’y pense pas toujours, c’est souvent spontané.

Une sorte de processus naturel ? Oui c’est ça ! 
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J’ai gardé cette question pour un peu plus tard, mais 
vu que vous avez déjà beaucoup évoqué votre pro-
ducteur… C’était comment de travailler avec Alain Jo-
hannes ? J’ai vu qu’il a un sacré CV  ! Il vous rejoint 
même sur “Collapsology” ! Qu’a-t-il amené à l’album ? 
Plein de choses  ! Il est aussi fou que talentueux. Je 
le vois vraiment comme l’un des meilleurs musiciens 
au monde. Il peut jouer plein d’instruments différents… 
Et pas juste sortir quelques notes ! Il peut réellement 
jouer avec, et bien jouer ! Et à cause du confinement, 
nous ne pouvions pas rejoindre Los Angeles pour tra-
vailler sur l’album avec lui (et lui ne pouvait pas venir 
non plus !) Du coup on a décidé de tout faire à distance, 
via des services de vidéo-conférence. Au début, on pro-
posait des versions acoustiques réalisées par Pierre et 
moi. Ensuite on jouait ces titres avec le groupe au com-
plet dans notre salle de répèt’, avant d’embarquer pour 
deux semaines de studio. C’était assez difficile pour 
Alain car il devait se lever à 3-4h du matin pour être 
connecté avec nous, au studio ! Mais il a ramené plein 
de chouettes idées, et on peut vraiment sentir sa patte 
sur l’album. Si on connait son travail avec Queens Of 
The Stone Age ou Eleven, Chris Cornell, Mark Lane-
gan… Il y a clairement un peu de ça sur notre deuxième 
album ! Je ne sais pas si ça répond à ta question ? Dé-
solée, j’ai tendance à me perdre dans mes pensées et 
à perdre de vue le début de la conversation ! 

Pas de problèmes ! Je pense qu’on comprend qu’il a 
été plus qu’un exécutant ! Super ! (Rires)

Pour revenir un tout petit en arrière avec “Snake Oil”, 
c’est fort de commencer un album avec un titre pareil ! 
Je veux dire… “Snake Oil” c’est plus ou moins “poudre 
aux yeux” en français ! Encore une façon d’annoncer 
la couleur ? C’est un choix audacieux j’imagine ! Rien 
que musicalement, le titre sonne plus comme une 
fin d’album, avec beaucoup d’improvisation presque 
chaotique à la fin du morceau. Mais c’est voulu  ! On 
voulait prendre un peu les gens à revers, en les sur-
prenant avec un titre qu’on ne verrait pas en ouverture 
d’album. Je trouvais ça osé de donner le ton de l’al-
bum en mettant Snake Oil au début. On voulait vous 
secouer d’emblée  ! Et pour le titre lui-même, oui, on 
pourrait dire “poudre de perlimpinpin” ! Rien à voir avec 
de l’huile pour serpent ou quoi, c’est plutôt un produit 
conçu pour arnaquer les gens. Cela se faisait beau-
coup à une certaine époque, avec des vendeurs ambu-
lants qui proposaient des solutions miracles… Des mé-
dicaments ou des produits de beauté souvent. Mais ça 
n’avait souvent aucun effet ! C’est encore une fois Alain 
Johannes qui a trouvé le titre, je lui avais demandé de 
l’aide pour trouver un nom en lien avec mes paroles 
traitant de tromperie, de mensonges, de manipulation ! 
La chanson parle de ça, de cette sensation quand on 
se retrouve trompé(e) et qu’on s’en rend compte, à se 
demander comment on a pu être aussi stupide !

OK je vois ! Je voulais aussi revenir sur mes chansons 
préférées de l’opus, à savoir les deux dernières : “Tears 
To Share” et “Say It Again”. Je trouve qu’elles cristal-
lisent un peu tout ce qui fait la force de l’album : du 
groove, des paroles fortes, de la puissance qui donne 
envie de sautiller partout… Vous pouvez nous en par-

ler un peu ? Pour moi, “Tears To Share” a des airs de 
ballade, un peu comme une chanson de rupture. Elle 
est un peu plus pop aussi, pop-rock je veux dire. Elle 
apporte quelque chose de neuf, quelque chose de plus 
intime. Je la vois aussi comme un exemple de mes ca-
pacités vocales. Je chante de manière très basse, puis 
le refrain est plus puissant… et le pont comporte les 
plus hautes notes ! C’est une chanson avec beaucoup 
d’âme, que j’aime beaucoup chanter. Tandis que “Say It 
Again” est une belle façon de dire au revoir ! Je ne sais 
pas si on l’a fait exprès, mais elle suit “Tears To Share”, 
qui parle de rupture, alors que “Say It Again” parle de 
tromperie. Je ne voulais pas orienter le message trop 
ouvertement sur une tromperie amoureuse, je voulais 
garder l’idée ouverte. Parce qu’on peut aussi se sentir 
trompé(e) par le monde politique par exemple. En fait, 
la vie de tous les jours peut nous tromper ou nous faire 
sentir comme tel !

C’est aussi ce qui rend un titre plus riche  ! Avoir 
plusieurs niveaux de lecture, ou au moins pouvoir 
s’adresser au plus grand nombre, ce n’est pas plus 
mal. Puis bon… Je pense qu’on s’est tous déjà senti 
dupé ! Ouais… (Soupir) Je ne vais pas trop m’avancer 
sur le domaine politique parce que je ne suis qu’une 
chanteuse, mais oui !

Ah je ne suis jamais qu’un chroniqueur ! (Rires) Plus 
sincèrement, je suis partisan de l’idée qu’un artiste 
peut avoir un rôle de mégaphone. Que ça peut très bien 
être des sentiments très personnels ou au contraire la 
défense d’une idée plus englobante. Tout le monde n’a 
pas un diplôme comme Tom Morello, mais ça n’em-
pêche pas d’évoluer au sein d’une société parfois in-
juste. Ce n’est pas plus mal de se rallier à une idée, ou 
au moins d’avoir un peu de baume au cœur en écou-
tant ses artistes préféré(e)s ! Disons que je ne trouve 
pas ça idiot ou hors-de-propos. Bien sûr ! 

J’ai vu que le groupe a connu quelques changements 
de line-up depuis ses débuts, avec vous et Pierre La-
teur comme membres permanents. J’imagine que ce 
n’est pas toujours agréable de parler séparation… du 
coup je vais plutôt vous demander si vos nouveaux 
collègues ont eu une part à jouer sur “Tomorrow Will 
Be Without Us”, ou bien si Pierre et vous restez les 
maître-architectes  ? La plupart du temps, lorsqu’un 
line-up bouge, ce n’est pas un choix personnel. C’est 
juste qu’il arrive de travailler avec des musiciens qui 
désirent poursuivre une autre route. On ne peut pas 
les forcer à rester chez Black Mirrors ! Non, ils peuvent 
faire ce qu’ils veulent. Je me dis juste que tant que 
Pierre et moi sommes-là, le groupe pourra perdurer. 
C’est notre projet, et on incarne Black Mirrors tout au-
tant  ! On compose les chansons, j’écris les paroles… 
C’est principalement nous ! Même si là on bosse avec 
Yannick, un excellent batteur. On a choisi aussi de ra-
jouter un deuxième guitariste, Pedro. Et on est heureux 
de les avoir avec nous sur scène. Mais on ne peut pas 
tout prédire ni contrôler : ils partiront peut-être un jour 
aussi. Mais actuellement, je suis juste heureuse de 
pouvoir jouer avec eux tous. On a enregistré l’album 
tous ensemble. 
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Au moins il n’y a pas eu de séparations dans le sang ! 
Non jamais ! Cela se passe vraiment simplement : on 
se quitte et c’est tout. 

C’est chouette à entendre  ! En lisant des interviews 
d’il y a un an (voire deux maintenant !), j’ai eu l’impres-
sion que le confinement vous frustrait terriblement. 
C’est vrai que vous preniez doucement de l’ampleur 
au niveau international  ! Qu’en est-t-il aujourd’hui, 
alors que 2022 approche de sa fin ? Vous avez pris 
votre revanche sur le covid ? (Rires) C’est une bonne 
question ! On ne sait jamais vraiment ce que le covid 
nous réserve ! On entend tout récemment que les cas 
augmentent à nouveau, les hôpitaux se remplissent 
encore, on va peut-être reporter des masques… Cela 
pose beaucoup de questions pour une tournée. On 
craint forcément de reconnaître les mêmes situations. 
Mais on apprend aussi à vivre avec, même si c’est frus-
trant. Ce qui compte le plus c’est de faire de la mu-
sique, même si les moments les plus funs arrivent sur-
tout en tournée, et sur scène ! On peut toujours jouer à 
la maison, composer de la nouveauté… Mais être trop 
longtemps entre mes quatre murs me rend folle  ! Le 
live, c’est aussi l’endroit où je peux m’exprimer, me li-
bérer. Être sur scène est très thérapeutique, et c’est ce 
que j’adore faire. Mais on ne peut pas faire passer tout 
ça avant la santé des gens. Au pire on écrira un nouvel 
album !

Je comprends tout à fait ! Et même si c’est différent 
lorsqu’on est artiste et qu’on tâche de vivre de sa 
musique, je dois dire qu’en tant que fan de musique, 
c’était une période rude à vivre aussi. Dès la fin du 
confinement, je pense avoir acheté 15 ou 20 places de 
concerts ! D’ailleurs je dois vous voir le 18 novembre 
normalement… Oh ! Tu viens au Botanique à Bruxelles ? 
C’est la première fois que tu viens nous voir ? 

Oui et oui ! Mais je vous connais depuis un petit mo-
ment maintenant et c’est là où je peux embrayer sur 
ma prochaine question, même si elle est plus person-
nelle :  je sais que vous avez été coach pour Nicolas 
Vincart, le chanteur de Freak Factor, qui est un ami à 
moi (ou plutôt un pote d’un pote  !). Est-ce que c’est 
une activité que vous exercez toujours ? C’est facile 
de jongler avec les casquettes de prof et de chan-
teuse ? Oh mon dieu ! Vraiment ? Il a été un de mes pre-
miers élèves, lors de ma première année en temps que 
professeure de chant ! Ce n’est pas très difficile parce 
que j’aime partager mes astuces avec d’autres chan-
teurs et chanteuses. C’est cool de pouvoir transmettre 
notre savoir à la génération suivante ! Je prodigue aus-
si des conseils par rapport aux tournées, puisque je 
m’y connais mieux maintenant. J’adore faire ça, parce 
que d’une part ça me permet de continuer à chanter, 
mais en plus ça offre une “connexion” entre différents 
artistes. Le fait d’avoir un groupe et de jouer en live est 
évidemment un plus, puisque ça me permet d’être légi-
time, de prouver que je sais de quoi je parle ! Mais c’est 
d’autant plus chouette de le transmettre, parce que ce 
sont aussi des questions que les étudiants se posent. 
Par exemple “comment faire pour garder un chant de 
qualité de manière constante, chaque soir” ? Et je ne 
pourrai faire sans. En tant que chanteuse, je trouve que 

ça fait partie de mon boulot d’enseigner mes connais-
sances aux autres. Et ça me correspond bien !

C’est cool, mais ça reste peu commun  ! J’imagine 
que tous les artistes (et d’autant plus les musiciens 
voulant vivre de leur musique) ont leurs idoles, mais 
elles ne sont pas toujours disponibles pour eux. Cela 
passe souvent par de l’auto-apprentissage, ou bien 
des tabulations sur le net… C’est rare pour les artistes 
à succès d’avoir encore le temps d’enseigner. Si ça 
se fait, c’est souvent un one-shot. Tant que ça reste 
dans le domaine de la musique, je suis contente. J’ai 
eu d’autres boulots avant, mais j’en n’étais pas satis-
faite. Donc tant qu’on parle de musique… ça me va ! 

Une toute dernière question, bien que j’aurai aimé en 
poser beaucoup plus… Je demande souvent à mes in-
vités de raconter une expérience sympa sur leurs pas-
sages en Belgique, ou bien sur le public belge. Mais 
étant belges vous-mêmes, j’imagine que vous devez 
bien connaître notre scène… Alors je vais plutôt vous 
demander si, d’une part, ça vous procure une sensation 
différente de jouer à la maison ? Et alors si peut-être 
il vous est arrivé un truc cool en tournée à l’étranger ? 
Je dois y réfléchir un peu… Je dirai que c’est toujours 
chouette de jouer à domicile parce que nous avons 
nos amis, nos familles ici. C’est un peu différent, parce 
qu’on connaît les gens en face de nous. Quand on est 
dans un autre pays, on ne connait personne, donc on 
doit vraiment donner le meilleur de nous-même pour 
capter leur attention ! Je n’ai pas de souvenirs particu-
liers en tournée : j’adore être sur scène, c’est difficile de 
retenir UN SEUL moment marquant. Chaque concert 
est différent. Je dirai que mon meilleur souvenir, ou en 
tout cas celui qui m’est resté en tête, c’était pendant 
notre tournée avec The Vintage Caravan. J’étais dans 
le tour bus, j’avais décidé de dormir tôt pour ne pas 
avoir de problèmes de chant le lendemain  ! Et je me 
sentais si reconnaissante de vivre mon rêve. D’être là. 
D’avoir chanté ce soir et de m’apprêter à partir pour la 
date du lendemain. Je vivais mon rêve d’adolescente, 
déjà à 14-15 ans je me disais que j’adorerai faire des 
tournées, voyager dans un tour bus, jouer chaque soir 
devant des audiences différentes. Et ce moment pré-
cis, où je réalisais la situation et le travail accompli que 
je garde en tête. Mais c’est peut-être un peu ringard ! 

Je ne trouve pas ça ringard ! Je crois qu’implicitement, 
chaque artiste doit y penser. Cela doit faire chaud au 
cœur de se dire qu’on a réussi, c’est quand même une 
étape importante dans une carrière ! Puis ça change 
aussi… On m’évoque plus souvent des concerts où 
des trucs de fou sont arrivés, ou bien des soirées de 
folie après le concert. C’est chouette d’avoir un témoi-
gnage plus terre-à-terre ! (Rires) Merci, c’est gentil ! 

Photo : Tim Tronckoe
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Il est très rare qu’un nouveau groupe signe directe-
ment chez une grande maison de disques comme 
Napalm Records, d’autant plus si aucune chanson 

n’est encore sortie au moment de la signature  ! Et 
lorsqu’on entend que Hiraes a travaillé avec le co-
ryphée Jens Bogren pour la production du premier 
album, on se rend lentement compte de l’ampleur du 
projet. C’est avec la charismatique Britta Görtz, mo-
tarde et professeur de chant, que les quatre anciens 
musiciens de Dawn of Disease ont formé ce quintet. 
La qualité du premier album “Solitary“ surprend en 
tout cas en faisant partie de ce qui se fait de mieux 
dans le domaine du Melodic Death Metal. Bonne rai-
son pour nous d’interviewer assez spontanément 
Britta et Lukas  (le guitariste et compositeur prin-
cipal du groupe) juste après leur concert à Trèves 
- même si nous n’avions qu’une bonne heure pour 
préparer nos questions en toute hâte…   

par Dean G.

Putain, quelle chaleur pendant votre concert ici 
au Mergener Hof  ! Vous êtes probablement très 
contents de ne pas avoir opté pour le Glam Rock et 

de n’avoir pas besoin de porter des costumes lourds 
et épais comme Lordi ! (Rires) Britta: Ben, une fois 
que tu commences à transpirer, cela ne fait plus vrai-
ment de différence !

Vous êtes un nouveau groupe, pourriez-vous vous 
présenter à nos lecteurs francophones ? Lukas: 
Nous sommes Hiraes, un groupe de Death Metal Mé-
lodique qui a émergé en 2020 d’une autre formation 
qui s’est séparée. Par courriel, nous avons demandé 
à Britta si elle aimerait chanter pour nous et heureu-
sement, elle a accepté. Je pense qu’en mai 2021, 
nous avons répété pour la première fois et avant cela, 
nous n’avions écrit qu’une seule chanson. Comme on 
s’est bien entendu dès le début, on a décidé de pro-
duire un album qui est sorti l’année dernière. Britta: 
En fait, nous voulions d’abord jouer ensemble, mais 
à cause de la pandémie nous avons commencé par 
écrire une chanson par internet.

Venez-vous tous de la région d’Osnabrück et de Ha-
novre ? Britta: Osnabrück, Rheine et Hanovre, oui. 
On a donc pu se voir de temps en temps, mais on a 
aussi beaucoup zoomé. Lukas est notre auteur-com-
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positeur principal, les idées viennent toutes de sa 
plume et le modus operandi est donc assez simple. 
Il fait les guitares, puis Mathias écrit les parties de 
batterie. Après cela j’écris les paroles. Nous avons 
alors une démo et tous les membres donnent leur 
avis et si c’est nécessaire, nous changeons quelque 
chose. Cela semble être peu romantique, mais cette 
manière est très efficace et sans stress. Lukas : si 
on travaillait ensemble sur les chansons, il faudrait 
d’abord trouver une date qui convienne à tout le 
monde, ce serait plus compliqué et difficile. Nous ne 
répétons donc pas avant que les chansons soient 
complètement écrites et ainsi nous pouvons nous 
concentrer sur leur adaptation qui permettra de les 
jouer correctement en direct par la suite. Cette ap-
proche était bien adaptée à la période de pandémie. 
Et avec Napalm Records, nous avions un partenaire 
super fort à nos côtés dès le début, cela n’aurait pas 
pu mieux se passer ! 

C’est en effet un gros bonus ! Mais vous n’êtes pas 
des musiciens inconnus, même si votre groupe est 
nouveau. Lukas, tu avais mentionné l’ancien groupe, 
je suppose que tu parles de Dawn of Disease, qui 
a sorti six albums depuis 2003. Lukas: Oui, exacte-
ment.

Pendant la pandémie, quatre autres instrumentistes 
de Melodic Death Metal bien connus se sont asso-
ciés pour former un nouveau groupe. Avez-vous une 
idée de qui je parle ? Lukas: De quel pays viennent-
ils ?

De la Suède. Britta: Alors… quel est leur nom déjà… 
Halo ?

Oui, The Halo Effect. Britta: oui, je voulais dire ça.

Peu de temps s’est écoulé entre “Procession of 
Ghosts”, le dernier album de Dawn of Disease sorti 
en 2019, et votre premier clip “Under Fire” qui est 
sorti il ​​y a plus d’un an, vous avez bien foncé alors ! 
Lukas: oui il est sorti en avril 2021. Britta: Je pense 
que le temps d’écriture des chansons a été d’environ 
six mois et il faut soumettre les chansons au label en-
viron quatre mois avant la sortie. Et en plus il n’y avait 
pas de granulat pour produire les vinyles ! C’est vrai, 
on a foncé, mais bon, nous ne pouvions pas monter 
sur scène et nous ne pouvions pas non plus aller voir 
des concerts. Nous avons donc pu nous concentrer 
pleinement sur l’album. Lukas: Il faut dire que nous 
étions, et sommes, très motivés donc tout est allé 
vite. Cela a fait plaisir, même si c’était associé à du 
stress, qui peut être positif si on l’utilise bien. Avec le 
recul on peut dire que c’était une belle période.

Vous êtes des vieux briscards qui savent comment 
procéder. Lukas: Oui bien sûr, nous ne sommes plus 
des novices et nous savons comment nous vou-
lons produire un album. C’était donc super que nous 
ayons pu travailler avec Jens Bogren et Linus Cor-
neliusson dans leur Fascination Street Studio (ndlr : 
producteurs pour des groupes comme Opeth, Sepul-
tura, Amon Amarth, Kreator ou Arch Enemy).

Vous avez choisi la meilleure adresse ! Lukas: Oui, 
dans le domaine du metal, c’est le nec plus ultra, du 
moins à notre avis. C’était d’autant mieux que Jens 
s’intéressait aussi à nous et voulait travailler avec 
nous.

D’autres musiciens m’ont déjà dit qu’ils sont très 
occupés, il faut donc probablement avoir un peu de 
patience ? Lukas: Nous avons fait une demande et 
il a dit tout de suite qu’il travaillerait volontiers pour 
nous. Britta: Tout s’est bien passé, nous n’avons 
changé que deux petites choses et puis l’album était 
terminé. Je suis toujours satisfait du son après un an 
et j’apprécie toujours l’écoute de l’album.

Pourquoi avez-vous choisi un nouveau nom de 
groupe alors que vous venez “juste“  de remplacer 
Tomasz Wisniewski par Britta Görtz et que vous 
continuez à faire du Melodic Death Metal ? Lukas: 
Dawn of Disease s’est séparé en 2007 et s’est réuni 
en 2009. Mais à un moment donné, tu arrives à un 
point où tu te rends compte qu’il y a des différences 
en termes de direction musicale du groupe et d’ob-
jectifs futurs. Nous avons donc décidé de faire une 
coupure nette avec un nouveau départ. Bien sûr, cela 
a pris du temps, mais il était clair que nous voulions 
tous continuer à faire de la musique, quoique dans 
une direction légèrement différente. Comme je suis 
toujours l’auteur-compositeur principal, un réaligne-
ment complet n’était pas vraiment une option puisque 
je suis enraciné dans le Death mélodique. Mais nous 
voulions commencer quelque chose de nouveau et 
nous avons donc fait un courriel à Britta - ou plutôt à 
son assistante.

N’aviez-vous donc aucun contact auparavant ? Brit-
ta: Nous avions déjà partagé la scène, mais il n’y avait 
pas eu d’échange ou d’amitié en dehors des concerts. 
Lukas: Lorsque nous avons joué avec Cripper (ndlr : 
ancien groupe de Britta) et Critical Mess (ndlr : l’autre 
groupe actuel de Britta), nous avons trouvé que Britta 
avait une présence superbe sur scène, elle était très 
charismatique et semblait authentique. Cela nous a 
toujours beaucoup plu et c’est la raison pour laquelle 
nous l’avons contactée.

Comment décririez-vous votre style de Death Mé-
lodique ? Il diffère de la célèbre école de Göteborg 
puisque j’entends aussi quelques influences mo-
dernes. Lukas: Tout est très ouvert, nous ne nous 
limitons à aucun genre. J’écris la musique comme 
elle me vient à l’esprit, tu peux entendre l’influence 
de Göteborg mais il peut aussi y avoir un riff cool 
de Stockholm. Nous travaillons actuellement sur du 
nouveau matériel et cela reste également très ou-
vert. En général tu es déjà limité dans le domaine du 
Death Metal, tu ne peux pas t’éclater complètement. 
Certains fans nous ont également dit que nous leur 
avions ouvert la voie vers un Death Metal plus lourd, 
peut-être parce que nous ne jouons pas seulement 
des rythmes explosifs, mais aussi que nous avons 
des mélodies auxquelles on peut s’accrocher. Brit-
ta: lorsque nous nous sommes rencontrés hier pour 
écrire des chansons nous avons aussi fait un barbe-
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cue pendant lequel on a discuté pourquoi on écrit 
de la musique d’une certaine manière. De l’extérieur, 
c’est du Melodic Death Metal mais c’est toujours bien 
quand tu es en accord avec tes propres émotions. 
Ce qui sort de Lukas est exactement ce qui est mu-
sicalement sur l’album “Solitary“ et les paroles sont 
exactement ce qui sort de moi quand j’entends sa 
musique. Nous recevons souvent des commentaires 
de fans disant qu’une mélodie ou des paroles les ont 
touchés. C’est la plus belle chose que la musique 
puisse faire à quelqu’un  ! Cela ne peut se produire 
que lorsque vous composez en phase avec vos sen-
timents  ; quelque chose de magique se produit. Ce 
n’est qu’alors qu’on peut parler de quel genre de mu-
sique il s’agit réellement.

En parlant de “quelque chose de magique”  : y a-t-
il des fans qui viennent vers toi et te disent qu’ils 
ressentent la même chose à propos d’une chanson ? 
Britta: Oui, cela arrive de temps en temps et c’est le 
moment parfait que je recherche en tant que musi-
cienne, comme le concert parfait où l’on se dit après : 
woah, tout était parfait ! Il y a deux chansons sur “So-
litary“ qui déclenchent la réaction la plus forte en moi 
et ce sont précisément ces chansons à propos des-
quelles les fans viennent me voir après et me disent : 
merci pour cette chanson, pour ce moment de chair 
de poule !

N’est-il pas un peu paradoxal que le Death Metal dur 
puisse déclencher des sensations aussi subtiles  ? 
Britta: Je résiste toujours au terme “dur” parce que 
“dur” signifie en quelque sorte inaccessible. Je trouve 
que le Metal est plutôt “intense”. Et plus il est com-
plexe et polyrythmique, plus il est codé et inacces-
sible. Mais je ne trouve pas que c’est vraiment dur. 
Il y a beaucoup d’éléments complexes, par exemple 
la batterie, mais aussi beaucoup de mélodies qui 
se font entendre en même temps. Il faut d’abord 
apprendre à écouter des groupes comme Opeth ou 
Benighted, mais ce n’est pas difficile, juste beaucoup 
d’informations en peu de temps ! (Rires) Lukas: c’est 
comme pour la musique classique où tu reçois une 
douche pleine d’instruments quand tu l’entends pour 
la première fois et tu ne sais pas quoi faire  ! Plus 
on l’écoute, plus on s’y habitue. C’est pareil avec le 
metal, c’est juste une question d’accès. Britta: c’est 
en fait comme une langue. Tu entres dans un pays 
où tu ne comprends pas un mot, mais après un cer-
tain temps ça marche. Beaucoup de gens écoutent 
du metal plus lourd au fil des ans car ils acquièrent 
progressivement une meilleure compréhension de 
la musique et comment la lire. Quand j’entends un 
album d’un groupe que je trouve génial, j’aime décou-
vrir des chansons que je ne comprends pas et me 
demander où ils voulaient vraiment aller avec un pas-
sage et où une logique surgit. Et quand je le déchiffre, 
je pense juste : “wow, c’est génial !” C’est amusant de 
découvrir cela dans la musique !

Quels sont les groupes avec lesquels vous avez 
commencé dans le metal ? AC/DC ? Judas Priest ? 
Iron Maiden ? Metallica ? Britta: C’était en fait Mai-
den. J’ai un frère qui a dix ans de plus que moi et 

je partageais une chambre avec lui. Quand j’avais 
cinq ans, je trouvais cool tout ce qu’il trouvait cool et 
c’est comme ça que j’ai commencé avec Maiden et 
AC/DC où j’ai chanté avec mon langage imaginaire 
(rires). J’ai trouvé ça super cool d’avoir une chambre 
d’enfant avec un poster d’Eddie ! En parallèle, j’écou-
tais aussi des boys bands et Guns n’ Roses. Lukas: 
Je suis un peu plus jeune et je me suis lancé dans 
le Heavy avec un groupe passerelle typique comme 
Slipknot. À un moment donné, j’étais avec Slayer et 
Six Feet Under. C’était l’ère du Nu Metal à l’époque 
avec Slipknot, Korn, Limp Bizkit et des trucs comme 
ça. Il y a un petit magasin de disques à Rheine où 
j’ai acheté le premier album de Slipknot quand je 
n’avais pas encore quatorze ans et j’ai presque chié 
dans mon pantalon quand j’ai mis le CD dans mon 
ghetto blaster et joué l’intro avec les nombreux chan-
gements de tempo ! (Rires) Après cela, j’ai été à un 
moment donné avec In Flames et Children of Bodom.

Parlons de votre tournée. En tant que musiciens ex-
périmentés qui connaissent leur métier, n’est-ce pas 
un peu frustrant pour vous d’apparaître “juste” en 
première partie ? Britta: Pas frustrant du tout ! C’est 
dommage qu’on ne puisse être sur scène que si peu 
de temps, mais de toute façon on n’a que du matériel 
pour une heure. (Rires) Mais avec un nouveau groupe, 
c’est toujours comme ça, l’expérience des musiciens 
ne signifie pas que vous êtes déjà connu en tant que 
groupe. Lukas: C’est cool, tu peux te détendre après 
le concert et regarder les autres groupes, tu n’es pas 
totalement concentré et tu peux faire un peu ce que 
tu veux, je trouve ça très agréable. Britta : Tu es aus-
si le groupe qui ne peut que gagner car tu peux sur-
prendre le public. On n’a rien à perdre et avec les Evil 
Invaders et Crypta on a une super communauté sur 
cette tournée avec qui on s’entend bien, donc on n’a 
pas besoin de nous retirer quand des gros musiciens 
arrivent !

Marilyn Manson a son propre bus de tournée, ses 
musiciens voyagent séparément. Lukas: on a joué 
avec Dawn of Disease au Hellfest où KISS était aussi 
et ils avaient chacun leur nightliner - et le crew aussi !

Vous avez tourné avec Lacrimas Profundere qui 
jouent de la musique beaucoup plus soft en tant que 
groupe gothique. Est-ce difficile pour vous de jouer 
devant ce public ? Britta: C’était étonnamment facile ! 
Nous avons également pensé que nous devrions voir 
si cela conviendrait. Mais à l’époque du corona, nous 
avons joué ensemble quelques concerts de café en 
plein air où les spectateurs étaient assis dans des 
transats et les gens l’ont célébré à fond, ils avaient 
faim  ! On a aussi passé des soirées super sympas 
avec les gars de Lacrimas. Lukas: Oui, c’était cool, 
il n’y avait pas de problème. Nous avons commen-
cé le spectacle l’année dernière à Munich dans une 
tente et un énorme orage a éclaté quand nous avons 
commencé, comme ordonné ! C’était vraiment sym-
pa même si les gens n’étaient pas autorisés à se le-
ver de leur siège, c’était un concert à distance. Britta: 
Lacrimas et nous avons de petits chevauchements 
parce que nos parties lentes sonnent comme leurs 
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parties dures. Lukas: Je pourrais bien imaginer jouer 
une autre tournée avec eux, aussi parce que ce sont 
des gars détendus. Britta: J’aime aussi ce principe 
américain. J’ai vu beaucoup de concerts là-bas et je 
me suis toujours amusé des groupes au genre hété-
roclite qui sont envoyés en tournée ensemble, ça ne 
serait jamais le cas en Europe. Mais dans l’ensemble, 
cela attire plus de monde et les gens ne sont pas 
obligés d’écouter le même type de musique toute la 
soirée. Je pense que le niveau d’énergie d’un groupe 
à l’autre est beaucoup plus important que le genre de 
musique. Tu aurais pu mettre The Prodigy sur scène 
avec n’importe quel groupe de metal, ça aurait mar-
ché. Oh mec, c’est une interview philosophique ici au-
jourd’hui ! (Rires)

Britta, tu chantes aussi pour Critical Mess et en tant 
que professeur de chant tu as beaucoup d’élèves. 
Est-ce facile pour toi de partir en tournée ? Britta: 
J’ai en effet beaucoup d’élèves, mais je n’enseigne 
pas pendant les tournées. J’ai commencé à ensei-
gner il y a six ans et je le fais à temps plein depuis 
trois ans. Cette année est la première où concerts et 
cours coïncident. Je me vois comme une musicienne 
qui enseigne aussi et non l’inverse. Peut-être qu’un 
jour je ferai les deux ensemble, mais il ne faut pas 
oublier l’effort vocal, c’est épuisant.

Dans quoi as-tu travaillé avant cela ? Britta: J’ai long-
temps travaillé dans une agence de publicité en fai-
sant du graphisme et du marketing, puis de la gestion 
de grands comptes et en tant que freelance, je fais 
encore un peu de cela. Je ne sais pas si j’aurai encore 
envie d’enseigner le growl à 75 ans, mais peut-être… 
qui sait ! (Rires)

Pense à Ozzy ou Lemmy ! Britta: Je préfère ne pas 
y penser  ! (Rires) Mais pour l’instant je suis assez 
contente de comment tout fonctionne.

Je trouve intéressant que tu aies un étudiant en 
chant qui vit en Iran puisqu’il y a là-bas un groupe 
de metal qui risque la peine de mort  ! Britta: Oui, 
c’est bien le cas et c’est pourquoi ce que fait cette 
personne est très courageux. Je protège l’identité de 
cette personne, elle est  secrète. J’envoie des vidéos 
des coulisses parce que je veux montrer à la per-
sonne ce qui se passe ici. C’est affreux que ma pas-
sion inoffensive soit quelque chose pour laquelle je 
pourrais être enterrée jusqu’à la tête et lapidé à mort !

On se rend compte de ses libertés quand on voit que 
d’autres personnes ne les ont pas  ! Britta: exacte-
ment  ! Et si tu as la chance de donner un coup de 
main, tu dois y aller. En ce moment, il y a beaucoup de 
gens ici en Europe qui aident cette personne.

Lukas, une question pour toi  ! Ta première entrée 
sur Google n’est pas que tu es musicien, mais que 
tu travailles à l’Université de Münster. Lukas: (Rires) 
Google l’a probablement mieux noté !

Tu écris un master sur les modifications corporelles, 
alors la scène metal est une bonne adresse ! Lukas: 

Oui, je rédige actuellement ma thèse de doctorat sur 
les modifications corporelles qui peuvent être prou-
vées archéologiquement. Il s’agit de modifications 
permanentes telles que les tatouages (qui peuvent 
être très facilement vérifiés à l’aide de momies), de 
déformations du crâne ou de modifications dentaires 
telles que le limage des dents ou l’arrachage inten-
tionnel des dents. Il existe de nombreuses formes 
différentes qui peuvent être prouvées archéologique-
ment. Il y a beaucoup de différents genres comme 
les plaques à lèvres, les cous allongés ou les pieds 
réduits en Chine, mais je fais référence aux trois pre-
mières catégories. C’est un sujet très intéressant  ! 
Britta: Comment en es-tu venu à ce sujet  ? Lukas: 
J’avais déjà rédigé mon mémoire de licence sur les 
tatouages ​​visibles sur les cadavres préhistoriques et 
mon mémoire de maîtrise portait également sur un 
sujet du domaine des modifications corporelles. Il 
n’existe pas grand-chose qui a été publié sur ce sujet, 
j’ai donc commencé mes recherches, d’abord de ma-
nière très classique sans Internet, mais de nos jours, 
je suis connecté à de nombreux chercheurs.

Tu fais donc de nouvelles découvertes. Lukas: Oui, 
j’espère, et c’est un sujet qui est toujours bien accueil-
li dans les conférences, les gens le trouvent passion-
nant. J’aime aussi choquer le public avec quelques 
images au début de ma présentation car il existe des 
formes extrêmes de mods. Au Black Alien Project, 
quelqu’un s’est fait couper ses oreilles, une partie de 
sa lèvre supérieure et le nez ! Il existe des formes to-
talement folles comme le découpage oblong du pé-
nis qui est un rituel initiatique chez les Aborigènes !

Quelle chance que nous ne soyons pas des Abori-
gènes ! Lukas: (Rires) Oui, ce sont des choses cultu-
rellement ancrées.

C’est un peu étonnant que tu ne te sois pas fait ta-
touer les bras. Lukas: Je pense que je suis le seul du 
groupe à ne pas avoir de tatouages. Britta: On chan-
gera ça demain, on te fera bien boire et on t’emmène-
ra chez un tatoueur à Munich ! 

Ma dernière question porte sur la continuation de 
Hiraes. Britta: Elle sera bonne  ! Lukas: Personne ne 
travaille à plein temps pour le groupe, sinon nous 
aurions certainement déjà sorti un deuxième album. 
Britta était avec moi hier puisque nous travaillons ac-
tivement sur le prochain album. Britta: Oui, le maté-
riel est déjà là et nous parlons maintenant de choses 
comme le son, l’atmosphère, les émotions... nous 
sommes vraiment partants et ça va continuer. L’idée 
est que l’album pourrait sortir l’année prochaine.

Alors j’espère qu’il sera aussi génial que le premier ! 
Lukas: Il y a beaucoup de pression (Rires) mais nous 
restons très détendus.

Merci beaucoup à vous ! Britta: Merci pour cette belle 
interview, c’était très amusant !

Photo : Lisa Ulferts
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Catalyst, fondé en 2017, est un groupe français, 
œuvrant dans un Death Metal technique, où al-
ternent brutalité et mélodies. Jules Kicka, le 

guitariste-chanteur fondateur du quatuor, dévoile son 
ambitieux projet, qui mêle un riche concept et une mu-
sique mûrement réfléchie.

Par Chris Grès

Catalyst étant un “groupe concept”, peux-tu me ré-
sumer l’histoire que vous racontez  ? Effectivement, 
The Catalyst est le nom du personnage principal. Dans 
l’histoire, l’univers a été créé par huit sages, accompa-
gnés du Créateur, qui est à la base de tout. Mais celui-ci 
change de comportement et le monde se transforme 
en chaos. Les huit sages se détournent alors du Créa-
teur et partent à la recherche d’une neuvième personne 
pour s’y opposer. Cette quête est relatée dans notre 
premier album, “The Great Purpose Of The Lords” et 
s’achève par la découverte du Catalysateur. “A Different 
Painting For A New World” narre l’affrontement entre le 
Catalyseur et le Créateur, qui a compris qu’un complot 
se tramait contre lui.

Sais-tu sur combien d’albums va s’étendre cette 
saga  ? Pas vraiment, non. Il y a plusieurs voies pos-
sibles. C’est la musique qui donne la ligne directrice au 
concept. Notre troisième album sera encore consacré 
à cette histoire mais nous verrons ensuite comment 
nous décidons d’avancer.

L’artwork de vos deux albums, particulièrement réus-
si, plongent l’auditeur dans l’ambiance. L’artwork du 
premier album était plus simple, avec la proclamation 

du Créateur entouré des huit sages. Pour “A Different 
Painting For A New World”, l’image comporte des réfé-
rences aux différents morceaux. Le côté géométrique 
du décor renvoie à “Arise of The Anathema”, à la perfec-
tion du monde à laquelle le Catalyseur ne veut pas tou-
cher. La matière noir évoque la corruption de l’univers 
par le Créateur.

T’inspires-tu de livres, de films de SF  ? Non. Je lis 
assez peu, je n’ai pas une grande culture cinématogra-
phique. L’inspiration vient un peu des jeux vidéos et 
beaucoup de mon imagination. On me dit parfois que 
mon histoire ressemble à une genèse, comme on en 
trouve dans les religions. C’est vrai… mais ce n’est pas 
voulu !

Vos compositions sont techniques. Comment en êtes-
vous arrivés là ? Le groupe a été créé il y a cinq ans, pas 
forcément avec une volonté de jouer une musique ultra 
technique. Écoute notre EP de 2017 “Dawn Of A Dread-
ful Fate” et tu verras : notre niveau est assez classique. 
Nous avons ensuite amélioré nos compositions, en ré-
fléchissant, modifiant, assemblant. Nous avons ajouté 
des petits détails techniques qui ont tout complexifié. 
La vélocité et la rapidité de notre jeu ont dû augmenter. 
En fait, nous nous adaptons à nos morceaux. D’ailleurs, 
après l’écriture, il nous faut du temps pour les assimiler. 
Nous ne nous attendions pas à arriver à ce niveau ; ce 
n’était pas voulu, pas désiré.

Travailles-tu beaucoup ton jeu de guitare ? Je déstruc-
ture nos titres puis je les joue d’abord à petite vitesse 
avant d’accélérer. La guitare devrait être un travail de 
tous les jours, idéalement au moins une demi-heure 
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quotidienne, sinon le niveau baisse très vite ! Mais je n’ai 
pas le temps. Il y a beaucoup de choses à gérer pour le 
groupe, la mise en ligne des chansons, la boutique, la 
communication… Nous faisons tout nous-mêmes !

Comment as-tu appris la guitare ? Je suis totalement 
autodidacte. J’ai débuté à 13 ans et j’ai tout de suite 
adoré ; je jouais tout le temps. Je voulais maîtriser des 
trucs rapides, Slayer, “Master of Puppets”… De 13 ans à 
mon entrée à la fac, à 18 ans, j’étais un vrai geek de la 
guitare. J’ai vite développé ma technique. A 14 ans, j’ai 
commencé à écrire et à 15 ans j’ai trouvé certains riffs 
encore d’actualité ! Idem pour le chant, même si, après 
le premier album, j’ai pris quelques cours de chant clair 
avec un prof spécialisé dans le Heavy Metal.

Vous alternez passages brutaux et mélodiques. Cet 
équilibre est effectivement important pour nous. Nous 
avons souvent une idée de base pour nos composi-
tions puis quelque chose de mélodique apparaît. C’est 
très important pour nous… comme le chant clair qui 
est quelque chose de spécial dans notre style musical, 
dans cette brutalité. Ce mélange de voix colle à notre 
musique, donne un vrai souffle au cœur de la brutalité, 
un peu comme chez Anaal Nathrakh. En fait, les choses 
viennent toutes seules. Tiens ce riff irait bien pour un 
refrain, de la voix claire. C’est le cas de “Behold Thy Pu-
rification” qui a beaucoup de voix claire tout en étant 
notre titre le plus rapide, avec une ambiance spéciale.

Pensez-vous avoir atteint le but visé, obtenu le bon 
équilibre entre brutalité et mélodie  ? Nous nous 
sommes demandés vers où nous voulions aller… et 
nous avons œuvré dans cette direction. J’ai ainsi tra-
vaillé mon chant dans ce but. L’objectif est plutôt at-
teint. Nous sommes contents du résultat obtenu après 
trois longues années d’efforts.

Le morceau “Arise Of The Anathema” me semble à la 
fois révélateur de votre musique tout en étant sur-
prenant. Je suis d’accord avec toi. Les bases de ce 
morceau remontent à 2017, avant même la création du 
groupe  ! J’avais 16 ans quand je l’ai ébauché. Il était 
différent, ne portait pas le même titre. C’est un morceau 
lent mais qui comporte des accélérations. Il a une struc-
ture particulière, progressive, dans le sens où sa fin n’a 
rien à voir avec son début. Il n’a pas de refrain, non plus. 
Il a été difficile à composer. Nous avons repris ses ra-
cines, avec des différences, comme l’apparition de la 
voix claire, ce qui a été complexe. C’est un morceau 
pivot avec une place importante dans l’histoire puisqu’il 
raconte le réveil du Créateur qui comprend ce qui se 
passe. Il se pense au-dessus de tout, indétrônable. Il re-
vient au sommet et se prépare à la confrontation avec 
le Catalyseur.

Jules, est-ce que Catalyst est ton groupe ? J’ai trou-
vé le concept avant même la naissance du groupe et 
j’avais beaucoup de compositions prêtes. A 24 ans, 
j’ai voulu créer un groupe avec mes compositions puis 
laisser leur part aux autres membres. Florian (guitare) 
a ainsi un rôle primordial, il a mis sa patte sur le deu-
xième album  : il a écrit ses soli, certains des miens, 
été porteurs d’idées. Jefferson (base) joue, exécute 

mais n’est pas intéressé par la composition même s’il 
apporte quelques idées ; ça va peut être changer. Sté-
phane (batterie) apporte lui ses suggestions, sur un 
break par exemple. Bon, la composition, les structures, 
l’idée directrice viennent essentiellement de moi.

Votre premier LP est sorti sur Great Dane Records. 
Comment êtes-vous arrivés sur Non Serviam pour le 
deuxième ? 

Nous avons envoyé le lien Soundcloud de “A Different 
Painting For A New World” à plusieurs labels. Je voyais 
que Non Serviam écoutait l’album et, un mois et demi 
après, Ricardo (Gelok, le boss du label hollandais) nous 
a contactés. C’est quelqu’un d’adorable, à l’écoute, qui 
prend soin des groupes. Nous avons beaucoup discu-
té. Nous avons vite trouvé un terrain d’entente et nous 
avons signé il y a un an. En raison de nos vies person-
nelles, de petites incertitudes, la sortie de “A Different 
Painting For A New World” a été repoussée d’un an. Il 
sortira le 14 octobre.

Sous quel format ? Il y aura un digipack avec un livret 
de 15 pages. Un double vinyle tiré à 200 copies sorti-
ra aussi : c’est une vraie marque de confiance, quelque 
chose d’important pour nous.

Vous allez donner deux concerts en mode release par-
ty. Et ensuite, cù vous voir sur scène  ? Nous avons 
quelques dates de prévues, notamment en Belgique 
en février, et deux/trois concerts de temps en temps. 
Nous démarchons pour le mois de septembre et nous 
aimerions nous produire à l’étranger, trouver des festi-
vals, bouger, quoi ! Dans 90 % des cas, nous sommes 
contactés par les organisateurs. Nous avons mainte-
nant Stéphane, notre batteur, qui prend cet aspect en 
main ; moi, ce n’était pas mon truc. Nous aurons peut-
être davantage d’opportunités…

A quoi ressemble un concert de Catalyst  ? Nous ne 
restons pas fixés à nos instruments, nous bougeons 
beaucoup. Nous essayons de gérer les setlists pour 
être intenses du début à la fin…

Les setlists ? Oui, oui. Nous proposons une set list dif-
férente à chaque concert. Nous tenons à toujours nous 
renouveler, à ne pas être en mode automatique. Nous 
sortons ainsi de notre zone de confort en jouant tantôt 
un morceau de notre EP, tantôt un titre plus mélodique 
du premier album… L’essentiel est de rester intense. 
D’ailleurs pour un groupe comme le nôtre ce n’est pas 
une bonne chose de jouer trop longtemps. On nous a 
parfois laissé une heure mais ce n’est pas forcément 
une bonne chose, c’est trop. Dans ce cas, nous rédui-
sons notre temps de jeu pour ne pas perdre en inten-
sité.

Pour quels groupes aimerais-tu ouvrir  ? Personnel-
lement, je n’ai pas de groupes à citer en particulier… 
Cannibal Corpse, peut-être. Je suis plutôt attiré par des 
lieux, comme le Hellfest ou les festivals allemands.

Photo : D.R.





27

Par Ymir

Salut, merci de m’accorder de votre temps afin de 
répondre à quelques questions. Votre dernier album 
est sorti, peux-tu présenter ACOD à nos lecteurs 
néophytes qui ne connaîtraient pas la formation  ? 
Jérôme: Salut Metal’art Magazine, ACOD est un 
groupe que l’on pourrait étiqueter de death black mé-
lodique, créé dans le sud de la France en 2006, nous 
avons depuis sorti 4 albums et 2 EP. Fred s’occupe 
des paroles et moi de la musique. 

“Fourth Reign Over Opacities and Beyond” est sor-
ti quatre ans après “The Divine Triumph”, est-ce un 
temps de maturité durant ces quatre années ? La 
covid a-t-elle favorisé ce nouvel opus ? “Fourth Rei-
gn Over Opacities and Beyond” est prêt depuis 2019. 
Quand la crise sanitaire a débuté nous avons préféré 
attendre pour éviter de sortir un album pendant une 
période où tout le monde était préoccupé à devenir 
des épidémiologistes en bois, où il était impossible 
de défendre son album sur scène ainsi que tout le 
monde de la musique en pause. Malheureusement 
cette période a été plus longue que prévu et durant 
ce temps entre les confinements, la musique a été un 
peu nôtre porte de sortie. Cet isolement m’a inspiré 
sur ce qui devait être un EP mais qui est finalement 
devenu un album. En 2021, nous avons enchaîné en 
2 sessions séparées de quelques mois “Fourth Reign 
Over Opacities and Beyond” et son successeur. 

ACOD a une discographie de 5 albums répartie de-
puis 2009, date de création du groupe, un change-
ment de line-up s’est opéré, mais également une 
maturité musicale. ACOD possède aujourd’hui son 
propre univers, comment s’est passée la compo-
sition de ce dernier opus ? ACOD a énormément 
changé depuis son commencement. Nous nous 
sommes engouffrés dans une brèche musicale qui 
plaisait à certains membres et nous voulions juste-
ment donner un sens au tout. Pour le line up, les plus 
hermétiques sont partis, ce qui a permis au groupe 
de façonner avec un tronc commun l’univers d’ACOD, 
le concept, l’image etc… Le dernier opus a été écrit 
majoritairement chez moi, dans une vieille cave en 
pierres, datant du siècle dernier, cliché du black mé-
tal, dans laquelle il règne une atmosphère unique qui 
nous inspire. Certaines lignes de chant ont été faites 
ici et gardées pour les prises définitives de l’album, 
car en studio il manquait cette “atmosphère”. Nous y 
avons fait les prises guitare, basse et orchestrations. 
Le chant a été fait chez Shawter à l’école Eagle Black 
studio et la batterie a été enregistrée au studio art-
music par Sébastien Camhi et Nicolas “Ranko” Muller 
derrière les fûts. Le mix et master ont été produits au 
Fascination Street Studios par Linus Corneliusson. 

Cet album me fait penser à un HELL MILITIA mais 
en bien mieux dosé, cet équilibre est notamment dû 
à ces accalmies tout au long de l’album qui laisse 
“respirer” l’auditeur avant de l’étouffer de nouveau 
avec les flammes de l’enfer. Il est aussi synonyme 
de la signature d’une collaboration avec le label Les 
Acteurs de l’Ombre, comment s’est passé cette si-

gnature ? Nous sommes amis avec Gérald Milani et 
nous suivons respectivement nos activités depuis 
plusieurs années. Nous nous sommes rencontrés et 
nous avons évoqué une possibilité de signature selon 
nos attentes et nos besoins. Les Acteurs de l’Ombre 
sont un label fait par des gens sérieux, passionnés et 
dévoués dans ce qu’ils font et il est clair qu’ils sont 
à ce jour le label pour ACOD. Je suis curieux pour le 
Hell Militia, de mémoire c’est très black dissonant. 

Il y a un beau panel de groupes plus séduisants les 
uns que les autres au sein du label, une tournée avec 
d’autres groupes du même label est-elle prévue ? Il 
est vrai que le roaster se bonifie avec le temps, au 
LADLO fest nous avons eu des surprises comme 
avec Numen ou alors Jours Pales. Pour la tournée, 
nous allons voir ce que notre booker nous propose 
car en ce moment c’est assez chargé niveau dates, 
tout le monde rattrape le temps perdu. Pour l’instant 
nous avons juste une date sur un festival à Brno en 
République Tchèque. 

Avez-vous hâte de retrouver les planches après cette 
épidémie ? Nous avons pu jouer au Mennecy fest, au 
Nantes Metal fest et au LADLO fest ainsi qu’à une 
soirée privée dans les locaux de la prod du Hellfest. 
Nous sommes chanceux d’avoir pu jouer aussi rapi-
dement après tout ça. Évidemment la flamme brûle 
plus que jamais pour vous accompagner dans nos 
abysses … 

La pochette est magnifique, comment a-t-elle été 
réalisée ? C’est l’artiste qui l’a créé ou le groupe a 
une part d’influence dans sa création ? La pochette 
a été peinte par Paolo Girardi, on avait déjà fait la pré-
cédente avec lui. Paolo arrive avec une explication 
et une description de quelques lignes à faire un chef 
d’œuvre. Nous lui fournissons juste une ligne direc-
trice. 

La scène française ne manque pas de sorties cette 
année, un album fétiche en cette année 2022 ? L’EP 
“Les Terres Brûlées” de Svart Crown est une bonne 
surprise. 

Merci de ton temps, c’est la fin. Je te laisse le tradi-
tionnel mot de la fin ! Merci à vous et bon voyage à 
ceux qui plongeront dans ce nouvel album.

Photo : Nicolas Senegas
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Devin Townsend fait partie de ces OVNI qu’on 
est ravis de compter dans le paysage musical 
“metal”. Certains l’ont découvert cette année 

au Hellfest. Pourtant, l’artiste n’est pas un débutant 
puisqu’il signe “Lightwork”, son 10e album studio. 
J’ai pu l’interviewer pour un échange passionnant 
sur cet album mais surtout sur sa créativité débor-
dante !

Par Emy

Devin, déjà, je tiens à te dire que tu étais une des 
meilleures surprises de l’affiche Hellfest  ! (Rires) 
Merci, ça fait plaisir !

Tu es de retour avec “Lightwork”. Peux-tu nous en 
parler ? Je ne m’attendais pas à écrire “Lightwork”. 
Je pense que la pandémie a inspiré beaucoup de per-
sonnes de manière inattendue justement. En ce qui 
me concerne, je n’avais aucune intention d’écrire cet 
album. Mais l’année passée a été tellement affreuse, 
de bien des façons… J’écris de la musique pour m’ex-
tirper de certaines choses, pour faire face. Donc j’ai 
commencé à écrire de la musique, une musique plus 
optimiste, tournée vers l’espoir, en réaction à une péri-
ode vraiment horrible. C’est presque la chose la plus 
rebelle que j’ai faite (Rires), tu vois ? Car la réaction la 
plus logique serait d’être effrayé, en colère, ce genre 
de choses. Mais j’ai choisi de faire quelque chose de 
différent, de voir si je pouvais me sentir mieux. Et ça 
a marché ! C’est le cas car je suis vraiment heureux 
d’avoir fait cet album. Il y a eu tellement de nouvelles 
expériences dans l’écriture et l’enregistrement de 
cet album que j’étais vraiment concentré pour faire 
quelque chose de bien. J’espérais que ça me ferait 
me sentir mieux je suppose. C’est aussi simple que 
ça… C’était vraiment inattendu et j’ai vraiment voulu 
être optimiste dans une période bien sombre.

Puisque c’était inattendu, est-ce que tu peux nous 
dire comment les choses se sont passées ? Qu’est 
ce qui t’a lancé sur la création d’un album ? Le pro-
cessus créatif pour “Lightwork” a été le même que 
pour “Ziltoid” ou “Ocean Machine” ou tout autre de 
mes albums. Le processus est toujours le même 
mais les influences et les motivations sont toujo-
urs différentes. La personne que j’étais à 25 ans et 
les choses qui me préoccupaient à ce moment sont 
très différentes de ce qui m’interpelle aujourd’hui à 
50. (Rires) Donc forcément, la musique produite n’est 
jamais la même. Mais le processus créatif en tant 
que tel est le même : j’expérimente des choses. Tous 
mes albums ont une dimension émotionnelle au 
démarrage. Ça peut être la pandémie, ça peut être la 
politique, ça peut être des gens velléitaires. Ça peut 
aussi être plus personnel : tu as un enfant et il meurt 
par exemple, ça peut être n’importe quoi. Donc cette 
expérience crée une émotion. Et tu sais, je joue tou-
jours de la guitare, (Rires) et je suppose que j’essaye 
toujours de jouer des choses que j’ai ressenties. Si 
un riff me fait clairement vivre l’émotion en question 
et l’expérience vécue, eh bien je commence à écrire 
quelque chose à son propos sur la base de ce riff. Et 
à la fin de l’enregistrement, l’album devient comme 

la photographie d’une période. Donc ce processus-là 
n’a pas été différent pour “Lightwork” que pour “Puz-
zle” ou tout autre de mes albums. Le processus est le 
même mais l’inspiration change. 

Donc une expérience / une émotion, le riff de guitare 
et si ça matche, tu poses de la musique et des pa-
roles ? Oui c’est ça ! La plupart du temps tu essayes 
juste d’évacuer ce qui ne va pas. Et là, j’ai essayé de 
chasser ce sentiment négatif dû à la pandémie. Par-
fois, il y a des riffs qui me rappellent certaines expéri-
ences et donc je pars dessus. Et parfois, j’écris des 
choses qui ne marchent pas. Même si musicalement 
c’est bon, si ça ne colle pas avec l’émotion et l’expéri-
ence, je ne vais pas plus loin. Pour moi, le processus 
créatif, c’est avant tout d’expérimenter et de trouver 
ce dont il est question en découvrant ce que ça n’est 
pas. (Rires) Et la plupart du temps, ce processus est 
très frustrant car tu passes un temps et une énergie 
de fou à explorer une voie musicale et arrivé à la fin, 
quand tu as presque fini, ça ne marche pas. Tu te 
rends compte que ce n’est pas ce que ça devrait être. 
Et c’est encore plus difficile si tu travailles de manière 
collective, avec d’autres gens. Car de leur point de 
vue à eux, tu tires sur la corde et tu joues avec leurs 
nerfs. Mais je dois être honnête avec ça car c’est ce 
qui compte le plus pour moi… La musique seule ne 
signifie rien pour moi. Elle doit être juste car si elle 
n’est pas juste, ça sonne faux, n’est-ce pas ! 

Tu as l’air super créatif ! Tu parles de gestion de la 
frustration mais justement, est-ce que tu sais quand 
t’arrêter ? Car tu dis parfois achever des choses qui à 
la fin ne te semblent pas alignées avec une émotion 
ou autre. Je dis souvent (et ça ne vient pas de moi, 
mais je m’y retrouve et j’y pense souvent) qu’un album 
n’est jamais fini et qu’il faut l’accepter et abandonner 
l’idée de réellement le finir à un moment. Il faut juste 
le sortir. Mais la créativité, pour moi, c’est du non-
stop ! Bien sûr, la créativité devrait pouvoir aboutir à 
de la perfection, mais ça n’est jamais le cas. Tu vois, 
tu voudrais que quelque chose soit parfait, mais ça 
ne peut pas l’être. Donc tu es toujours en train de te 
dire “la prochaine fois, je ferai ceci, je changerai cela, 
etc.” Et on refait encore et encore. Mais en fait, je 
suis reconnaissant que ce ne soit jamais parfait car 
j’aime faire de la musique, j’aime le processus créatif. 
La gestion de la frustration est une énorme part du 
processus créatif. Et aussi la patience. Je pense que 
le processus créatif peut être romantisé au point où, 
quand tu as fini, tu te dis juste que tu avais une vision, 
tu y as passé la nuit et tu as exploré cette vision etc. 
Mais je pense que le plus gros est psychologique : tu 
as quelque chose et, en tant qu’artiste, tu le ressens 
à travers ta personne. Tu espères trouver des articu-
lations entre tout ça dans l’espoir que d’autres per-
sonnes y adhèrent et ressentent à leur tour quelque 
chose à propos de ce que tu as toi-même ressenti 
à la base. Mais savoir que ce n’est pas juste et sat-
isfaisant jusqu’à ce que ça le devienne et donc, que 
ça sonne faux, est extrêmement frustrant  ! Je me 
souviens qu’une fois, en interview, on m’a demandé 
comment je créais une chanson. Et j’avais répondu : 
je travaille dessus jusqu’à ce que ça arrête de m’irrit-
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er. Et quand plus rien ne m’énerve sur la chanson, je 
peux passer à autre chose. (Rires)

Ça peut être très long comme processus alors ! (Ri-
res) Oh que oui !

Tu as commencé à travailler sur “Lightwork” pen-
dant le Covid. Est-ce que ça t’a laissé le temps d’ex-
plorer ce processus justement ? Pour moi, le Covid 
était factuel. C’était une condition à laquelle m’adapt-
er. Tu sais, je suis le genre de personne à fonctionner 
en mode “résolution de problèmes”. Je rencontre un 
problème : j’essaye de le résoudre. Je pense à com-
ment faire, etc. Et ça peut être à tous les niveaux  : 
au niveau personnel, au niveau psychologique. Et ça 
peut tout concerner  : un problème d’ordinateur, de 
guitare, de construction, avec la machine à café. Je 
cherche toujours une solution aux problèmes. Et la 
pandémie était « juste » un gros problème. Bien sûr, 
quand je dis problème, ici, les conséquences étaient 
très négatives. Je ne sais pas si c’est mon regard 
sur la chose mais pour moi, c’est juste un problème. 
Je me suis réveillé un matin, j’en avais marre de tout 
ça. Je me suis dit “ok maintenant, comment je peux 
moi régler ça en ce qui me concerne  ?” Bien sûr, il 
n’y a pas de solution au problème en lui-même mais 
il existe des façons de naviguer au milieu de cette 
tempête : voilà ce qu’il y a devant moi et comment je 
vais essayer de naviguer là-dedans. Et j’ai donc passé 
les deux dernières années à naviguer. Si on me de-
mandait si j’aurais choisi cette situation, je dirais non, 
mais finalement de nombreux enseignements en 
ressortent en ce qui me concerne car j’ai été obligé 
de traiter quelque chose que je ne me serais jamais 
imposé. Et quand je ressors grandi de quelque chose 
dans la vie, que ça a été formateur, c’est que ça a été 
particulièrement inconfortable. (Rires) Donc non, je 
ne l’aurais jamais choisi mais je suis reconnaissant 
d’avoir pu apprendre des choses de tout ça en même 
temps. Je ne sais pas si je suis bien clair et si ce que 
je dis fait sens, mais c’est ce que je ressens. (Rires)

Ça fait autant sens que ta musique. Et c’est un com-
pliment, promis ! (Rires) Donc ça ne fait aucun sens. 
(Rires) 

L’artwork est aussi très lumineux  ! D’ailleurs, tu as 
sorti de beaux objets, de beaux coffrets, déclinés 
autour de l’artwork. Tu sais que beaucoup de met-
alleux aiment collectionner les objets, je suis sûre 
que tu vas ravir tes fans avec ça ! Oui c’est vrai, il y a 
un attachement à l’objet. C’est intéressant quand tu 
y penses, je vais me pencher sur la question. (Rires)

En tous cas, l’artwork est très doux, mais il ne reflète 
pas la pandémie, pourtant à l’origine de l’album. 
Tout comme j’ai essayé d’être optimiste en temps 
de crise, c’était un aspect important pour moi que le 
visuel représente quelque chose de contradictoire à 
l’émotion ressentie. J’aurais pu me concentrer sur la 
musique et sur le processus créatif. Mais l’analogie 
de tout ça, c’est la lumière dans le phare : il y a une 
tempête et tu évites de t’écraser sur les rochers. Je 
pense que créer des analogies, créer des objets, ça 

fait partie de l’artwork, et tout ça est très important 
car cela permet aux gens de s’approprier les choses, 
de les interpréter et de les appliquer à leur propre 
vie, à leurs propres problèmes. Donc j’ai commencé 
à travailler sur l’artwork vraiment très tôt, comme je 
le fais toujours, avec l’artiste Travis Smith. Je vou-
lais quelque chose de lumineux, je voulais le phare, 
la pieuvre, mais je ne voulais surtout pas être som-
bre. Je voulais de belles couleurs. Je me suis dit que 
ce serait plus intéressant si le style était un peu à la 
Wes Anderson, à ce qu’on pourrait trouver dans ses 
films. Comme c’est une analogie, je me suis dit que 
ce serait plus simple à faire passer. Tu sais, pour 
“Puzzle”, l’artwork était très sombre. Mon esprit créa-
tif est vraiment complexe : quand quelque chose est 
vraiment sombre, j’essaye de créer quelque chose 
de lumineux. Et après je pars sur quelque chose de 
beaucoup plus sombre, etc.  : je fais des allers-re-
tours. Et c’est important pour moi d’également repré-
senter cet aspect dans ma musique. Je ne veux pas 
faire semblant, je ne veux pas prétendre que je suis 
là où je ne suis pas. L’acte de créer de la musique est 
très compliqué en ce sens pour moi. Donc quand je 
finis quelque chose, j’essaye de créer quelque chose 
qui soit à l’opposé car j’en ai vraiment marre, je suis 
épuisé et j’ai besoin de changer d’état d’esprit par 
rapport à ce que je viens de faire. 

Donc le prochain album sera super dark ! Peut-être, 
peut-être… 

Tu nous dis que tes inspirations sont changeantes. 
Là, tu as fini avec le Covid et “Lightwork”. Qu’est ce 
qui t’inspires en ce moment ? La nature est toujours 
quelque chose qui m’inspire. J’adore être dans la na-
ture : forêt, montagne, océan, désert, j’aime tout. Le 
concept de l’infini m’inspire beaucoup, j’aime beau-
coup les mathématiques en général, ce concept d’in-
fini, c’est très beau pour moi, de manière très logique. 
Tu sais, je pratique aussi beaucoup la relaxation, la 
méditation. J’ai un esprit très compliqué, très incon-
fortable. Donc si je peux m’aider moi-même en prati-
quant, physiquement et mentalement, des activités 
qui rendent ça plus simple, je le fais. Et j’adore la 
nourriture !

J’espère que tu en as profité pendant que tu étais 
en France en juin ! (Rires) Oui ! J’aime la France pour 
plein de raisons, mais la nourriture est clairement une 
des raisons principales tout en haut de la liste. (Rires)

Et musicalement, qu’est ce qui t’inspire en ce mo-
ment ? J’aime les musiques qui font péter des câbles 
à mon entourage. (Rires) Ma famille, mes amis, tout 
le monde déteste ce que j’écoute. J’écoute des mu-
siques électroniques calmes, des musiques d’ambi-
ance, etc. juste pour le plaisir d’écouter du bruit, de la 
musique. Il n’y a pas de paroles, et c’est souvent très 
relax. J’aime écouter ça car j’aime les sons. Et parce 
que mon travail est justement d’être un artiste musi-
cal, je n’ai pas besoin d’être trop focus sur l’écoute 
de musique lors de mon temps libre. Ce n’était pas 
pareil quand je n’étais pas musicien professionnel. 
Là, j’aime écouter les musiques qui sonnent comme 



des bandes originales de ma vie. J’écoute donc des 
musiques d’ambiance très calmes. Pour tout te dire, 
je n’écoute presque exclusivement que ça !

Bon, tes proches n’aiment pas ça, mais est ce qu’ils 
aiment ta musique ? A vrai dire, je n’en sais rien. Je ne 
leur demande pas. (Rires) En fait, ça m’importe peu, 
ils peuvent ne pas écouter ma musique, ce n’est pas 
grave. C’est ce que je fais, c’est tout. Ça ne change 
pas mes relations avec eux. Et à y penser, je préfère 
qu’ils ne m’écoutent pas, ça pourrait les troubler. (Ri-
res)

Sûrement  ! Ta tournée commence bientôt, dans 
quelques mois. Est-ce que tu commences à la 
préparer, à te projeter ? Pas du tout. Je n’y ai pas en-
core pensé. Là, je suis concentré sur ce qui arrive. Si 
c’est encore loin, j’attends que ça se rapproche avant 
d’y penser. J’ai tellement de choses à finir avant que 
ce serait trop abstrait d’y penser maintenant. J’ai une 
vague idée de ce que ça sera, et c’est très important 
pour moi que ça soit super. Mais à quel point ça le 
sera et qui sera là et à quoi ressemblera la scène, 
quelle sera la setlist, ce que je vais pouvoir faire ou 
pas, etc., je n’y pense pas encore. 

Et justement, quand tu écris un album, tu essayes 
quand même de tenir compte du fait de devoir défen-
dre les chansons sur scène ? Non. Je fais mon album 
et après, quand vient le moment de faire de la scène, 
je regarde ce qui marchera et ce qui ne marchera pas. 
Mais ce sont deux activités différentes pour moi, je 
les traite indépendamment. Quand je suis en studio, 
je ne pense pas à la scène. 

Bon eh bien, on découvrira tout ça dans quelques 
mois alors ! Est-ce que d’ici là tu souhaites adress-
er un mot ou deux pour nos lecteurs ? J’adore mon 
travail, j’adore faire de la musique, c’est très fun. C’est 
parfois étrange et compliqué, mais j’aime sincère-
ment ce que je fais. Alors j’apprécie tout le soutien 
que je peux avoir : les journalistes qui parlent de mon 
travail comme toi, les personnes qui aiment ce que je 
fais, qui viennent me voir, qui me permettent de con-
tinuer à faire ce que je fais ! Donc merci à toi, merci à 
Metal’Art, merci au public et j’espère pouvoir continu-
er ! Merci à tous.

Photos : Paul Harries
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Charlotte Wessels est une personne dynamique 
et une artiste inspirée qui a su rebondir face 
aux évènements en créant une communau-

té fidèle de Patreon qui lui permet de laisser libre 
court à sa créativité du fond de son studio “Six Feet 
Under” et sort le deuxième volume rassemblant cer-
taines de ces récentes créations. Nous discutons 
avec elle de cette nouvelle sortie ainsi que de l’ave-
nir qui, vous le verrez, est encore à définir.

Par Syl Slyder

Volume 1 était une collection de chansons compo-
sées indépendamment les unes des autres. En est-il 
de même pour le Volume 2 ? C’est en effet la même 
chose que pour le volume 2 car j’ai continué de com-

poser une chanson par mois, je travaille d’ailleurs 
(NDLR  : interview faite le 17 août) sur la trentième. 
Comme “Tales From Six Feet Under Vol I” a été très 
bien reçu, j’ai voulu aussi couvrir la deuxième année 
de confinement et de composition isolée dans mon 
studio. Le volume 2 a une vibe différente du premier 
car je me suis moins accrochée aux compos les plus 
heavy et j’y aborde des thématiques différentes. Il 
est donc clairement éclectique car il est issu de l’ap-
proche : “Bien ! Quel type de chanson voulons-nous 
faire ce mois-ci ?”

Composes-tu tes chansons mensuelles à partir de 
demandes de tes soutiens Patreon  ? Non, je com-
pose selon mon envie et mon besoin d’expression du 
moment. Cela m’est cependant arrivé de prendre en 
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compte leurs demandes. Par exemple, le mois der-
nier était assez compliqué et je n’étais pas sûre de 
pouvoir finir la production de la chanson mensuelle. 
À la place, j’ai réalisé une version acoustique d’une 
autre chanson qu’ils me demandaient depuis un cer-
tain temps. Cela reste du domaine de l’exception.

Que se passe-t-il en plus de la chanson mensuelle 
sur ton Patreon ? Je fais aussi chaque mois un live 
stream de mon studio pendant lequel je joue quelques 
chansons, organise une session FAQ ou des jeux. 
Cela change chaque mois. La pandémie étant finie, 
j’espère pouvoir faire des rencontres en personne. Je 
fais aussi des behind the scenes et les membres ont 
bien sûr aussi accès à des réductions sur mon mer-
chandising. J’essaye autant que possible de rendre 
les choses intéressantes pour les membres Patreon.

Penses-tu sortir un volume III  ? C’est une bonne 
question. À l’heure actuelle, je pense que non. Alors 
que nous retrouvons la scène et que composer seule 
dans mon studio n’est plus une nécessité, le confine-
ment étant terminé, je pense me tourner vers la com-
position d’un album créé de façon plus traditionnelle 
où je vais laisser les chansons décanter un peu plus 
longtemps, passer plus de temps sur les  réarrange-
ments si nécessaire et avec moins de programma-
tion. Pour exprimer certaines choses, l’instrument 
doit être joué par un humain  ! C’est le cas pour la 
chanson “Against all Odd” où je chante seulement 
accompagnée d’une guitare dont la ligne n’aurait pas 
eu le bon rendu si elle avait été programmée. Timo 
Somers m’accompagne sublimement sur ce mor-
ceau et il sera sur scène avec moi pour mon concert 
en approche (NDLR : prévu le 23 octobre).

Ton style musical sur les volumes I et II est certes 
éclectique mais il repose tout de même sur une base 
synth/alt pop. Tu aurais pu choisir n’importe quel 
genre, du metal par exemple. Pourquoi ce choix de 
direction musicale? Et est-ce le style qui te corres-
pond le mieux  ? Cet album, comme le précédent, 
contient quelques morceaux qui pourraient facile-
ment être identifiés à du metal symphonique avec 
certes plus de programmation que traditionnelle-
ment. Je pense notamment à “Human To Ruin”, “The 
Phantom Touch” voire “A Million Lives”. Je ne sais 
pas pour ce style musical, je l’aime beaucoup comme 
moyen d’expression. La question du style musical 
en est une que je me pose d’ailleurs beaucoup ces 
derniers temps : Si je fais un album plus traditionnel, 
cela ne va-t-il me limiter ? Quel est mon son ? Mon 
style ? Je devrais faire des choix, ce qui sera com-
pliqué parce que j’ai des goûts très variés. En ce mo-
ment, nous répétons pour le concert et nous jouons 
du metal symphonique, ce qui pour moi est non seu-
lement très naturel mais surtout très agréable. Je 
pense donc que je vais rester dans un style heavy 
pour le moment. Je n’ai pas encore clarifié ce point 
et dois y réfléchir. C’est donc une bonne question, je 
me la pose tout le temps. (Rires)

Ce style que tu développes dans ces deux volumes 
est plus intime et personnel. Ta voix se trouve-t-elle 

plus exposée par rapport au metal symphonique de 
Delain ? As-tu du redécouvrir ta voix ou développer 
de nouvelles techniques ? Est-ce que cela fut diffi-
cile de t’ouvrir en tant que personne ? Pas vraiment. 
Je n’ai pas l’impression d’avoir eu à modifier ou à tra-
vailler ma voix. Tout cela est très naturel : j’enregistre 
mes chansons presque sans phase de démo et il y 
a beaucoup de premières prises sur l’album, ce qui 
apporte une plus grande spontanéité émotionnelle, 
non filtrée. En ce qui concerne l’aspect intime et per-
sonnel, il se situe surtout dans les paroles. Or dans 
Delain, j’ai toujours composé les textes, à l’exception 
du premier album. Je suis donc habituée à cette ou-
verture et à cette vulnérabilité. La plus grosse diffé-
rence dans ce projet est qu’il y a moins de filtres mais 
cela aussi est assez naturel.

Penses-tu continuer en solo ou dans un groupe à 
l’avenir ? J’aime beaucoup pouvoir gérer le proces-
sus de création de A à Z comme je le fais en ce mo-
ment et je ne vais probablement pas arrêter cette ac-
tivité. Je ne pense pas que je rejoindrai un groupe car 
dans ce cas, il y a déjà un cadre existant dans lequel 
il faut rentrer. Former un nouveau groupe serait une 
possibilité mais c’est un peu trop tôt pour moi. Mes 
objectifs à court terme sont de retourner sur scène, 
je suis d’ailleurs vraiment très impatiente d’être au 
concert en octobre, et de sortir un album plus tra-
ditionnel. Bien sûr, je souhaite aussi faire plusieurs 
autres concerts.

Faire une carrière solo, était-ce un vieux rêve ? Non 
pas du tout. Pour être honnête, de mon point de vue, 
“partir en solo” était juste réservé aux personnes pas 
assez sympas pour pouvoir travailler avec d’autres, 
j’avais des préjugés à cet égard. Mais j’ai vu des amis 
se lancer dans des carrières en solo, souvent dû à un 
changement de circonstances, et j’ai changé d’avis. 
Je n’ai jamais vraiment décidé de faire une carrière 
solo en soi : mon groupe s’est effondré, la pandémie 
est arrivée et je n’ai pas eu d’autres possibilités que 
de composer dans mon sous-sol. Ce n’est pas très 
glamour. (Rires) Si avoir une carrière solo n’était pas 
un objectif en soi, je souhaitais cependant avoir un 
projet annexe dans lequel je pourrais m’exprimer plus 
librement et plus largement que dans Delain où il fal-
lait faire des compromis entre les différents compo-
siteurs et au service du groupe. C’est avec cela en 
tête, mais également pour créer une communauté, 
que je me suis lancée sur Patreon. Cette communau-
té me soutient depuis quelques années maintenant 
et je lui en suis très reconnaissante. 

Est-ce que le concert du 23 octobre sera en li-
vestream  ? On me pose souvent cette question et 
je comprends la demande mais la réponse est non 
car pour une première, cela serait trop stressant. Je 
suis déjà suffisant nerveuse ! Mais j’essaye de le do-
cumenter autant que possible pour pouvoir le sortir 
a posteriori. Pour un prochain concert cependant, 
pourquoi pas.

Photo : Sandra Ludewig
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Et de onze ! “Requiem” est le onzième album de 
l’inoxydable No Return, 33 ans d’âge. Les vé-
térans, toujours au service d’un Thrash/Death 

racé, sont en forme comme en attestent leurs der-
nières compositions. Alain Petit, le guitariste à l’ori-
gine du groupe, revient sur cette longue carrière, sur 
le retour de Steve “Zuul” Petit au chant et sur le futur 
proche de sa formation.

Par Chris Grès

“Requiem” est le titre de votre dernier album. Est-ce 
la fin de No Return ? Pas du tout, ça n’a rien à voir ! 
Bien au contraire ! Ce titre fait écho aux textes de l’al-
bum. Ils traitent du comportement de l’homme. qui 
semble tout faire pour en arriver à son autodestruc-
tion. Il traduit notre pessimisme face à l’évolution de 
l’humanité.

Après 33 ans de carrière et dix albums, comment 
trouve-t-on la force de poursuivre l’aventure ? C’est 
la passion pour la musique qui donne cette force. 
Tant que l’envie de partager avec les gens est là , sur 
scène comme sur CD, il n’y a pas de raison de s’ar-

rêter. C’est l’envie de créer, aussi, qui explique cette 
longévité. Si la passion disparaissait, j’aurais l’honnê-
teté d’arrêter ; continuer sans ça n’aurait aucun sens.

Quand tu te retournes sur ce passé prolifique, quels 
mots te viennent à l’esprit ? La durée de vie, la lon-
gévité du groupe. Si on m’avait dit ça quand j’avais 
vingt ans, j’aurais été surpris ! Je suis heureux que 
No Return n’ait jamais splitté et d’avoir pu rencontrer 
de nombreuses personnes et de nombreux groupes, 
d’avoir pu passer par tant de pays. Cette richesse de 
souvenirs, de rencontres est bien plus importante 
que le côté financier. Dans le Death, tu sais…

De quels albums de votre discographie “Requiem” 
se rapprocherait-il  ? C’est le No Return 2022, avec 
tout ce que nous sommes capables d’apporter au-
jourd’hui, avec la palette de ce que nous pouvons 
proposer, qui regroupe des éléments de tous nos 
albums, du premier, “Psychological Torment”  , au 
précédent, “The Curse Within”. C’est du Death mélo-
dique, agressif.

Vous restez effectivement dans le Thrash/Death, 
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mais je trouve que vous dépassez parfois ce genre, 
avec des touches Heavy (“Nobody Cares About You”) 
voire Black (“The Black Wolves Kingdom”). Es-tu 
d’accord  ? Effectivement, l’album n’est pas linéaire. 
Il y a beaucoup de variété dans “Requiem”. En ce qui 
concerne le Heavy, bien sûr, la mélodie fait partie de 
nous. Et, oui, il y a parfois des voix Black.

Le travail sur les voix semble avoir été consistant. 
Les vocaux sont eux aussi variés. C’était la volon-
té de Steve d’apporter différentes ambiances, des 
atmosphères variées. Il ne voulait surtout pas d’un 
chant identique de A à Z sur tout l‘album. Il a super 
bien bossé et ses vocaux sont en accord avec la mu-
sique ; ils mettent en relief les différents aspects de 
nos compositions. Steve a écrit ses paroles après la 
musique, pour adapter ses différents types de voix. 

Comment s’est déroulé le travail de composition ? 
Geoffrey et moi avons travaillé les riffs et les struc-
tures, puis nous échangeons nos fichiers par le Net. 
Ensuite nous essayons des trucs tous ensemble, en 
répétitions, nous ajustons les tempi, nous mettons 
en forme.

Un mot sur la pochette ? C’est un clin d’œil pour nos 
fans  ! Elle est signée de Steve Petit, comme celles 
de “Self Mutilation” et “Machinery”, les deux albums 
sur lesquels il officiait. Comme il est de retour dans 
le groupe, c’est logique ! La pochette représente une 
femme cyborg, qui symbolise l’omniprésence de la 
technologie. C’est comme dans le clip de “The Only 
one” avec cette technologie qui influe sur la société 
et à laquelle on devient accro, au risque d’être déso-
cialisé. 

A propos de Steve Petit, peux-tu revenir sur son re-
tour parmi vous ? Il m’a contacté. Il avait l’impression 
de ne pas être allé au bout des choses avec nous. 
J’ai été surpris mais j’ai écouté ses arguments. Ce 
retour est une bonne chose, sans vouloir verser dans 
la nostalgie. Nous avons évolué en vingt ans. Nous 
sommes plus ouverts qu’en 2002/2003.

Comment se passe sa réintégration ? Nos automa-
tismes reviennent vite. Il reste à voir comment cela 
se passera en concert. Il faudra vérifier notre osmose 
sur scène, mais j’ai confiance en lui pour défendre 
l’album en live. Il est à fond dans son engagement.

Une question difficile maintenant. Quel serait pour 
toi la dream team, composé avec les anciens ou ac-
tuels membres du groupe, de No Return ? Chaque 
période est différente. On croit à chaque fois tenir 
le line-up idéal… et on voit la fidélité des uns et des 
autres sur la longueur. Certains finissent par ne pas 
être fiables, par avoir envie d’autres choses. Je pense 
quand même à l’équipe des deux premiers albums : 
cinq personnes qui ont le même but, le même idéal 
sans arrières-pensées mercantiles. Quand le groupe 
devient plus connu, c’est plus difficile : des musiciens 
sont attirés par autre chose que la musique.

Peux-tu revenir sur votre tournée des 30 ans en 

2019 ? C’était super ! Nous n’avons eu que des bons 
retours. Notre set-list était chronologique pour mon-
trer l’évolution du groupe, tout en gardant le même 
esprit. Nous en avons profité pour en faire notre pre-
mier album live. C’est un passage obligé qui était ré-
clamé par nos fans. Le moment était idéal. 

Quel a été le meilleur souvenir de cette tournée  ? 
La dernière date à Saint-Quentin, là où nous avons 
enregistré le live. C’était une date charnière, un abou-
tissement, un moment marquant. Il y avait beaucoup 
d’émotion. Ce concert restera gravé en nous.

Et sur l’ensemble de votre carrière, quelles tournées 
retiendrais-tu ? Le Brutal Tour de 1995 ! Ce furent 15 
dates très fortes, avec beaucoup de répondant. C’était 
la première tournée avec quatre groupes français ex-
trêmes, Loudblast, Massacra, Crusher et nous. C’est 
d’ailleurs bien de voir qu’un groupe comme Loudblast 
existe encore, continue son chemin. Ce sont eux aus-
si de vrais passionnés. J’ai aussi particulièrement 
apprécié la tournée avec Coroner, groupe dont je suis 
fan, pour défendre notre deuxième album.

A qui ressemble votre public désormais ? Certains 
fans nous suivent depuis nos débuts, d’autres sont 
beaucoup plus jeunes. C’est marrant de voir nos fans 
de la première heure venir avec leurs enfants. Il y a 
un vrai brassage de générations, ce qui prouve que le 
Metal extrême est une musique intemporelle.

Regardons maintenant vers le futur. Quels sont vos 
projets ? “Requiem” sort le 21 octobre…

Dont une version vinyle. Oui, c’est bien que le vinyle 
revienne en force, en masse  ; on en trouve même 
dans les hypermarchés et les grandes surfaces cultu-
relles. J’ai un attachement pour ce support, qui peut 
être un objet de collection. C’est quand même mieux 
que le CD, ce petit carré de 12 cm sur 12. La pochette  
y est bien mise en valeur… 

Sinon, nous avons deux ou trois dates en fin d’année 
pour présenter nos nouveaux titres puis nous en au-
rons davantage en 2023. Actuellement, il y a un em-
bouteillage, dû aux concerts reportés durant le CO-
VID. Nous attendons les propositions, des tournées 
pourraient tomber !

Photo : D.R.
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Bloodbath est un supergroupe composé de 
membres de groupes déjà bien installés dans 
le paysage musical tels qu’Opeth, Katatonia ou 

encore Paradise Lost. Après son dernier album sorti 
en 2018, le groupe nous revient avec “Survival Of 
The Sickest”. J’ai pu en parler (entre autres choses) 
avec Tomas Åkvik, guitariste fraîchement intégré au 
sein de Bloodbath ! 

Par Emy

Salut Tomas, c’est un plaisir d’échanger avec toi au-
jourd’hui ! Merci à toi de prendre du temps.

Alors, on va tout de suite rentrer dans le dur et par-
ler de l’album “Survival Of The Sickest”. Déjà, est ce 
que tu peux nous en dire plus sur son origine : quelle 
est l’histoire de l’album ? De quoi il parle ? Pour moi, 
l’album ne traite pas de quelque chose en particu-
lier. Pour moi c’est un album fun, même si c’est dark. 
Quand tu écoutes cet album, c’est un peu comme un 
film d’horreur  : ça peut être fun et dark à la fois, tu 
vois ? Je ne sais pas comment mieux te l’expliquer 
mais pour moi, c’est censé être fun. Il n’y a pas vrai-
ment de thèmes qu’on a voulu mettre en avant avec 
l’album. Je pense que tu vas aussi me demander 
pourquoi ce titre, “Survival Of The Sickest”. Bien sûr, 
tu peux projeter l’album sur ce qui se passe dans le 
monde aujourd’hui et ce genre de choses, mais il n’y 
a pas de signification réelle. C’est du death metal et il 
n’y a pas plus d’arrières pensées que ça. On a surtout 
voulu faire un bon album de death metal. Donc pas 
de messages particuliers véhiculés ici, juste du death 
metal. Enfin, pas que je sache… 

Ok ! Et tu peux m’en dire plus sur la façon dont vous 
avez conçu l’album  ? Surtout que tu es “nouveau” 
dans le groupe… donc comment se sont passés les 
processus d’écriture et d’enregistrement  ? Pour la 
plupart des choses, on a travaillé chacun depuis chez 
soi. Donc au démarrage, Anders travaille depuis chez 
lui, dans son studio personnel, il fait plein de musique 
puis il envoie tout à Nick, qui essaye d’écrire des pa-
roles sur la musique qu’a fait Anders. Moi et Jonas, 
on a travaillé ensemble pour faire 2 chansons, donc 
j’ai bossé depuis chez lui mais en gros, tout le monde 
est resté à la maison pour travailler, pour faire de la 
musique. J’ai dit aux gars “on devrait essayer de faire 
la musique, on partage et on voit ce que ça donne.” 
On verra pour le prochain album mais là, on s’est as-
sis chacun chez soi, on a fait des trucs et on s’est 
tout envoyé en mode “tu penses quoi de ça ? Et de 
ça ?” Bien sûr, il y a eu des discussions… Mais bon, 
maintenant ça se fait bien, les gens restent chez eux 
et font de la musique. C’est ce qu’ils font…

C’est avec le COVID… ça te convient à toi ou tu pré-
fères travailler collectivement ? Honnêtement, je ne 
suis pas habitué à faire de la musique comme ça… 
Bien sûr, je travaille depuis chez moi, j’ai toujours fait 
de la musique depuis chez moi, mais après on se 
rejoint avec le groupe, enfin avec les autres groupes 
dans lesquels je joue, bref, on fait comme tous les 
groupes font (ou faisaient avant…). Avec Bloodbath 

c’est un peu différent, car tous les gars sont très créa-
tifs et bossent beaucoup depuis chez eux. On fait 
beaucoup de protos, on bosse dessus, on enregistre, 
on envoie la guitare pour enregistrer la batterie. On 
ajoute un peu les choses les unes après les autres 
en se disant “tiens tu pourrais ajouter tel riff là-des-
sus”. En fait, c’est plutôt cool, je n’avais jamais tra-
vaillé comme ça avant. D’habitude tout est déjà carré 
quand on enregistre, là c’est plutôt “essaye d’ajouter 
un truc comme ça à la batterie, on va voir ce que ça 
donne, faisons ça !” Donc après, bien sûr, la guitare 
peut encore changer par rapport à ce qu’on a fait 
avec la batterie après, il y a une question de feeling, 
tout n’est pas irréversible. C’est vraiment cool !

En tant que nouveau membre, tu avais quand même 
des guidelines pour la guitare ou tu as eu la liberté 
d’être créatif ? J’ai pu être hyper créatif tant que je 
jouais ce genre de musique. Ils savent que je sais. 
(Rires) Ils me connaissent. Comme je te le disais, moi 
et Jonas avons fait 2 chansons ensemble. On a eu 
un processus classique  : on s’est réunis, on a joué 
des trucs bruyants ensemble et essayé des choses, 
comme je l’aurais fait avec n’importe quel autre 
groupe dans lequel je joue. En tout cas, cette liberté 
est vraiment sympa… pour moi c’est une bonne façon 
de faire de la musique.

Donc un album très créatif ! Il est d’ailleurs très beau. 
Il va sortir sous plusieurs formats je suppose ? Oui : 
album, vinyles et autres ! Les gens aiment ça, tu vois 
derrière moi, j’ai des vinyles  aussi, les gens aiment 
encore acheter ! 

Oui surtout les metalleux, on aime collectionner ! Oh 
oui… 

D’ailleurs, en parlant de l’album en tant qu’objet, 
l’artwork est super stylé, comme toujours avec Bloo-
dbath. Je dois te dire que je trouve le logo bleu très 
audacieux ! Le rouge aurait été trop évident… En ce 
qui concerne les artworks, Anders et Jonas, surtout 
Anders, sont les plus impliqués ! J’adore l’artwork, ça 
rend super bien. Et oui tu as raison  : le logo bleu, il 
est fantastique. Et aussi, je ne sais pas si tu as vu 
tous les détails. Par exemple, le titre, “Survival Of The 
Sickest”, avec les guillemets, c’est tellement hors 
propos, on a essayé de faire ce genre de choses. 
L’artwork est super…

Vous prévoyez de tourner pour défendre l’album  ? 
On a commencé à parler de quelque chose pour dé-
cembre mais je n’en sais pas plus pour le moment. 
Bien sûr, l’été prochain, il y aura des festivals et ce 
genre de choses mais rien de confirmé pour le mo-
ment. On n’a rien de concret là donc on verra. On a 
tous très envie d’aller jouer cet album en live, donc ce 
n’est évidemment pas une question d’envie mais plu-
tôt la question de savoir quand on va pouvoir le faire. 

Si on parle un peu plus de ton rôle au sein de Bloo-
dbath, ça fait quoi de jouer dans un supergroupe ? Eh 
bien, je ne sais pas ! Je connais Anders et Jonas de-
puis que j’ai joué avec Katatonia (ndlr en 2014). Bien 
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sûr, ça a un côté très cool : il y a Nick de Paradise 
Lost et Martin d’Opeth etc. Donc c’est un peu bi-
zarre mais honnêtement, je n’y prête pas attention. 
C’est vraiment des gars super, très cool, et s’ils ne 
l’avaient pas été, je ne les aurais pas rejoints ! Pour 
moi c’est le plus important. Et pour le groupe c’est 
bien car ils ont des noms connus et de la visibilité. 
Dans ce sens c’est bien mais sinon je n’y prête pas 
attention. Une fois de plus ce sont des gars super 
et c’est tout ce qui m’importe…

Et comment tu t’es retrouvé dans Bloodbath ? Il y a 
eu des auditions où ils t’ont directement contacté ? 
Eh bien, comme je les connais depuis Katatonia… 
on se connaît très longtemps. Pour certains depuis 
20 ans, donc ils me connaissaient, connaissaient 
ma musique. Ils savent ce que je peux jouer. Là il y 
a eu l’opportunité dans Bloodbath et ils se sont dit 
“et si on demandait à Tomas de venir jouer ?” et ils 
l’ont fait. Il n’y a pas eu d’auditions ou autre : on se 
connait, ils savent ce que je joue et ce que je peux 
jouer. Attention hein, ça a l’air un peu prétentieux 
dit comme ça (Rires) mais ce n’est pas du tout le 
cas, c’est juste que les choses se sont faites ainsi.

Et tu as encore ton autre groupe ? Oui, Lik. On joue 
beaucoup, on a fait 3 albums. Je joue aussi au sein 
d’un groupe qui s’appelle Nale, influence Pantera, 
ce genre de choses. J’essaye aussi de faire un peu 

de musique électronique mais c’est un peu plus 
éloigné de tout ça. 

Ah vraiment  ? C’est toujours surprenant quand 
les gars qui font du gros death bien sale font des 
choses complètement différentes à côté, mais 
c’est cool ! Oui, moi j’écoute de tout. Je ne sais pas 
si tu peux le voir derrière moi, mais il y a un vinyle 
que j’adore de Jimmy Eat World. C’est un groupe de 
pop américain.

Oui, j’en ai déjà entendu parler, mais je ne te cache 
pas que je n’ai jamais écouté. Mon truc c’est plutôt 
dans le genre de Bloodbath ! Oui mais cet album 
de Jimmy Eat World est vraiment mon album favo-
ri. C’est “Chase This Light”. Toutes les chansons de 
cet album sont fabuleuses. C’est très américain…

Comment tu gères ton temps et surtout ton ins-
piration entre tes différents groupes ? Car je sup-
pose que l’idée ce n’est pas de faire la même chose 
dans tous tes groupes… Non effectivement. Pour 
moi c’est des styles de metal totalement différents. 
Lik c’est plus doom. Bloodbath c’est plus Morbid 
Angel, c’est plus américain. Ça s’inspire plus de 
groupes de death metal américains.  Même si c’est 
du death metal, c’est des styles très différents. Si tu 
n’y connais rien au metal, tu n’entendras peut-être 
pas la différence. Mais si tu écoutes du metal, tu 
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entendras forcément… Donc ce n’est pas vraiment 
un problème.

Du coup, si tu as une idée ou une inspiration, tu 
identifies directement pour quel groupe c’est ? Oui, 
quand je pense à quelque chose, un riff ou autre, je 
me dis directement “oh, c’est un riff pour Bloodbath 
ou pour Lik.” Pour l’instant en tous cas, je n’ai pas 
encore de problème, je sais ce qui va où  ! Et aus-
si, quand j’ai écrit pour Bloodbath, je ne travaillais 
pas trop sur Lik en même temps et inversement. 
Donc pour le moment, je n’ai pas travaillé sur les 
2 groupes en même temps. Mais c’est une bonne 
remarque car je n’ai pas encore expérimenté. Peut-
être que ce sera un peu plus confus, on verra, si ça 
arrive !

Avec toute ton expérience dans l’industrie musi-
cale, étant dans plusieurs groupes et depuis tant 
d’années, quel regard portes-tu sur les évolu-
tions ? C’est une vaste question. Je pense que pour 
le metal, c’est peut-être moindre que pour d’autres 
styles. Le metal vend encore des albums physiques 
et, tu le disais, les gens collectionnent. Bien sûr, 
il y a du streaming, mais les gens, les metalleux, 
collectionnent, les gens achètent les albums. Tu 
veux les avoir, tu veux les tenir entre tes mains, les 
exposer chez toi, ouvrir le livret et lire les paroles 
peut-être même. Tu peux aussi le télécharger si tu 

veux l’écouter ailleurs, mais l’objet est important. Je 
pense que pour le metal, ça reste une super oppor-
tunité car en tant que musicien, on vend toujours 
des albums. Mais à la fois, ça te permet de toucher 
plus de monde grâce au streaming. Donc c’est très 
favorable… pour le metal en tout cas !

Oui… après la façon dont les gens “consomment” 
de la musique favorise beaucoup le “turn over” 
plutôt que la fidélité à un artiste ! Oui… Après, hon-
nêtement, je ne suis pas le genre de gars à écouter 
des playlists sur des plateformes comme Spotify. 
Moi j’écoute un album : si l’album est bon, je vais 
me dire que l’artiste est bon. S’il n’y a qu’une chan-
son que j’aime, je me dis que l’artiste n’est pas bon, 
pour moi je veux dire. Je suis un mec qui écoute 
des albums. 

Je vois !! Pour terminer cette interview, est ce que 
tu aimerais adresser quelques mots à nos lecteurs 
francophones  ? Oui  : continuez d’écouter de la 
bonne musique et j’espère que vous aimerez notre 
nouvel album  ! N’oubliez pas d’écouter Bloodbath 
et surtout  d’écouter fort  ! Je vous souhaite une 
belle vie, à tous ! 

Photos : Mathias Blom (page 36) - Ester Segarra 
(pages 37-38)
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Si on pense metal portugais, Moonspell est évi-
demment LA référence qui vient à l’esprit. Le 
groupe est réputé pour ses prestations en live 

entrainantes et fédératrices. Fernando Ribeiro et ses 
acolytes nous reviennent avec un nouvel album live, 
“From Down Below - Live 80 Meters Deep” enregistré 
dans une grotte ! On a pu échanger avec Fernando, qui 
nous en a parlé avec passion !

Par Emy

Fernando, je veux d’abord te dire que je vous ai vus 
au Hellfest en juin et que c’était génial ! Vous étiez en 
tournée cet été et vous repartez très bientôt... Com-
ment allez-vous ? Excités ? Pas trop fatigués  ? Les 
tournées seront toujours le meilleur moyen de justifier 
pourquoi nous sommes toujours ensemble en tant que 
groupe et le meilleur moyen aussi d’être près des fans, 
sans filtres. Cela dit, ce n’est pas le moment de s’épar-
piller et de s’exciter mais au contraire de se concentrer 
sur le divertissement et le spectacle qu’on va proposer 
à nos fans et de leur faire oublier le quotidien et les pro-
blèmes qui nous rendent la vie si difficile à tous. Faire 
une tournée en 2022 est un énorme défi pour tous les 
groupes et nous devons tous nous préparer pour rele-
ver ce défi… 

En parlant de défi, nous sommes ici pour parler de 
votre nouvel album live, “From Down Below - Live 
80 Meters Deep”. Peux-tu d’abord nous expliquer le 
concept ? Le concept était d’essayer quelque chose 
de différent et de jouer en direct notre dernier album, 
“Hermitage”, dans un contexte physique et spirituel qui 
lui rendrait justice. Nous savions parfaitement qu’avec 
la période COVID et le fait que Moonspell fête ses 30 
ans, la plupart de ces chansons ne seraient pas jouées 
en live. Donc, nous avons décidé de les réunir sur un 
album live + DVD/BluRay. L’album parle de solitude et 
de réflexion sur le bien et le mal, il n’y a pas de meilleur 
endroit qu’une grotte, sous la surface de la Terre, pour 
obtenir cette sensation.

Je vois ! Et, même si le lieu s’y prête, il faut y penser ! 
Comment vous est venue l’idée d’enregistrer un live 
dans un tel endroit ? J’ai visité les grottes avec mon fils 
et ma nièce et j’ai été captivé par l’ambiance qui y ré-
gnait. Les formations géologiques, la façon dont c’était 
éclairé, l’humidité, etc. Tout ça m’a fait penser que j’en-
trais dans une peinture médiévale, comme celles de 
Bosch ou d’autres. Et une chose menant à une autre, 
je me suis arrangé pour que nous fassions d’abord une 
séance de photos, puis pour tourner la vidéo de notre 
deuxième single de l’album (“Common Prayers”) et en-
fin nous avons pu organiser ce spectacle avec l’enregis-
trement live complet de l’album “Hermitage”.

Vous avez rencontré des contraintes, d’ordre logistique 
ou technique (ingénierie du son), etc. ? Beaucoup. En 
plus des conditions naturelles et des règlements, nous 
étions aussi confinés chez nous au Portugal à cause 
des pandémies, donc la production a dû tester tout le 
monde, tous ceux qui ont été impliqués et qui étaient 
présents sur ce projet. C’était parfois comme un mau-
vais film de science-fiction. Nous devions également 

respecter des règles spécifiques de sonorisation et 
autres, c’est pourquoi les gens devaient utiliser des 
écouteurs, comme pour un de ces spectacles silen-
cieux. Et puis, on ne se rend pas compte, mais nous 
devions avoir un permis spécial pour jouer sous terre, 
un électricien dédié pour que l’électricité fonctionne, et 
ainsi de suite. Donc c’est toute une organisation !

Lors de l’enregistrement d’un live, le public est impor-
tant pour que les personnes qui écouteront l’album 
ressentent l’atmosphère du spectacle. Ici, comme le 
lieu était spécifique, comment avez-vous sélectionné 
le public ? C’était comme un spectacle secret où les 
gens devaient suivre un lien et découvrir comment ob-
tenir des billets pour y assister. On avait limité le public 
à une soixantaine de fans et le premier arrivé était le 
premier servi. Et alors, ces billets se sont envolés ! 

Honnêtement, j’ai d’abord écouté le live en étant un 
peu surprise. Vous mettez toujours le feu sur scène et 
ici, c’était un peu moins puissant. Ensuite, j’ai regardé 
le concept, et je me suis dit “oh putain, c’est génial !”. 
Honnêtement, j’ai encore plus apprécié l’album après 
avoir connu le contexte du disque. Avez-vous des 
conseils pour apprécier autant que possible l’album ? 
Nous avons enregistré un DVD live, donc la meilleure 
expérience serait de le regarder, avant de seulement 
l’écouter. C’est l’idée derrière tout ça, le LP live est plus 
pour les fans purs et durs qui veulent le collectionner 
et pour les gens qui aiment écouter de la musique live. 
Mais la grotte est très clairement un protagoniste du 
spectacle et ce genre d’expérience pourrait être perdu 
avec le seul “son”.

Comment vous êtes-vous préparés pour ce live ? Car 
tu ne peux pas être aussi dynamique que d’habitude 
dans une grotte ! Tu as eu une préparation spéciale ? 
Pas vraiment. Les musiciens s’adaptent et c’est ce que 
nous avons fait. En tant que chanteur, il était parfois 
difficile de respirer, donc forcément, tu n’as pas les 
mêmes contraintes… mais la magie du lieu compensait 
toute difficulté technique ou tout effort pour quitter sa 
zone de confort. C’était très impliquant !

Vous avez eu peur que quelque chose se passe mal 
lors de l’enregistrement ? Peur, non, je ne dirais pas ça. 
Nous savons que des merdes arrivent tout le temps, 
surtout en live, et bien sûr nous accueillons les erreurs 
comme des opportunités de faire différemment, d’ap-
prendre et de progresser. Personne n’aime être confron-
té à des problèmes, bien sûr, mais la plus grande partie 
de la vie d’un musicien est consacrée à la résolution de 
problèmes et, pendant ce temps, nous pouvons faire de 
la musique !

Tout à fait  ! Aimeriez-vous adresser un dernier mot 
à vos fans, en particulier aux lecteurs de Metal’Art ? 
Merci encore pour votre soutien et pour les mots gen-
tils. Si vous êtes curieux de découvrir “From Down Be-
low”, assurez-vous de vous le procurer et, surtout, ve-
nez nous rendre visite lors d’un concert en Europe ou 
ailleurs. Stay under the spell !!!

Photo : Rui Vasco
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Difficile de croire qu’un groupe comme Cradle 
of Filth, qui dans le passé a été nommé pour 
un Grammy Award et a signé avec une grande 

maison de disques comme Sony Music, a toujours 
pu rester très provocateur. Certains de leurs fans ont 
même été arrêtés juste pour avoir porté leur t-shirt ! 
Néanmoins les agitateurs britanniques continuent 
de vendre leur merch infâme avec une bonne sœur 
en train de se masturber et les mots “Jesus is a 
cunt” (qu’on ne traduit pas) sur le dos. Nous avons 
eu une conversation assez courte mais intéressante 
avec leur fondateur, chanteur et touche-à-tout Dani 
Filth juste avant qu’il doive se dépêcher pour rece-
voir son corpse paint pour le spectacle au Rockhal 
(Esch-sur-Alzette, Luxembourg).

par Dean G.

Salut Dani, tu arrives probablement de Paris où vous 
avez joué le premier concert de la nouvelle tournée 
je suppose ? Oui - et nous avons eu un jour de libre, 
ce qui est assez rare.

Je sais que tu aimes faire du shopping, je me de-
mande donc ce que tu as fait à Paris ! Eh bien, les 
Etats-Unis sont un meilleur endroit pour faire du shop-
ping car en Europe, nous sommes toujours très occu-
pés, je ne sais pas pourquoi. Ici on aime bien faire un 
peu plus de tourisme. Mais comme nous sommes en 
train d’écrire un nouvel album et que nous allons être 
en studio en février, nous ne pouvons pas y consacrer 
beaucoup de temps… et je pensais partir en vacances 
quand je serai de retour à la maison ! (Rires) Mais 
quand l’occasion se présente de visiter de nouveaux 
endroits, on la saisit. Nous avons une équipe très 
efficace, nous faisons donc une vérification du son 
assez brève et quand tout sonne bien, nous avons en 
principe une ou deux heures avant de faire le “meet 
and greet”, des interviews et de prendre notre dîner.

Mais n’est-ce pas un peu ennuyeux pour toi de faire 
des “meet and greet” tout le temps ? En fait non, les 
gens pensent ça mais c’est très amusant puisqu’on 
rencontre des fans en tête-à-tête. Aujourd’hui, par 
exemple, nous avons eu quelqu’un qui a demandé en 
mariage sa petite amie lors de notre “meet and greet” 
et elle a dit oui ! Je ne pense pas qu’il y ait eu de pres-
sion de notre part ! (Rires)

Il te reste probablement beaucoup d’histoires mar-
quantes comme celle-là ! Oh oui, il y en a beaucoup 
trop pour les raconter ici !

Une favorite  ? Non. C’est comme les gens qui me 
demandent quel est mon album ou mon film préfé-
rés. C’était déjà la troisième ou la quatrième fois que 
quelqu’un faisait une demande en mariage. Il voulait 
le faire pendant le spectacle mais je pense que tout 
le processus comme : “le voilà, mettez-le sur scène…” 
aurait interrompu le flux du spectacle, alors il l’a fait 
pendant le “meet and greet”. De cette manière, elle 
n’était au moins pas trop gênée !

Cradle of Filth a eu une trentaine de changements 

de line-up. Dirais-tu qu’il est difficile de faire face à 
ces changements constants ou est-ce un avantage 
car les nouveaux membres apportent toujours de 
nouvelles idées et une bouffée d’air frais ? Eh bien, 
ce n’est pas par choix. C’est juste la façon dont les 
choses se passent de temps en temps. Il n’y a eu 
qu’une ou deux personnes qui ont été renvoyées du 
groupe. La plupart des membres qui se sont éloignés 
ont pensé qu’ils pouvaient faire leur propre truc de 
leur côté. C’est douloureux, mais il faut continuer, et 
nous avons toujours su le faire jusqu’à maintenant. 
Notre premier album est sorti en 1994, donc un 
temps considérable s’est écoulé depuis et il y a eu 
beaucoup de gens dans le groupe. Néanmoins c’est 
toujours triste de voir des membres partir.

Avez-vous dû annuler votre tournée estivale en Rus-
sie à cause du départ récent de Richard et d’Anabelle 
ou était-ce à cause des troubles géopolitiques  ? 
C’était à cause de la guerre, il n’y avait aucun moyen 
de la faire ! J’adore jouer en Russie cependant, notre 
premier concert là-bas remonte à 1997 ou 98 je 
pense. Ma copine est russe, elle vit en Angleterre 
depuis douze ans maintenant. J’ai donc de la sym-
pathie pour le peuple russe. Ils ne veulent pas faire 
la guerre, ses frères ont dû fuir ! C’est terrible ce qui 
se passe là-bas en ce moment, certains politiciens 
disent qu’il faudrait utiliser des armes nucléaires de 
force réduite ! Bordel, qu’est-ce qui se passe là-bas ? 
Nous avons joué beaucoup de concerts en Russie 
mais il semble malheureusement que nous n’y met-
trons plus les pieds pendant de longues années !

Les paroles du dernier album semblent avoir anti-
cipé la situation actuelle en Russie et en Ukraine. 
Elles ont été écrites à propos des troubles apportés 
par la pandémie qui est une apocalypse, mais nous 
en aurons d’autres dans le futur !

En 1999, tu as causé des agitations en portant un 
t-shirt avec “J’aime Satan” lors de ta visite du Va-
tican. Je pense que tu pourrais encore surpasser 
cette audace en portant un t-shirt avec “J’aime 
Poutine” à Kiev ! (Rires) Eh bien, assez récemment, le 
pape a prononcé un discours public contre la guerre.

Cannibal Corpse avaient des problèmes similaires 
avec leur merch. Dirais-tu que notre société occi-
dentale moderne, après toutes les libérations sur-
venues à la fin des années 60, revient aujourd’hui à 
un mode de vie plus puritain ? Euh, je ne sais pas. Le 
t-shirt avec la bonne sœur était plus une déclaration 
anarchique que satanique pour être honnête.

En parlant de satanisme : tu as déclaré ne pas être 
satanique mais luciférien, ce qui est à mes yeux 
quelque chose de complètement différent. Oui, j’ai 
étudié l’occultisme et j’ai lu énormément sur ce su-
jet. J’aime l’atmosphère et le symbolisme des arts 
sombres bien que je ne sois pas d’accord avec beau-
coup de choses qui sont très médiévales dans leur 
concept.

Parles-tu de la philosophie scolastique et de la 
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crainte de l’enfer  ? C’est juste du ridicule religieux, 
il n’y a pas d’enfer ! Vous effrayez les gens pour les 
faire entrer dans les églises. L’enfer, c’est ce que nous 
en faisons et en ce moment, nous y parvenons plu-
tôt bien ! Je pense que l’idéologie selon laquelle vous 
passerez un temps interminable en enfer pour une 
poignée de crimes que vous avez commis en peu de 
temps depuis que vous êtes sur terre est bizarre. Je 
veux dire que 
cela n’a aucun 
sens que vous 
deviez rester 
éternellement 
dans un lac 
d’excréments 
ou que vous 
brûliez sans 
cesse si vous 
avez volé des 
gourmandises 
dans un ma-
gasin de bon-
bons !

La pochette du 
dernier album 
“Existence Is 
Futile” conçue 
par Arthur Ber-
zinsh montre 
une sorte d’in-
terprétat ion 
moderne de 
H i e ro n y m u s 
Bosch avec 
une dimension 
biblique qui 
me rappelle 
exactement ce 
que tu viens 
de dire à pro-
pos de l’idéo-
logie médié-
vale. Oui bien 
sûr  ! C’est une 
interprétation 
moderne de 
Bosch. Nous 
l’avons en 
quelque sorte 
couplé avec 
une tour de Ba-
bel en feu en 
arrière-plan, ce 
qui est un sym-
bole que nous nous détruisons nous-mêmes.

Ta gamme vocale de cinq octaves est impression-
nante et tu alternes constamment grognements bas 
et cris aigus. As-tu des conseils pour débutants sur 
la manière d’utiliser sa voix ? Ça m’a pris du temps 
pour trouver ma voix. À l’école, j’ai commencé par le 
punk, j’étais dans des groupes indie, puis je me suis 
lancé dans des trucs plus extrêmes quand j’ai décou-

vert que j’étais plutôt doué pour le grognement. Mais 
il ne s’agit pas vraiment d’apprendre à grogner, mais 
plutôt de ménager sa voix !

Tu veux dire ne pas s’érailler  ? Oui exactement  ! 
J’avais quelqu’un qui m’a aidé à ménager ma voix. 
Il apprenait aux chanteurs d’opéra comment prendre 
soin de leur voix, ce qui est une technique similaire. 

On ne peut pas 
écrire un tu-
toriel à ce su-
jet car tout le 
monde a une 
voix, un style 
et une tech-
nique diffé-
rents. Je sais 
que cela n’aide 
pas vraiment, 
je n’ai pas de 
conseils.

Pour ma der-
nière ques-
tion, j’aimerais 
qu’on parle de 
ton projet pa-
rallèle Devil-
ment puisque 
je l’adore  ! 
Mais cela fait 
déjà un mo-
ment que le 
dernier album 
est sorti en 
2016. Y au-
ra-t-il bien-
tôt quelque 
chose de nou-
veau  ? En fait, 
on a joué au 
Rockhal avec 
Devilment ! Il 
n’y a pas vrai-
ment d’actua-
lité pour le 
groupe bien 
que nous 
ayons un nou-
veau mana-
gement. C’est 
plus un projet 
entre amis et je 
l’apprécie vrai-
ment puisque 

j’aime la musique qu’on fait. Je ne dis pas qu’on ne 
va pas le poursuivre à l’avenir, mais pour l’instant, il 
est en suspens.

Merci pour l’entretien. Désolé qu’il fût un peu bref.

Photos : Dean G.
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Le Covid a été l’un des pires moments de l’existence 
humaine de ces dernières années. Mais il faut lui re-
connaitre un avantage : celui d’avoir confiné des mu-

siciens et d’avoir permis de voir éclore des formations que 
l’on aurait jamais pensé avoir la chance de découvrir. C’est 
le cas d’Emnity qui regroupe des musiciens provenant des 
quatre coins du monde, notamment George Kollias (Nile), 
Steeve Zuul (No Return, Zuul Fx). Rencontre avec le gui-
tariste David Decobert qui nous raconte l’histoire de ce 
groupe hors normes et nous en dit plus sur la bombe ato-
mique qu’est leur premier album “Demagoguery”.

Par Oli

Peux-tu nous parler de la genèse d’Enmity ? Le line-up 
est assez particulier car nous venons des quatre coins du 
monde, personnellement j’habite maintenant à Bali en In-
donésie. Lorsqu’on a formé le groupe, j’habitais à Shanghai 
en Chine. Mohammed, le bassiste, habite en Jordanie. Mi-
chael, l’autre guitariste, habite comme moi à Bali. Steeve, 
au chant, lui est en France. Quant à George, qui nous a aidé 
pour cet album, est en Grèce. 

Le projet de former ENMITY est né fin 2019. J’ai complète-
ment arrêté toute activité musicale pendant quatorze ans. 
C’est Steeve qui m’a poussé à me remettre à la musique. 
J’ai donc acheté une guitare en décembre 2019 sans même 
penser à faire quelque chose de sérieux. Il s’est avéré que 
les compos étaient pas si mal que ça. Du coup, la passion 
que j’avais perdu au fil du temps est revenue et je me suis 
investi non pas à 100% mais a 500% dans ce groupe. Au 
bout de deux ans et demi, “Demagoguery” est là.

Quel line-up  ! Comment le choix des musiciens s’est-il 
fait ? Avez-vous des liens entre vous dans d’autres pro-
jets ? Comme dit précédemment, on peut dire que l’initia-
teur de ce projet est Steeve, que je connais depuis des an-
nées et des années. On s’est rencontré quand il était dans 
No Return dans les années 2000, lorsqu’ils avaient ouvert 
sur une tournée européenne de Nile. Je l’ai ensuite suivi en 
tant qu’ingé son sur les débuts de Zuul FX. Tout est par-
ti autour d’une blague, et la blague s’est transformée en 
quelque chose de sérieux. J’ai rencontré Mohammed après 
avoir vu une vidéo de lui sur YouTube faisant une reprise 

de Bolt Thrower, et je l’ai directement contacté. Michael 
m’a été présenté par un ami ici à Bali, il joue aussi dans 
Trojan, un groupe assez connu en Indonésie. Dès les cinq 
premières minutes où nous avons joué ensemble, j’ai su 
qu’il allait parfaitement coller au groupe. Quand à George, 
c’est la même chose. On se connait depuis longtemps. J’ai 
été ingé son full time pour Nile pendant six ans, de 2000 à 
2006. George a rejoint Nile en 2004 de mémoire, et le cou-
rant est super bien passé entre nous. On s’était toujours 
dit qu’on devrait faire un truc ensemble à l’époque. On l ‘a 
finalement fait dix-huit ans plus tard. 

Le Nom Enmity signifie “hostilité”. D’où vous est venu 
l’idée d’appeler le groupe de la sorte ? Ca correspond com-
plétement à la philosophie du groupe. Nous vivons dans un 
monde hostile. Nos paroles et notre mentalité sont en par-
faite cohérence avec le nom ENMITY, l’état ou le sentiment 
d’être activement opposé à quelqu’un ou à quelque chose, 
cela se reflète dans nos paroles, visuels et vidéos.

Vous proposez un premier album intitulé “Demagoguery”. 
Comment s’est déroulé le processus de composition  ? 
N’est-ce pas trop difficile en habitant aux quatre coins 
du monde ? J’écris 95% de la musique. J’enregistre le titre, 
guitare et midi drum. Ensuite, j’envoie à Mohammed. À par-
tir de là, nous commençons les arrangements. On travaille 
des jours et des jours sur l’instrumental. Puis, on vire des 
riffs, on change l’ordre, divise ou double certaines mesures, 
on travaille tous les deux de notre côté. Une fois ce tra-
vail fait, on envoie aux autres. C’est un vrai travail d’équipe 
où chacun apporte sa touche personnelle, avec beaucoup 
de vidéo meeting pour mettre tout en place. Malgré la dis-
tance entre nous, ENMITY est un vrai groupe. Nous com-
muniquons et échangeons énormément ensemble, peut-
être même plus qu’un groupe qui ne se voit qu’une fois par 
semaine en répète. Skype est notre allié.

Vous avez décidé de mixer l’album avec J-F Dagenais 
(Despised Icon, Misery Index, Kataklym). Qu’est ce qui a 
motivé ce choix  ? Je connais Jean-François depuis plus 
de vingt ans, c’est un super pote. Dans un premier temps, 
j’ai bossé avec lui pour Kataklysm en tant qu’ingé son, et 
nous avons aussi travaillé ensemble sur plusieurs tournées 
car déjà à l’époque, il était aussi ingé son. Je connaissais 
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son travail, son sérieux et j’étais sûr qu’il allait être à notre 
écoute pour arriver à ce que l’on voulait. Honnêtement, il y a 
deux ans en arrière, je n’aurais jamais pensé arriver à ce ré-
sultat qui, aujourd’hui, va au-delà de nos espérances. Nous 
sommes, Jean-François inclus, tous très fiers et content du 
résultat qui en surprendra plus d’un je pense car Jean Fran-
çois s’est investi a 500% dans le groupe. IL a fait un travail 
remarquable. C’est le sixième membre du groupe et nous 
continuerons avec lui dans le futur.

Quels sont les thèmes abordés sur cet album ? Qui s’est 
chargé de l’écriture ? Les textes sont basés sur des faits 
réels. Ce qu’il se passe dans le monde, passé et présent, 
les conflits, les magouilles politiques, les désaccords re-
ligieux. Chaque titre a un thème. Par exemple “The Bullet 
That Kills You” parle de l’Afghanistan, “My Enemy” parle de 
l’amitié qu’il pourrait y avoir entre deux personnes de pays 
ou cultures différentes… Amis hier, ennemis aujourd’hui 
suite à un conflit entre leurs pays respectifs… Et finalement 
amis demain. “The Enemy Below” est à propos des U-Boats 
et des sous mariniers allemands pendant la bataille de l’at-
lantique : Chasseur au début et proie à la fin… Au bout du 
compte, les deux camps ont connu les mêmes peurs et les 
mêmes joies dans des laps de temps différents, mais les 
sentiments humains restent les mêmes pour tous. “Preven-
table Genocide” parle du génocide au Rwanda : un million 
de mort en trois mois pour des différences d’ethnie. “Flying 
Fortress” traite des bombardiers qui balancent bombes 
sur civils, femmes, enfants et vieillards qui n’ont rien de-
mandé à personne. “Resistance” est sur la lutte contre 
les dictateurs et oppressions politiques. Quant à “Dema-
goguery”, ça parle de tous ces démagogues, hommes po-
litique, hommes religieux, hommes de pouvoir, qui jouent 
et endoctrinent des milliers de personnes pour leur propre 
égo et évidement leur compte en banque afin de continuer 
leur train de vie bien tranquille, alors de des millions de per-
sonnes crèvent de faim. Dans tous les conflits, politiques 
ou religieux, les gens aux pouvoirs restent tranquillement 
au chaud, et envoient le peuple se battre, et parfois juste 
à cause d’un pays ou d’une personne qui veut manipuler 
le monde.

Les textes viennent de Mohammed et moi, ainsi que d’Erika 
Baloqui, une amie du groupe qui nous aide beaucoup pour 
les paroles et qui a de très bonnes idées. Elle a su capter 
la philosophie du groupe et a aussi un anglais parfait. Elle 
fait partie du “work team” de ENMITY pour l’écriture des 
paroles et autres.

Parlons maintenant de la pochette de “Demagoguery” : le 
masque à gaz. Toujours aussi efficace mais pourtant uti-
lisé maintes fois dans le style. Qu’est ce qui vous a moti-
vé à l’utiliser ? En fait, on ne s’est pas posé de questions. 
Un jeune designer nous a proposé cette pochette et elle 
nous a plus. Ce n’est qu’après que nous nous sommes ren-
dus compte que le masque à gaz faisait partie du paysage 
pour beaucoup de groupes. Mais aucune importance. On 
l’a gardé et ce masque fait partie de ENMITY comme un 
symbole et il reviendra surement sur les prochaines prods. 
Un masque à gaz est un système de protection pas for-
cement agréable  et contraignant à porter, mais il est vital 
dans certaines situations. Ce masque représente symboli-
quement les contraintes auxquels nous faisons ou devrons 
faire face à l’avenir. L’exemple le plus flagrant est le port du 

masque pendant le Covid. Ce n’est qu’un bout de tissus d’à 
peine quelques grammes et qui tient dans la poche. Cela a 
été une contrainte pour des millions de personnes. Alors 
imagine ceux qui ont dû porter un vrai masque à gaz en 
Syrie il y a cinq ans seulement suite aux attaques chimique 
avec le gaz Sarazin…

Avec un tel line-up, une question se pose : est-ce que En-
mity est un projet studio? Où aurons-nous la chance de 
vous voir sur scène  ? Quels sont les plans à venir pour 
ce projet ? C’est notre but de jouer live. Mais vu notre si-
tuation géographique, tout cela va demander une grosse 
logistique. Et tu te doutes bien aussi qu’on ne peut pas 
se déplacer pour une seule date. Financièrement, ce n’est 
pas possible. Mais une tournée d’au moins trente dates en 
ouverture d’un bon groupe et quelques gros festivals sont 
plus qu’envisageable. Nous avons d’ailleurs eu des propo-
sitions que nous avons décliné car ce n’aurait servi à rien 
sans album. Une fois “Demagoguery” sorti, nous verrons 
ce qui se présentera à nous.

Comment décrirais-tu la musique d’Enmity ? Old School 
Thrash Death Metal 2.0. Old school de par la musique de 
notre génération avec laquelle nous avons grandi, et 2.0 
pour le coté moderne qu’on y a ajouté (Prod, samples, ….).

Au vu des nombreuses influences de chaque musicien, 
quel seraient selon toi les influences qui font l’unanimi-
té au sein d’Enmity  ? On est tous ou presque des vieux 
tu sais. (Rires) La moyenne d’âge dans le groupe est qua-
rante-deux ans. Moi j’en ai quarante-huit. On vient tous de la 
même école. Celle de la fin des années quatre-vingt, début 
nonante. Des groupes comme Slayer, Sepultura ou Morbid 
Angel nous ont énormément tous influencé.

Quel est votre opinion sur l’évolution de la scène musi-
cale de l’Hexagone ces dix dernières années ? Tu sais, j’ai 
quitté la France il y a maintenant plus de vingt-quatre ans 
et pour être honnête je ne suis pas trop au courant de ce 
qu’il s’y passe. Je suis toujours resté en contact avec mes 
vieux potes de Mercyless ou Aleister, d’où les apparitions 
en guest de David et Max sur notre album, mais je peux 
me rendre compte qu’il y a pas mal de nouveaux et bons 
groupes qui font leur petit bout de route, comme In Hell par 
exemple, et contrairement à avant où seulement Loudblast 
et Massacra, voir Agressor sortaient timidement des fron-
tières, on parle aujourd’hui finalement d’une scène fran-
çaise, peut-être que Gojira a ouvert les portes.

Je te laisse les derniers mots de cette interview pour nos 
lecteurs… Un grand merci pour l’interview et les questions 
intéressantes. Dans un premier temps j’invite tout le monde 
à jeter une oreille sur “Demagoguery”. Je pense qu’il en sur-
prendra plus d’un. Nous travaillons déjà sur la prochaine 
prod, un EP “vinyle edition” limité dont les deux titres sont 
déjà écrits. Reste les paroles à faire qui seront sur le même 
concept de l’album actuel. Nous allons bientôt commencer 
les enregistrements pour la musique avec encore quelques 
guests, mais surprise, on dira les noms plus tard. On es-
père aussi tourner prochainement et vous rencontrer à ce 
moment-là. 

Photo : D.R.
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Jeune groupe prometteur de la scène Deathcore, 
Kanine vient de sortir son premier album au 
sein de Lacerated Enemy records (Hurakan, 

Downfall of Mankind, Vulvodynia, Epicardiectomy). 
Découvrons ensemble ces strasbourgeois qui 
gagnent à être connus.

Par The Wall

Bonjour. Pour commencer, pourriez-vous présen-
ter un peu le groupe ? Gabriel: Salut ! Kanine c’est un 
groupe de potes motivés par l’envie de faire du sale ! 
Amoureux des gros breakdowns et des passages de  
slam bien monstrueux, c’est tout naturellement que 
nous nous sommes lancés dans le projet ! A la base 
Kanine c’était Gab (Guitare) et Jason au chant, re-
joints très rapidement par Lucas et Alex. Kanine s’est 
donc retrouvé avec deux guitaristes, un bassiste et 
un chanteur mais sans batteur. C’est là que l’enfant 
prodige (Gabriel) a décidé de passer de guitariste à 
batteur. Il a dû très vite prendre beaucoup de niveau 
pour endosser ce rôle car on comprend qu’un groupe 
sans bassiste, ou avec un guitariste en moins, est 
possible, mais sans batterie / chant c’est mort ! 

Pourquoi Kanine  ? Quelle est l’origine du nom du 
groupe ? Gabriel: Je voulais un nom court et incisif, 
quelque chose qui reflète l’image du deathcore tel 
qu’on le visualise : agressif et tranchant. Le K c’est 
pour la petite touche d’originalité.

Quel thème abordez-vous dans vos chansons  ? 
Le plus gros des paroles parle de sujets sociétaux. 
On a voulu retranscrire ce qui nous paraissait aller 
mal dans notre société, notre monde  ! C’était aus-
si la première fois que nous composions des pa-

roles et on voulait vraiment sortir du cliché des pa-
roles sans fond. A-t-on réussi  ? A vous de juger  ! 
“Karnage” par exemple parle de notre façon de tou-
jours faire passer le profit avant tout: comme le dit la 
voix robotique au début du son “nous sommes tous 
dans un bateau qui coule , et on ne fait rien”, c’est 
un constat que nous pouvons tous faire au quoti-
dien . “Snake Pit” parle du rapport aux réseaux que 
nous vivons presque tous finalement , peut-être cer-
tains avec plus de recul que d’autres. C’est une ma-
chine qui avance et qui est étudiée pour nous faire 
consommer du contenu (souvent peu intéressant ) le 
plus possible. Avec son lot de haine, d’enfermement 
et tout ce que cela implique. C’est assez ironique 
de se plaindre d’une chose tout en l’utilisant, nous 
en sommes conscients, mais le but du jeu est de ne 
pas tomber dedans et de ne pas s’enfoncer dans un 
scroll sans fin ! Et de l’autre côté, nous avons “Coun-
ter Slam Bass Drop Offensive” qui n’a aucun but et 
dont les paroles sont 100% en rapport avec l’amour 
de Jason et d’ Alex pour le jeu Counter strike. Là, c’est 
zéro message à transmettre , juste du troll de A à Z  , 
ça parle de Headshot et de skills , rien de très intelli-
gent en somme !

Vous avez eu la chance de signer avec un label re-
connu pour votre premier album. Comment cela 
s’est-il passé ? Alex: C’est toute une histoire. Je me 
dois de citer Maxime de Hurakan, tout ça c’est lui , 
c’est une force de la nature ce gars , on parlait déjà un 
peu ensemble avant Kanine , on lui avait montré deux 
trois maquettes de nos compos , discuté des galères 
pour trouver des gens fiables pour mixer l’album etc. 
C’est lui qui nous a rencardé avec Demigod Recor-
ding, c’est lui qui nous a rencardé avec Lacerated En-
emy, même s’ il te dira que c’est grâce à notre zik etc. 
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C’est lui qui nous a donné le plus gros coup de pouce 
qu’un groupe de notre taille puisse espérer ! 

Votre album a une particularité dont on ne peut pas 
passer à côté tellement l’anecdote est originale. 
Pouvez-vous l’expliquer ? Alex: Pour reprendre TOUT 
depuis le début, tout remonte à l’époque à laquelle  
on enregistre l’album. On finit les instruments tout 
niquel, puis vient la voix. À ce moment on avait tout en 
français, 4 titres déjà full record, et là, on a un Jason 
sauvage qui débarque le matin au studio et qui dit “ca 
va pas du tout , on efface TOUT et on recommence 
en anglais”. Là on cherche un peu, il nous donne ses 
arguments etc et finalement , on recommence toute 
la voix . Sauf que , en bon Français , Jason parle TRÈS 
MAL anglais! Du coup vrai prouesse du gang car si 
l’on était habitué à composer les paroles sur le tas,  
nous avions là une deadline pour le mix master de 
l’album, le tout en plein confinement , un enfer ! Jason 
a donc appris phrase par phrase les nouveaux lyrics 
et ayant tout de même un besoin de propreté dans le 
rendu, j’ai écrit beaucoup de paroles en phonétique.  
Une fois le record fini de tous les titres, j’ai fermé tout 
ça et basta  pendant des mois , jusqu’au moment 
où Lacerated En-
emy me demande 
les paroles, avec 
une deadline du 
genre “il me faut 
ça pour demain 
Matin Max”. Là je 
suis sur mon tel, 
j’ai zéro paroles et 
zéro time, je trouve 
les fichiers à l’ar-
rache je corrige ce 
que je peux et let’s 
go, j’ai absolument 
zéro moment où 
je peux corriger 
correctement tout 
ça et c’est surtout 
pas ma langue na-
tale donc méga dur ! Finalement je me rends compte 
de ça au moment où Jason me dit au détour d’une ré-
pète “eh mais attend, ça s’écrit comme ça ce mot ?” 
et là je réalise ma connerie ahaha. Finalement c’est 
donc une édition ULTRA COLLECTOR avec quelques 
fautes par ci par là. (Je me rassure comme je peux)

Vous n’avez à l’heure actuelle pas beaucoup de 
concerts à votre actif mais figurez déjà sur des 
tournées de Stillbirth ou même sur l’affiche du 
Deathfeast, le vendredi à partager la journée avec 
des groupes comme Benighted, Korpse, Gutalax ou 
vos compatriotes d’Hurakan. Comment vivez-vous 
cette ascension si rapide ? Pour le coup l’ascension 
est folle c’est clair ! Mais direct dès le début en fait ! 
On a fait une date à Strasbourg en février et là ça en-
chaine , premier clip en avril , tournée avec Hurakan 
et Stillbirth en avril aussi (et record du deuxième clip 
sur la tournée par la même occasion !) on rentre, on 
compose un son en 1 mois, en mai premier festival 
le Rock The Hell en Suisse et ensuite le Graal, l’album 

qui sort dans la foulée, très très bien reçu par le pu-
blic, puis le Deathfeast , un honneur pour nous , une 
scène mythique.

C’est fou tout ce qui se passe ! On réalise jours après 
jours ce qui nous arrive, et ce qu’il nous reste à faire.

Mais toute cette rapidité a son lot de soucis, nous 
avons encore beaucoup de choses à apprendre sur 
le booking, sur les insides de la musique, améliorer 
notre jeu de scène etc. Mais on est plus que jamais 
déterminé.

En parlant justement du Deathfeast, c’était votre 
première grosse scène devant un grand public. Com-
ment s’est passée cette première expérience ? C’était 
fou, on avait sept concerts à notre actif et d’un coup, 
on se retrouve propulsé sur la scène du Deathfeast. 
Rien qu’à l’arrivée, on a vu des gens avec notre merch 
et c’est putain de satisfaisant en fait (Rires), et une 
fois sur scène, direct un bordel , le public réagit de 
manière incroyable, ça part en circle pit, ça gueule, ça 
creuse le sol, la vie quoi ! Avant de monter sur scène, 
tu réfléchis à tout, tu check tout ton matos etc, mais 

une fois dessus, le 
feu.

Question rapide 
mais importante. 
Quel est votre pré-
férence  ? Grande 
scène sans pou-
voir avoir de 
contact avec votre 
public ou petite 
scène avec bain 
de foule après 
concert  ? Jason: 
Perso j’aimerai 
toujours autant 
être dans le pu-
blic après le show 
pour regarder les 

concerts suivants, et même avant de monter sur 
scène d’ailleurs ! Donc grande ou petite scène , si on 
peut, on sera toujours avec le public. Alex: Clairement, 
même si je kiff de ouf être à la table de merch et in-
teragir direct après la concert et avoir des retours, 
grande ou petite scène on sera toujours soit derrière 
la table de merch, soit dans le pit.

Quels sont vos projets actuels ? On vient de clipper 
“Counter Slam”, le titre de cœur pour Jason, et main-
tenant on enchaîne avec la recherche de concerts, de 
contacts, de contenu à partager  ! Il y a tant à faire 
encore ! Le plus fou serait une nouvelle tournée pour 
jouer l’album dans le plus d’endroits possibles.

Souhaitez-vous le mot de la fin pour les lecteurs ? 
Si vous kiffez la musique violente et l’humour con, on 
est fait pour s’entendre.

Photos : Metal Breeding
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Wednesday 13 est connu pour être le maître 
incontesté de l’horror punk. Il a notamment 
évolué au sein de Murderdolls aux côtés de 

Joey Jordisson. Il sort aujourd’hui un nouvel opus, 
“Horrifier”, qui reste dans son thème de prédilec-
tion. J’ai eu la chance de parler avec ce passionné 
de musique de son nouvel album, de films d’horreur 
et bien plus encore !

Par Emy

Wednesday 13, c’est un honneur de t’interviewer. 
J’étais très fan de Murderdolls dans ma jeunesse ! 

Déjà, comment vas-tu ? Fatigué ! On a un jour de re-
pos là, mais j’enchaîne les interviews toute la journée 
et on est en pleine tournée. Tu es la première inter-
view du jour ! 

Vous deviez être en Europe normalement ? Vous en 
êtes où là ? On est en pleine tournée aux Etats-Unis, 
on fait une tournée complète, il nous reste 22 shows !

Ah oui belle tournée ! Et il y a l’Europe après ? On de-
vait commencer la tournée européenne avec Ministry 
en novembre, mais ça a été chamboulé. Donc ça fait 
quelques jours de repos de plus… mais on est au 
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milieu de tout ça, ce qui est super mais… fatiguant ! 
C’est très excitant.

Vous êtes en tournée pour défendre un nouvel al-
bum que j’ai eu l’opportunité d’écouter : “Horrifier”. 
Tu peux nous en dire plus ? Ça commence à me faire 
pas mal d’albums au compteur et je ne voulais pas 
faire moins bien. J’essaye toujours de faire mieux ou 
plus grand. Donc quand le moment fut venu d’enregis-
trer cet album, je voulais une plus grosse production, 
je voulais faire encore mieux pour l’artwork, etc. mais 
si, bien sûr, le plus important pour moi est d’écrire 
des bonnes chansons. On est donc de retour avec 
un nouvel album et de supers chansons. Je pense 
que les fans vont aimer. Tu sais, avec tout ce qui 
s’est passé ces deux dernières années, ça m’a laissé 
le temps de regarder ce que j’avais fait tout au long 
de ma carrière, avec Murderdolls aussi, et pour cet 
album, j’ai essayé de réfléchir de la façon suivante : 
qu’est-ce que j’ai fait de mieux avec Murderdolls  ? 
Qu’est-ce que j’ai fait de mieux en tant que Wednes-
day 13 ? Puis je me suis dit « écrivons des chansons 
qui vont puiser dans ces enregistrements ». Il y a de 
tout  : du punk, du slow, des nouveautés. Pour moi, 
ça couvre tout ce que j’ai fait plus des nouveautés, 
des chansons comme “Insides out”. Cela reste très 
heavy, très lourd.

As-tu voulu traiter avec cet album d’une thématique 
particulière ? Tu sais, je suis plutôt influencé par les 
films d’horreur, je suis définitivement un horror mo-
vie guy. Avec l’artwork et le titre, “Horrifier”, le résultat 
est pour moi surtout quelque chose de drôle, ça fait 
un peu Michael Jackson, “Thriller”. Je ne savais pas 
exactement ce vers quoi j’allais mais c’était l’idée. Tu 
sais peut-être que mon surnom est Duke of Spook (le 
Duc de l’épouvante), donc je ne peux pas décevoir, je 
dois être au top du spooky et j’ai l’impression qu’on a 
réussi à bien capturer ça avec cet album. 

Oui carrément et franchement, l’intro de l’album met 
vraiment dans l’ambiance ! On est vraiment avec le 
Duke of Spook… Merci ! Et oui, ça a vraiment été in-
fluencé par tous les films d’horreur que je regarde. Il 
y a des films qui sont moyens mais la bande son est 
tellement incroyable… Et l’OST (Original Sound Track 
ou bande son originale) peut être aussi importante 
que le film en lui-même. Et niveau musique c’est pa-
reil, un de mes albums préférés c’est du Alice Cooper. 
John Carpenter, le réalisateur, a deux chansons sur 
le film Christine. Les chansons de ses films ont une 
qualité certaine. J’ai essayé d’incorporer un peu de 
tout ça dans l’introduction de l’album. J’ai vraiment 
essayé de concentrer cet esprit de film d’horreur et 
je pense que le démarrage de tout album doit donner 
le ton. Là, j’ai essayé de faire quelque chose d’épique 
dans cette ambiance et je pense que ça a pas mal 
réussi ! 

Quand as-tu commencé à travailler sur l’album  ? 
J’ai commencé pendant la première vague de COVID 
à écrire beaucoup de choses et en août dernier, on 
s’est réunis avec le groupe, on a commencé à échan-
ger des idées et à travailler collectivement.

Est-ce que tu as l’impression que la période CO-
VID a augmenté ta créativité ou pas ? En ce qui me 
concerne, pas du tout ! Tu sais, j’ai détesté cette pé-
riode. C’était un repos forcé dont je me serais bien 
passé. A ce moment, j’ai rencontré beaucoup de pro-
blèmes  personnels, beaucoup de décès parmi les 
membres de ma famille, parmi mes amis… Ma mère 
est décédée lors de la première année COVID, un de 
mes neveux est décédé également, suivi d’une autre 
tragédie dans ma famille car il y a eu un accident de 
voiture… Ensuite, on a perdu Alexi Laiho de Child-
ren of Bodom. Et comme si ça ne suffisait pas, il y 
a eu le décès de Joey [ndlr, Jordison]. Il y avait donc 
beaucoup de négativité et de décès dans mon esprit. 
Je n’ai jamais vécu ça de toute ma vie. Et tu sais, la 
musique est, pour moi, le meilleur moyen d’échapper 
aux choses négatives. Honnêtement, le plus dur pour 
moi a été de faire un album qui ne reflète pas toutes 
ces choses tristes que j’avais en tête… C’était vrai-
ment une priorité de ne pas faire un album négatif. 
J’aurais pu, mais non. Donc comme je te disais, le 
plus dur, c’était d’évacuer tout ça de ma tête et de 
me concentrer sur la musique. Heureusement, j’en ai 
été capable… La musique a toujours été mon échap-
patoire et j’ai réussi à m’échapper grâce à ma propre 
musique cette fois !

Tu travailles avec beaucoup de musiciens, des fois 
différents d’un album à un autre. Tu disais avoir 
travailler collectivement pour “Horrifier”. Est-ce 
quelque chose que tu fais régulièrement où restes 
tu généralement le leader lors de la création d’un 
album ? Depuis 2011, je pense, mon line up est res-
té à peu près intact. Après, le plus gros de l’écriture 
vient de moi et de mon guitariste Roman. Seuls nous 
deux travaillons principalement à la création et fran-
chement, c’est uniquement ce dont j’ai besoin. On 
travaille vraiment très bien ensemble, on a une alchi-
mie… Il me connaît, il sait ce que je peux faire, ce que 
je peux amener et je sais ce que lui peut faire avec sa 
guitare. Ce qui a été différent cette fois, c’est qu’on 
n’a pas travaillé avec un producteur extérieur. Ça fai-
sait longtemps qu’on ne l’avait pas fait nous-mêmes ! 
On s’est demandé si on avait vraiment besoin de pro-
ducteur parce que je savais exactement ce que je 
voulais. Des fois, c’est une très bonne chose que de 
travailler avec un producteur externe au groupe mais 
des fois ce n’est pas le cas. Et pour nous, c’était une 
très bonne chose de s’en passer. En plus de ça, on 
sort de deux ans de pause. Je ne voulais personne 
d’extérieur au groupe qui vienne ajouter des choses, 
donner des directives, etc. On savait que là, on devait 
le faire par nous-mêmes…

Pour parler de l’album plus généralement, l’artwork 
est super  ! Il met aussi dans l’ambiance. Qui gère 
cela ? Pendant le COVID, j’ai rencontré un fan qui m’a 
soumis un visuel de t-shirt, c’était une de ses idées. 
J’ai trouvé ça très cool et je suis entré en contact avec 
lui. Depuis deux ans, c’est le seul artiste avec lequel je 
travaille pour ce qui est des visuels. Il a fait l’artwork, 
il a fait les t-shirts, etc. Il connaît le groupe depuis 
ses débuts et c’est très important. Engager un artiste, 
c’est super. Mais engager un artiste qui connaît l’his-
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toire de ton groupe aussi bien, c’est encore mieux. Lui 
et moi avons échangé autour de plusieurs idées. Je 
lui ai dit que je voulais une sorte de château de Dra-
cula inspiré d’un dessin animé dont je suis vraiment 
trop fan, ça s’appelle He-Man Masters of the Universe 
[ndlr Musclor en version française]. Dans ce dessin 
animé, il y a un gros château, le château Grayskull, il 
y avait aussi un lieu appelé Snake Mountain. Je vou-
lais Grayskull et Snake Mountain pour Wednesday 13 
dans une ambiance Dracula. Tu vas dans un maga-
sin de disques, tu vois les pochettes d’albums d’Iron 
Maiden, de Killers, par exemple et tu es directement 
plongé dans le truc. Je voulais la même chose: un 
visuel qui intrigue, qui attire, qui donne envie d’aller 
voir ce qui se cache derrière. 

Si on parle plus vastement de ta carrière en tant que 
Wednesday 13, tu as pas mal d’albums derrière toi ! 
Comment fais tu pour te renouveler, musicalement 
parlant, alors que tes sources d’inspirations sont 
quand même toujours plus ou moins centrées sur 
l’horreur ? Heureusement pour moi, j’arrive toujours à 
avoir l’esprit frais quand je commence à travailler sur 
mes albums. Ils ne sonnent pas pareil, ils ne sont pas 
motivés par les mêmes choses. Certains fans pré-
fèrent ce que je faisais avant, dans l’horror punk, ce 
avec quoi j’ai commencé. Mais honnêtement, j’ai com-
mencé à m’ennuyer là-dedans… c’est pourquoi on a 
décidé d’expérimenter de nouvelles choses. J’écoute 
aussi beaucoup de musique : du metal, du vieux rock 
classique, un peu d’électronique, que j’essaye d’in-
corporer à ma musique. Chaque année, je découvre 
de nouvelles choses que je n’écoutais pas avant. Le 
fait que j’écoute des choses nouvelles constamment, 
même parfois du RnB, peut influencer ma créativité… 
Je ne veux pas rester bloqué dans un seul type de 
sons. Ma plus grande source d’inspiration, ce sont les 
fans. un fanclub officiel s’est monté, je m’en occupe 
moi-même personnellement et j’écoute ce qu’ils me 
disent, ce qu’ils aiment. Je leur fais écouter des dé-
mos, je leur joue des choses en avant-première et je 
recueille leur réaction. Je n’écoute pas tout le monde 
bien sûr (Rires), je ne pourrais pas, mais les fans très 
impliqués, si. C’est grâce à eux que je peux faire tout 
ça et je veux les rendre aussi heureux que moi dans 
mon activité musicale. 

Bon, puisque tu écoutes toujours de nouvelles 
choses, tu nous recommandes quoi en ce moment ? 
En ce moment, je n’écoute pas grand-chose : comme 
on est en tournée, je m’écoute moi-même. (Rires) 
Comme je te le disais, j’écoute beaucoup de rock 
classique, enfin, considéré comme classique main-
tenant. C’est ce avec quoi j’ai grandi  : Alice Cooper, 
WASP, Twisted Sister. Il y a aussi de nouvelles choses 
comme Eddie Money, Huey Lewis and the News. 
Dans les années 80, j’étais obsédé par le hard rock et 
le metal. Du coup, j’ai raté plein de choses que je ne 
découvre que maintenant. C’est le cas des artistes 
“goth”  : je n’ai jamais écouté de musique goth. J’ai 
par exemple découvert très tard Joy Division. Je me 
rends compte maintenant que ce genre de choses 
m’attire. Je donne une chance à ce que je n’ai pas 
écouté en grandissant. 

En dehors de la musique ou de ce qui touche à l’hor-
reur, est-ce que tu as d’autres sources d’inspiration ? 
Oui, absolument  ! J’adore les comics, les bandes 
dessinées et la télévision. Je ne regarde pas que des 
films d’horreur  ! Je suis un grand fan de comédies 
et de films d’action  ! Tout ce que j’adorais regarder 
étant enfant est toujours aussi bon  ! Parfois je les 
trouve même mieux maintenant. Je regarde souvent 
des films que je n’ai pas vu depuis l’enfance et je les 
trouve bien mieux que quand j’avais huit ans car j’ai 
un autre regard.

Je ne veux pas te qualifier d’horror artiste mais 
on t’associe quand même évidemment à ça ! Tu as 
d’autres projets horreur en dehors de la musique ? 
En ce qui concerne l’horreur, j’ai quelques autres pro-
jets en dehors de la musique… Je suis par exemple 
impliqué dans un projet qui va être super cool. Je vais 
prêter ma voix dans un dessin animé avec d’autres 
musiciens très connus  ! On prépare quelque chose 
mais je ne peux pas en dire plus… En tout cas, si ça 
se concrétise comme c’est prévu, ça va être génial ! 
C’est bien aussi de travailler avec des gens d’autres 
groupes. Je suis aussi en train de travailler sur un 
autre projet qui me tient à cœur et j’espère avoir le 
temps de mener à bien: je veux faire mon premier 
film d’horreur. J’ai un directeur, j’ai une équipe, il ne 
manque que le temps pour finir de coucher mon his-
toire sur le papier, mais j’ai déjà une bonne idée pour 
ce film, pour plusieurs à vrai dire mais je vais déjà 
essayer de me concentrer sur celui-là. Ça fait un mo-
ment que je travaille dessus.

Si tu ne devais garder qu’un film d’horreur, ce se-
rait lequel ? Sans hésiter : Chainsaw Massacre (ndlr 
Massacre à la tronçonneuse en version française) 
parties 1 et 2, je les mets ensemble. Même s’il y a dix 
ans entre, ça reste les meilleurs, c’est vraiment mes 
films préférés ! Tout le monde pense que Chainsaw 
Massacre est effrayant, mais au moins pour la partie 
2, ça devient une sorte de comédie, pour moi en tout 
cas. Je suis aussi très fan de l’Exorciste, qu’on a re-
créé dans un clip. J’ai d’ailleurs un tatouage à propos 
de ce film sur l’avant-bras. Je suis aussi très fan de 
Dawn of the Dead. Il y en a tellement… Hier on était 
le 1er octobre et j’essayais d’avoir une liste de films 
à regarder jusqu’à Halloween. On va être dans le tour 
bus, donc je voudrais m’en faire un par jour ! 

Et les reboots tu en penses quoi ? Il y a tellement 
de reboots de films d’horreur ces dernières années… 
tu es plutôt old fashion ou tu es ouvert à la moder-
nité ? Je n’aime aucun des reboots… Je leur laisse 
leur chance, quelques-uns m’ont surpris, mais la plu-
part du temps je n’aime pas et je ne suis jamais vrai-
ment convaincu. Et puis, il faut se dire que certaines 
personnes n’ont jamais entendu parler de grands 
classiques avant d’avoir vu un reboot. Donc ça a ce 
bénéfice, pour la plus jeune génération peut-être. Ils 
connaissent le nouveau Chainsaw Massacre, mais 
ils aiment aussi l’original après coup.

Pour en revenir à la musique, avec la tournée qui ar-
rive en Europe, tu les trouves comment les fans eu-



ropéens ? C’est sûr que selon les localisations, c’est 
très différent ! Les fans australiens n’ont par exemple 
rien à voir avec les fans américains. Les Japonais 
sont bien plus barrés que les autres ! J’adore ça. Les 
européens ont quelque chose de mieux : ils sont plus 
intenses ! On vient souvent en Europe l’été pour les 
festivals et on voit les gens dans la chaleur de l’en-
fer se dépasser, ça donne un côté très intense. C’est 
dans leur sang  : ils ont plus d’énergie, ils sont plus 
bruyants, plus intenses et j’aime beaucoup ça. Je ne 
dis pas que les Américains ne sont pas comme ça 
mais c’est plus silencieux. Je ne sais pas pourquoi 
mais en Europe c’est plus intense voilà. En Allemagne 
par exemple, on a des souvenirs très forts ! Aussi, en 
Europe, j’ai l’impression que les réactions sont plus 
réelles, plus spontanées. Des fois, aux Etats-Unis on 
te sort des trucs sans enthousiasme genre “j’ai vu 

Wednesday 13 en concert voilà” L’intensité est tou-
jours forte en Europe… On a super hâte, ce sera en 
mars / avril pour l’Europe.

Vivement la tournée européenne… Tu as un dernier 
mot pour nos lecteurs  ? Merci pour votre soutien. 
Soyez prêts pour “Horrifier”…  Vous allez en prendre 
plein la face. C’est un bon album, c’est du « Wednes-
day 13 quality » et le Duke approuve ! 

Photos : Stephen Jensen
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Bukowski est inscrit dans le paysage metal fran-
çais depuis maintenant quelques années. Le 
groupe a récemment vécu une tragédie (la perte 

d’un de ses membres), ce qui ne l’a pas empêché de 
se relever et même de fouler les routes françaises cet 
été. Si vous les avez ratés, pas de panique : le groupe 
repart à la rentrée pour défendre son nouvel album 
éponyme.

Par Emy

Hello les gars ! Ravie de vous rencontrer IRL, on s’est 
vus il n’y a pas longtemps vers Annecy ! Vous étiez au 
Panic Fest ! Bukowski: Oui, c’était trop bien ! Il y avait 
une poussière de fou (Rires), mais c’était trop bien !

Carrément, c’était génial ! Du coup, vous avez fait une 
belle tournée cet été. Justement, comment ça s’est 
passé ? Romain: Globalement ça va, on a eu quelques 
dates cet été, ça s’est super bien passé et là on voit la 
reprise, on a quelques dates à la rentrée. On a 6 ou 7 
dates qui sont officielles et on en a dans les tuyaux. La 
dernière tournée est officiellement terminée et là on va 
commencer la nouvelle tournée pour le nouvel album. 

Nouvel album que j’ai reçu, merci ! Pouvez-vous nous 
en dire plus justement ? De quoi parle-t-il ? Romain: 
Chaque morceau à une thématique bien différente, il 
n’y a pas de thématique globale. Il y a forcément une 
relecture après ce qui s’est passé. Du coup, il y a un 
ensemble assez noir et sombre qui ressort de l’album. 
Après, on est quand même sur la thématique de l’es-
poir. Mais il y a forcément une relecture de l’ensemble 
de cet album maintenant. 

Même s’il n’y a pas de thématique globale, il y a peut-
être des chansons un peu marquantes avec une his-
toire néanmoins  ? Clément: On peut rester sur  “NC-
FYC”, morceau qui est sorti en juin avec un clip, ça a été 
fait avec Julien. C’est un morceau qui est dénonciateur 
d’addictions. C’est basé sur les démons de l’addiction, 
des problématiques que ça peut créer, des démons 
que ça peut créer. On parlait de ça. Je ne vais pas dire 
que c’était annonciateur, mais bon…

Du coup, l’album a été fait pendant le COVID, c’est 
ça ? J’imagine que beaucoup de choses ont été faites 
à distance. Vous pouvez nous en dire plus sur le pro-
cessus créatif ? Le fait de travailler à distance vous 
a sûrement impactés… Max: En fait, il y a eu plusieurs 
phases. Toute la partie créa s’est faite pendant le pre-
mier confinement, c’était super strict, tout le monde 
restait chez soi. Là tout a été fait à distance chacun 
chez soi. Après l’arrangement s’est fait pendant le 2e 
confinement (oui j’avais peur quand je prenais le bus 
pour aller chez Mathieu, rires). On sortait avec nos pe-
tites attestations. On avait enregistré la basse, je crois, 
et on faisait l’arrangement. Là, on se voyait à 4, on était 
chez Mathieu. Là, ça a créé un truc différent. Je n’étais 
pas là sur les albums précédents donc je ne peux pas 
totalement te dire.

Romain: Oui, on avait besoin d’être ensemble pour com-
poser, pour ressentir l’énergie du truc. Là, à distance, y 
avait ce truc un peu plus dans la réflexion, c’est peut-
être aussi pour ça qu’il y a eu ce truc un peu différent. 
Ça a complètement impacté les choses. Clément: Du 
coup, on a eu le temps de prendre le temps de faire 
des arrangements, de revenir dessus. Mathieu a eu le 
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temps de tester plein de voix différentes pour qu’on 
soit complètement satisfaits. Et à chaque fois, il venait 
avec un truc encore mieux ! Malgré tout, au lieu d’être 
en face de la batterie et en face de Romain, on s’est 
retrouvés en face d’un ordinateur en train de composer 
parce que les lieux étaient fermés. Du coup, on se re-
trouve avec des idées et on se dit “t’es sûr de ça ?”. Et 
puis de toute façon c’est comme ça. On est restés au 
plus réel de ce qu’on faisait. 

Et est-ce que ça fait un processus d’enregistrement 
plus long  ? Clément: Franchement, par rapport aux 
expériences passées où tu as 3 semaines pour enre-
gistrer, etc., c’est bien, mais c’est cool de laisser cette 
part à une éventualité. C’est quelque chose qu’on ne 
peut pas avoir dans un autre processus. Donc j’envie 
ces artistes qui enregistrent sur 3 mois. Pour faire ça, 
il faut aussi un budget, c’est différent. Je pense qu’au-
jourd’hui, on serait plus en mode “on enregistre de 
grosses bases, et tu nous laisses plus de temps pour 
réarranger certains trucs parce que maintenant c’est 
faisable à distance avec tout ce qui existe et qui est 
réarrangé après par l’ingé son.” Ce serait peut-être une 
demande du groupe à l’avenir. 

Oui… j’ai interviewé un groupe il n’y a pas longtemps, 
les gars m’expliquaient que le fait d’être à distance 
les avait rendus plus perfectionnistes et du coup, ils 
avaient pris plus de temps. Chacun faisait son truc, 
puis refaisait selon les autres et il fallait tout remettre 
en commun… Romain: Là, il n’y avait pas ça, car j’avais 
enregistré les batteries après le premier confinement. 
Il n’y avait que des guitares additionnelles à faire. Il y 
avait déjà une base définie à laquelle on ne pouvait 
pas toucher. Clément: Après je ne sais pas à quelle 
distance sont les musiciens, mais nous on est dans 
le même secteur, donc à part les confinements stricts, 
on a pu se retrouver. Ça nous a permis de prendre des 
décisions plus facilement que par téléphone ou autre 
moyen de communication.

L’album, je l’ai trouvé un peu différent de ce que vous 
avez pu faire avant, plus dark, plus sombre. Il y a des 
chansons plus posées, plus profondes. D’où c’est 
venu cette ambiance ? 

(Bukowski) J’ai l’impression que le COVID a un peu 
plombé l’ambiance. (Rires) Ça a été compliqué pen-
dant 2 ans et on reste un canal de communication de 
ce qui se passe.  Et comme la composition s’est faite 
pendant le confinement, on ne savait pas trop ce qui se 
passait, comment ça allait se passer, etc. ça a vache-
ment influencé chacun de nous. Après le côté sombre, 
il y a des drames familiaux pour certains d’entre nous. 
Donc je pense que c’est beaucoup de facteurs qui, a un 
moment, ont été le point d’arrivée d’une longue suite 
d’événements.

Quand vous avez composé cet album, vous avez 
vraiment été dans une bulle en faisant ce que vous 
vouliez ou est-ce que vous avez quand même pensé 
à la scène ? Est-ce que la scène est intervenue à un 
moment donné dans vos débats en mode “comment 
ça va se passer pour jouer ça sur scène ?” ou pas du 

tout  ? Romain: On s’est fait la réflexion. On s’est dit 
qu’il y avait des trucs pour la scène qui n’allaient pas 
forcément marcher. Mais on ne l’a pas fait purement 
dans cette optique-là. Mathieu: Non, car forcément, il 
va quand même falloir les jouer ces morceaux-là à un 
moment. Certains sont plus faciles à faire en live que 
d’autres, mais on a quand même réfléchi à ça au mini-
mum. Après, on était dans une logique de confinement 
où on bossait chacun de notre côté et on laissait les 
choses se faire. Je dirais qu’on y a moins réfléchi que 
d’habitude. Mais il y a forcément un moment donné où 
il faut se confronter à ça. N’oublions pas que c’est des 
morceaux qu’on va devoir défendre sur scène. Donc on 
sait déjà lesquelles on va faire. On ne va pas tout dé-
baller maintenant par contre. (Rires)

Justement, dans le live report que j’avais fait au Panic 
Fest, j’avais précisé que la setlist que vous aviez faite 
était vraiment bien pensée. Il y avait du nouveau et de 
l’ancien. Et les gens ont fait des retours très positifs 
là-dessus. Max: On en a fait une pendant un petit bout 
de temps, mais j’ai remarqué (car je n’ai rejoint officiel-
lement le groupe que depuis 6 mois), que j’ai découvert 
Bukowski avec les choses qui marchent. Donc je me 
suis demandé à quelle sauce j’allais être mangé, je me 
suis demandé quels morceaux on allait jouer dans le 
set. Et ça m’a fait plaisir de voir qu’il y avait de tout en 
fait, il y a vraiment de tout, il n’y a pas d’oublis. Et l’exer-
cice maintenant, ça va être de défendre les nouveaux 
morceaux et d’en enlever d’autres aussi (et c’est ça qui 
ne va pas être facile). On n’a pas le droit de jouer 1h30 
partout. J’ai l’impression que le public est très réceptif 
aux morceaux choisis. Certains sont sur des périodes 
anciennes, d’autres sur des albums récents. Certains 
morceaux sont très attendus, donc c’est délicat. Tu as 
des morceaux très attendus que tu ne peux pas enle-
ver…

Oui, après tu as aussi une grosse différence entre le 
public qui vient voir Bukowski dans une salle et celui 
qui voit Bukowski en festival… Mathieu: oui voilà, c’est 
pas tout à fait pareil. Là, en l’occurrence, ce qui était 
chouette pour le Panic Fest, c’est qu’il y a des gens 
qui nous ont découverts. Et quand ça se passe bien 
comme ça a été le cas là-bas, c’est un pari gagné. Il n’y 
a pas que des aficionados du groupe en festival et là 
on a eu plein de retours sympas après. Ça fait plaisir et 
c’était vraiment bien, bien organisé. Super cool.

Pour revenir à l’album, vous avez plusieurs featurings 
dessus. Comment ça s’est passé  ? Romain: Ca s’est 
fait super naturellement. En fait, c’est des gens qu’on 
côtoyait avant et avec qui on avait envie de travailler. 
On ne s’est pas posé la question en fait, on a eu en-
vie de le faire et on l’a fait. Il n’y a pas de réflexion du 
type “tiens on va prendre machin pour tel morceau 
parce que ce serait cool.” Non, on s’est dit “Ce serait 
cool de faire un morceau, par exemple avec Wojtek ou 
Toni.” Et on l’a fait. Mathieu: En fait, il faut prendre les 
choses à l’inverse. On a eu envie de le faire parce qu’on 
les connaissait. On n’est pas allé chercher quelqu’un. 
Parce qu’on les connaissait, on s’est dit que ce serait 
sympa de bosser avec eux. 
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Vous parliez de drames familiaux un peu avant, si on 
en vient maintenant à Julien, est-ce que sa dispari-
tion a remis en question les choses ? Est-ce qu’il a été 
question d’arrêter le groupe à un moment donné ou 
pas du tout ? Mathieu: Pas longtemps, mais oui. Parce 
qu’en plus, ce n’était pas une maladie de longue date, 
c’est arrivé subitement, comme ça, sur nous. On a pris 
une enclume sur la gueule. Donc on a pris un temps de 
réflexion et puis on s’est dit que Julien, il n’aurait jamais 
voulu enterrer le groupe avec lui. Il aurait voulu que ça 
continue. On s’est laissé le temps de voir comment 
on allait digérer tout ça. Et finalement, même moi, je 
me suis dit que c’était viscéral pour nous de continuer. 
Qu’est-ce que j’allais faire ? Si ça en plus ça s’arrête, il 
y a tout qui s’effondre, toute ma vie s’effondre. Max: Il 
y a une grosse communauté. Je dis ça de l’extérieur, 
car à ce moment je n’étais pas dans le groupe, mais j’ai 
vu, de l’extérieur, beaucoup de gens qui se sont mani-
festés, qui ne voulaient pas que ça s’arrête, qui étaient 
heureux que ça continue. Les gens ont été hyper bien-
veillants et ça continue. Le fait que les gens soient là, 
qu’ils ne veuillent pas que ça s’arrête, forcément ça 
compte.

Et ça fait quoi d’intégrer un groupe dans ce contexte ? 
Max: C’est ce que je dis à chaque fois : moi je suis grat-
teux. Mathieu m’a appelé en me demandant si je ne 
voulais pas reprendre. Je sais pourquoi il m’a appelé : 
on est des amis de longue date, je les connais. Il y a 
aussi eu le côté technique, car moi je suis guitariste, 
il a aussi fallu que je me mette à la basse, car ce n’est 
pas du tout mon instrument même si ça reste une gui-
tare. C’est aussi beaucoup d’émotions évidemment, 
beaucoup de pression aussi, car je n’avais pas envie 
d’arriver et que ça ne soit pas crédible : il ne fallait pas 
que ce soit du Buko boiteux, il ne fallait pas que ce soit 
du Buko 3.9. Il fallait que ce soit Bukowski donc il y 
avait un peu la pression. Après, ils ont été charmants 
avec moi.

C’est si bien dit ! Clément: Après, on le dit et redit, mais 
Max est un copain de longue date, ça a joué dans la 
balance. Mathieu: S’il avait dit non, on aurait tout fait 
pour continuer, mais ça nous aurait posé problème… 
Romain: Prendre quelqu’un qu’on ne connaît pas pour 
remplacer Julien, ça aurait été un peu compliqué pour 
nous… Mathieu: On aurait quand même essayé de ré-
fléchir à quelqu’un d’autre dans l’entourage. Romain: 
Là, ça tombait sous le sens : c’est un copain de Julien, 
qui reprenait son matos. Même ne serait-ce que ça, 
reprendre son matos, il y a un côté symbolique donc 
c’était évident. Max: Moi j’avais beaucoup de compli-
cité avec Julien, car je suis aussi gaucher. Pis quand 
tu es gaucher, tu es un peu le vilain petit canard  du 
groupe : il y a une guitare, mais tu ne peux pas jouer, 
en fait, tu ne peux jamais rien faire comme les autres. 
(Rires) Il y a plein d’instruments que tu ne peux pas tou-
cher. Ça peut être une tare tout comme tu peux être 
Jimmy Hendrix. Ça peut être aussi très très chiant. Moi 
j’étais proche de Julien et je suis très content, même 
très honoré, de pouvoir jouer sur son matériel. Il a d’ex-
cellents instruments. Je suis content que ça ne prenne 
pas la poussière, que ça continue à vibrer et surtout 
que ça garde l’âme de Buko. Voilà, je ne suis pas très 

dans l’ésotérisme, mais le fait d’avoir ses instruments, 
je sais qu’il se passe quelque chose quand même. Il a 
façonné son caractère dans son matériel et je le sens. 
Ce n’est pas quelque chose d’ésotérique, mais symbo-
liquement, je le ressens. C’est tout un truc, je ne m’at-
tendais pas à ça, mais c’est cool. 

Du coup, pour la suite : l’album sort en septembre et 
quelques dates sont prévues  ! Avec le contexte ac-
tuel, vous vous sentez comment ? Plein de fest ont 
dû plier boutique faute de préventes, mais en paral-
lèle, de plus petits se sont créés, etc. donc le paysage 
n’est plus tout à fait le même… Vous vous êtes sentis 
comment là-dedans ? Mathieu: Très bonne question, 
franchement, je n’y ai même pas pensé ! 

C’est que ça s’est bien passé ! (Rires) oui ! Clément: Il 
y a eu quelques doutes sur quelques dates, car il n’y 
avait pas de préventes, on avait peur, mais au final ça 
s’est bien passé. Mathieu: Oui et alors quand on est 
arrivé au Panic, on s’est dit que la scène était immense, 
on avait fait l’accès et la route était compliquée, mais 
en fait il y avait du monde. Romain: Après, moi, à titre 
personnel, je trouve ça super que de tels petits fest ar-
rivent à faire des choses comme ça : super organisa-
tion, l’accueil a été super, ça sonnait à mort. Mathieu: 
Quand c’est comme ça, c’est top… 

Et vous étiez là le vendredi ! Le samedi, il y avait en-
core plus de monde ! Mathieu: Oui c’est vrai que le sa-
medi, ça concentrait plus de groupes. Après, on était 
très contents du monde qu’il y avait. On ne s’attendait 
pas du tout à ce monde-là ! 

C’est cool  ! Mais dans ce paradoxe de redistribution 
des cartes au niveau fest, comme tu en as de plus pe-
tits qui se créent, ça couvre vraiment bien la France. 
Et puis je crois que les gens n’ont plus envie forcément 
d’aller dans les grosses machines de type Hellfest… 
Mathieu: Oui et c’est super sain. Je ne souhaite la mort 
d’aucun festival évidemment, mais si ça peut faire 
connaître des plus petits groupes qui méritent et qui 
ne peuvent pas toujours s’exprimer en live…

Oui et puis se dire qu’on voit Buko dans ce contexte, 
pour un public qui peut les avoir vus au Hellfest à 35 
mètres de la scène… Là, il y a une proximité et un lien 
inédit. Peut-être que vous le ressentez aussi sur les 
petits fest ? Bukowski: Carrément ! 

Et les gens sont en attente de ça… au Hellfest cette 
année j’ai attendu 6 heures pour être bien placée pour 
un groupe… Mathieu: Moi j’y vais pas dans ces condi-
tions. J’y joue, mais j’y vais pas. (Rires)

C’est sur… en tous cas, c’était un plaisir de vous avoir 
rencontrés après vous avoir vu mettre le feu en live ! 
Vous avez peut-être un dernier mot pour nos lec-
teurs ? Bukowski: Merci de votre intérêt, ravis de vous 
revoir sur les routes avec la sortie de l’album le 23 sep-
tembre ! Et vraiment, merci pour votre intérêt et votre 
soutien… 

Photo : Armen Balayan
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Garant d’un death gore brutal à l’américaine tein-
té de grind old school, Exhumed n’a jamais bais-
sé les hachoirs depuis ses débuts en 1990, an-

née où son guitariste-chanteur, alors encore en pleine 
adolescence, fonda le groupe dans le garage de papa. 
C’est donc un Matt Harvey jovial comme à son habi-
tude et toujours accompagné de sa fidèle canette de 
boisson énergisante (même à 08h30, heure locale 
pour lui) que nous retrouvons pour discuter du der-
nier album de sa bande, “To The Dead”. Et même si la 
carrière du bougre compte déjà plus de 3 décennies, il 
semblerait qu’elle soit encore bien loin de son terme. 

Par GuiGui

Le titre de votre nouvel album “To The Dead” serait-il 
à comprendre comme un hommage ou un cadeau à 
l’attention des morts ? Il peut y avoir différentes inter-
prétations. Ça pourrait être une sorte d’invitation en-
vers ceux qui sont à fond dans le death metal mais ça 
peut aussi être comme quand tu lèves ton verre à la 
santé de quelque chose. Pas uniquement à la santé 
des morts, de ceux que nous avons perdus, mais aussi 
à celle de notre passé. Mais on peut encore aussi y voir 
une direction, ce vers quoi on va puisque forcément on 
va tous mourir. (Rires)

Le premier titre de ce nouvel album, “Putrescine and 
Cadaverine”, démarre avec des riffs qui m’ont évoqué 
du vieux Dying Fetus. J’ai l’impression que le niveau 
technique d’entrée de jeu est plus élevé que sur vos 
précédents albums. C’est la suite logique des choses 
pour toi ou c’est parce que vous avez encore appro-
fondi le travail sur les instruments ? Pour l’album pré-

cédent, “Horror” (2019), on avait volontairement écrit 
des morceaux plus simples. Disons que jusqu’à pré-
sent, on se concentrait sur l’énergie, l’intensité et on 
composait d’une traite. Mais il est vrai qu’ici on s’est 
donné davantage d’espace et de temps pour travailler 
les instruments. Mais nous ne sommes pas un groupe 
technique. Dès que je me lève le matin je joue de la mu-
sique et donc quand je trouve un truc cool je le garde 
et je le travaille, mais ça peut aussi bien être 4 notes 
que plus. 

Les voix m’ont paru aussi légèrement plus en arrière 
dans le mix, ce qui donne une ambiance et une cou-
leur intéressantes avec ces échos. Est-ce encore une 
fois le fruit de l’évolution naturelle d’Exhumed ou une 
volonté marquée ? Je dirais que c’était volontaire. Il y 
avait 2 types de voix et quand j’ai écouté ce qu’on avait, 
j’ai voulu qu’on mette en quelque sorte un peu plus d’air 
dans le mix donc on a fait attention aux micros, à l’am-
biance de la pièce… Actuellement les technologies per-
mettent assez facilement d’enregistrer quelque chose 
proprement et qui sonne bien. Je trouve ça cool bien 
sûr, mais quand tout est calibré c’est parfois ennuyeux. 
On a donc essayé de trouver une manière de mixer à 
l’instinct et de ne pas sonner comme les 35 autres al-
bums qui sortiraient dans le mois. (Rires) Mais pour en 
revenir à la voix, de toute façon même si tu enregistres 
de manière à ce qu’on entende chaque mot, on ne com-
prend quand même pas ce que tu dis. (Rires)

Ce n’est pas une frustration d’ailleurs pour toi d’écrire 
des textes que les gens n’écoutent ou ne comprennent 
pas ? Il est vrai qu’on travaille parfois beaucoup sur les 
paroles et qu’on essaie d’écrire de bons textes, mais 
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au final ça fait partie du son d’ensemble parce qu’on 
ne va pas se lancer dans du chant clair. (Rires) Bien 
sûr si quelqu’un écoute un album et lit ou s’intéresse 
aux paroles qu’il contient, c’est super pour nous. Mais 
il y a tellement de gens qui ne parlent pas ou ne com-
prennent pas l’anglais. Il faut donc prendre les textes 
comme de très bons effets sonores. Tu sais quand 
j’étais jeune, j’écoutais énormément d’albums sur cas-
settes et celles-ci ne contenaient ni paroles ni informa-
tions. Donc j’écoutais parfois des dizaines de fois tout 
en me demandant ce qui se disait. Tu n’es pas obligé 
de comprendre les textes pour apprécier la musique. 
En tout cas si tu en as besoin, ça va sans doute deman-
der trop de boulot. Si une personne veut approfondir, 
tant mieux. Si elle ne le veut pas, mais qu’elle trouve les 
morceaux cools, c’est très bien aussi. 

“To The Dead” est votre second album avec Alejan-
dro Corredor à la production, après “Horror”. Il sem-
ble vous avoir apporté un son plus propre. C’est un 
son différent. Nous travaillons avec Alejandro depuis 
quelques années déjà. Il nous a accompagnés en tour-
née pour faire notre son, il nous a aidés à construire 
notre studio… Il est donc impliqué à plusieurs niveaux 
et il comprend ce que nous voulons. Pour cet album, 
nous avons dû faire certains compromis. Ce que je 
voulais au départ était peut-être plus…mauvais (rires). 
Personnellement j’aime écouter des versions démos 
et d’autres trucs dans le genre grindcore ou powervio-
lence et je voulais quelque chose de rugueux. On a dû 
trouver un équilibre entre garder notre ton et faire un 
mix un peu plus propre pour que l’auditeur puisse s’y 
retrouver sans trouver cela trop différent. J’ai l’impres-
sion qu’on a pris la bonne décision tous ensemble. 

Comment se sont passées les sessions d’enregistre-
ment en tant que telles avec Alejandro  ? A-t-il une 
méthode spécifique ou cela ressemblait-il finalement 
à ce que vous faisiez auparavant ? Tout part du fait 
que nous abordons finalement les choses comme un 
groupe de rock finalement. On a 2 guitares, 2 voix, 1 
basse et 1 batterie. Nous ne sommes pas David Cover-
dale et nous n’avons pas de solos à la Django. (Rires) 
C’est ce qui rend tout beaucoup plus facile. Tout ce qui 
nous intéresse est de trouver les choses qui rendent 
notre son intéressant, unique, familier et reconnais-
sable, mais tout en essayant de faire différemment 
que ce qu’on a fait sur l’album précédent, sinon ce se-
rait trop facile. On n’aurait peut-être même pas besoin 
d’un producteur dans ce cas-là. Je pourrais prendre 
quelques micros et faire ça moi-même. (Rires) Donc on 
a passé pas mal de temps sur des détails, mais le gros 
œuvre de départ est relativement simple. Certes on a 
essayé 4 configurations de guitares différentes, on re-
commençait, on réarrangeait… Comme je te le disais, 
c’est une approche rock. Quand tu écoutes les anciens 
Led Zeppelin ou Deep Purple, il y a des erreurs, pas mal 
de bruits parasites qui n’ont pas été supprimés du mix, 
mais tout le monde s’en fout en fait. Certains veulent 
qu’on entende la moindre note de ce qu’ils jouent et 
donc passe du temps à peaufiner chacune d’entre elles 
pour que tout soit parfait et ça devient vraiment chiant. 
Peu importe la performance, je trouve que le plus im-
portant est quand le groupe joue au maximum de ses 

capacités même si l’enregistrement est merdique ou 
que certaines notes ne sont pas parfaitement dans le 
temps. Il faut simplement que l’énergie soit là. 

L’album a été enregistré entre avril et juin 2021... Oui, 
c’est vraiment vieux. (Rires)

La cause de ce long délai de sortie s’explique uni-
quement à cause du COVID ou une autre raison s’y 
ajoute ? C’est principalement dû au COVID effective-
ment. D’habitude, en comptant tout, on finalise un al-
bum en 3 semaines ou un mois et il sort peu de temps 
après, mais ici, à cause de la situation, on savait que 
les plannings de sorties du label avaient été repoussés 
et que de toute façon on ne pouvait pas tourner. Pour 
être tout à fait honnête par contre, l’avance que le la-
bel nous a faite pour l’enregistrement était très impor-
tante pour nous puisque, maintenant que nous avons 
notre studio, nous avons pu investir cela dans autre 
chose (matériel, merchandising…) et préparer la suite. 
On pouvait travailler sans stress sur l’album. On n’était 
pas pris par une deadline, mais on savait que l’album 
sortirait finalement dans cette période-ci.  

Vous avez pu prendre le temps de bien faire les 
choses. Je l’espère. (Rires) Oui, c’était vraiment plus 
relax que pour les précédents albums. Pour « Horror » 
par exemple ça ne l’était pas du tout. On était en pleine 
construction de notre studio et on avait une tournée 
planifiée. Donc l’album devait sortir à une certaine date 
et il fallait respecter cela à cause aussi du planning de 
sorties du label. Mais maintenant qu’on a ce studio, ce 
n’est plus comparable. On peut prendre par exemple 
une journée complète pour simplement installer la bat-
terie et aller au bar après. (Rires) Si on prend l’exemple 
de Mike (Hamilton - batterie), je crois que le fait d’avoir 
eu le temps l’a aidé parce qu’il a, selon moi, enregistré 
sa meilleure performance.

Votre studio, Darker Corners, ne servira que pour vos 
groupes ou vous avez dans l’idée de l’utiliser pour 
d’autres ? On a déjà fait quelques trucs, mais ce sera 
majoritairement pour nous ou d’autres personnes 
qu’on connaît. En fait pour nous c’est plus qu’un stu-
dio, c’est un peu comme une maison. On y a pas mal 
d’effets personnels ainsi que tout notre matériel donc 
a priori ce ne sera pas fait pour accueillir d’autres per-
sonnes extérieures. De plus, on vit ici dans une petite 
ville. On est à 3 heures de San Francisco et autant de 
Los Angeles donc il n’y a pas beaucoup de groupes 
dans les environs qui cherchent à enregistrer. Main-
tenant paradoxalement ça ne me dérangerait pas de 
faire plus d’enregistrements ici parce que je trouve ça 
fun. Donc on verra. 

Pour en revenir à “To The Dead”, il sort une fois encore 
sur Relapse (ndr - le groupe y est signé depuis le premier 
album “Gore Metal” sorti en 1998). C’est une grande 
histoire d’amour entre Exhumed et ce label. Je sup-
pose que d’autres vous ont déjà approchés, mais quel 
est le plus gros avantage de Relapse pour un groupe 
comme le vôtre ?  En fait, il faut savoir que quand nous 
avons signé sur Relapse en 1998, aucune autre maison 
de disques ne voulait de nous. (Rires) Le death metal 



n’avait pas forcément bonne presse. C’était surtout la 
grande période des groupes de poseurs. (Rires) Re-
lapse est le seul label qui nous a donné notre chance 
et il comptait dans ses rangs Nile, Dying Fetus, Nasum, 
Cephalic Carnage… qui étaient les groupes under-
grounds les plus extrêmes de l’époque. Ce qui est aus-
si fou c’est que je respecte quasiment toutes les sor-
ties de leur catalogue. C’est différent de labels comme 
Century Media ou Nuclear Blast qui comptent pas mal 
de sorties assez commerciales. Je trouve ça cool que 
les gens aiment, ce n’est pas la question, mais ce n’est 
juste pas pour moi. Personnellement, Relapse est la 
structure qui se rapproche le plus de mes valeurs. 

C’est aussi un peu comme si vous aviez évolué en pa-
rallèle. Relapse et Exhumed sont tous 2 nés en 1990. 
Je ne me rappelle plus s’ils ont commencé en 1990 ou 
1991 (août 1990), mais je sais que l’une de leurs pre-
mières sorties a été le premier EP de General Surgery 
(“Necrology” sorti en 1991) et dans notre cas, on a don-
né notre premier concert aussi cette année-là quand je 
venais d’avoir 16 ans.

Tu as justement fondé Exhumed quand tu n’avais que 
15 ans. Après plus de 30 ans de carrière, comment 
analyses-tu celle-ci ? Est-ce que tu penses avoir at-
teint tout ce que tu voulais atteindre ? Sur plusieurs 
aspects Exhumed est allé effectivement beaucoup 
plus loin que ce que je pensais possible au début, c’est 
clair. Mais je crois qu’il peut y avoir encore beaucoup à 
faire. C’est un peu comme si tu étais au sommet d’une 
montagne, mais que celui-ci cachait un point encore 
plus haut. Tu te dis donc que tu es arrivé là où tu es, 
mais tu peux encore aller plus loin et ainsi de suite. On 
n’a jamais été des rockstars, ça n’a jamais été le but. Je 
ne veux pas jouer dans des stades de baseball. (Rires) 
Mais on continue à bien jouer et à prendre du plaisir à 
le faire ensemble. Rien que ça vaut le coup de conti-
nuer. Maintenant pour être honnête, on a encore plein 
d’idées pour le futur. On passe encore énormément 
de temps ensemble en dehors du fait de simplement 
jouer. On a le studio, on s’occupe du merchandising, 
on a un mailing order… On s’occupe donc aussi de tout 
le côté business du groupe. Je me suis battu pour pas 

mal de choses depuis longtemps et je vois que main-
tenant ça nous crée des opportunités concrètes. Donc 
pour te répondre, je me sens satisfait, mais j’ai toujours 
envie d’en faire plus. Je suis heureux et j’ai l’impression 
que les autres aussi donc c’est cool. 

Vous vous occupez de tous les aspects du groupe 
vous-mêmes ? Vous n’avez pas de management qui 
s’occupe de vous  ? Non. On est complètement dans 
l’aspect DIY. On a une petite équipe qui bosse avec 
nous par exemple pour vendre le merchandising ou 
faire notre son en tournée, mais pour ce qui est du 
groupe et de ce qui va avec, c’est nous. 

Tu joues dans d’autres groupes et Exhumed a tou-
jours été actif. Comment parviens-tu à organiser ton 
planning ? Disons que c’est beaucoup de tableaux à 
remplir (Rires) et aussi beaucoup de discussions, d’ap-
pels Zoom… C’est de l’organisation puisque chacun a 
ses propres occupations. Ross (Sewage – basse) est 
dans Ludicra et Impaled, Mike joue aussi dans Deeds 
Of Flesh, je suis dans Gruesome et d’autres… C’est une 
toile d’araignée de fou. (Rires) Il y a pas mal de trucs 
administratifs à régler qui sont chiants, mais ça me 
permet de jouer de la guitare 40 à 50 heures par se-
maine. 

Penses-tu avoir toujours la même énergie qu’à tes 
débuts ? Je l’espère parce que c’est le but. Je le vois 
quand on compose. Si je me replonge dans le passé, 
quand je jouais dans le garage de mon père, que je pro-
posais quelque chose aux autres et qu’ils me disaient 
“non, mec, c’est trop faible”, je me disais qu’il fallait 
qu’on fasse quelque chose de plus lourd. C’est encore 
toujours le cas aujourd’hui. Je pense qu’il est impor-
tant de rester dans ce même état d’esprit. Je remarque 
en tout cas que certaines choses que je trouvais cools 
à 16 ans le sont toujours pour moi maintenant. J’adore 
toujours Repulsion, Napalm Death, Carnage, Terrorizer 
ou Impetigo. Je pense que si on poursuit toujours la 
même intention initiale et qu’on reste vrais, c’est nickel. 

Photos : D.R.
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156/SILENT
“Narrative”

Genre : Hardcore
Pays : USA

Label : SharpTone Records
Sortie : 02.09.22

Chroniqueur : Syl Slyder

Les Américains de 156/SILENT ont 
condensé dans ce nouvel album toutes 
leurs frustrations accumulées pendant 
les confinements, leur colère devant 
l’évolution du monde ainsi que leurs 
craintes face au constat de fuite en 
avant des sociétés coupables. Quoi de 
mieux en effet que le hardcore teinté 
de metalcore du groupe pour exprimer 
toute cette rage et ce désespoir ! “Nar-
rative” est intense, de par sa musique, 
ses breakdowns, ses screams et ses 
textes. Il monte encore le niveau et 
offre quelques expérimentations exci-
tantes, preuve que le groupe est encore 
en pleine évolution. Ce troisième opus 
est une catharsis bienvenue, un dé-
fouloir essentiel et un pur moment de 
hardcore de qualité.

ACEDIA
“Fracture”

Genre : Black metal experimental
Pays : Québec

Label : Les acteurs de l’ombre
Sortie : 07.10.22

Chroniqueur : Ymir

Acédia est un terme latin qui désigne 
le fait que l’on ne prenne pas soin de 
soi. Ici un terme qui colle parfaitement 
au concept musical qui donne cette 
étrange impression de fourre-tout, de 
bazar voir même que rien n’est fait avec 
soins et pourtant on ne peut qu’être 
spectateur de la technicité des instru-
ments ici, des vocaux maîtrisés. En 
même temps vu le line-up avec entre 
autres Cadavre, le batteur de Cantique 
Lépreux. On pouvait s’y attendre  ! Ici, 
les influences sont nombreuses, peut-
être même trop nombreuses pour votre 

serviteur qui n’arrive pas à entrer dans 
ce climat fourre-tout. Des styles, ryth-
miques et mélodies qui s’entremêle et 
s’entrechoquent, c’est la proposition 
forte des Québécois, bien loin de For-
teresse ou Sorcier des Glaces. Un son 
très dissonant, rappelant quelques pas-
sages presque death metal, mais qui 
garde une identité forte et assumée. 
Quoi de mieux, alors si vous aimez les 
projets un peu décalés pensons à Igor-
rr, eh bien je dirais que cet opus est 
pour vous !

ACOD
“Fourth reign over opacities and 

beyond”
Genre : Thrash/Black metal

Pays : France
Label : Les Acteurs de l’Ombre

Sortie : 16.09.22
Chroniqueur : Ymir

Le trio marseillais nous délivre leur nou-
veau méfait, intitulé “Fourth Reign Over 
Opacities and Beyond”. Ici on entre 
dans le sujet avec brutalité et fracas dès 
la seconde piste et cette verve restera 
durant les cinquante-deux minutes qui 
composent cet opus. ACOD désire faire 
déferler les flammes de l’enfer sur notre 
monde et ça réussit plutôt bien, des 
vocaux tout droit sortis des ténèbres, 
éraillés, nous faisant chuter. D’ailleurs 
l’enfer est bien présent au cœur des 
paroles de cet opus, les chants clairs, 
nous ferons que mieux chuter comme 
sur “Genus Vacuitatis” ! Ici pas de répit, 
ça blast et ça envoie des riffs démen-
tiels pour notre plus grand plaisir  ! On 
continue sur une lignée rappelant l’opus 
de Hell Militia, mais cette fois en mieux 
dosé. Un album qui ravira les fans 
comme les néophytes et tous les faires 
basculer dans le black metal !

BLACK ANVIL
“Regenesis”

Genre : Black metal 
Pays : USA

Label : Season of mist
Sortie : 04.11.22

Chroniqueur : Ymir

Black Anvil nous propose un black me-
tal sans concession, teinté d’ambiance 
et de sonorité différentes qui nous font 
passer un très bon moment ainsi qu’un 
formidable voyage. Tous au long de ces 
douze pistes nous allons frissoner de 
terreur ou d’extase ! Rappelant dans le 
riffing un Satyricon, notamment la pé-
riode “All Shall Fall”, des chants clairs 
qui apportent une certaine profondeur 
dans l’ensemble. La proposition est 
forte, sous la masse des sorties de cette 
année la formation tire son épingle du 
jeu avec cet opus d’une grande qualité 
qui apporte plus qu’un énième album 
de black, sa composition est une véri-
table force de proposition et on ressent 
réellement l’identité du groupe !

BLACK MIRRORS
“Tomorrow Will Be Without Us”

Genre : Alt Rock/Grunge
Pays : Belgique

Label : Napalm Records
Date : 04.11.22

Chroniqueur : Ale

Enfin de retour ! On attendait avec im-
patience le second opus du très pro-
metteur quatuor bruxellois. Et l’attente 
en valait bien la peine, en atteste cette 
belle entrée en matière  : “Snake Oil” 
tabasse d’emblée, et fait plaisir à mon 
petit cœur de bassiste (qui sera tota-
lement comblé sur le très bon “Anthro-
pocene”), en plus de surprendre par 
ses rythmiques quelque peu orientales. 
“Lost In The Desert”, comme plusieurs 
autres titres de la galette tel que “Tears 
To Share”, nous replonge dans les an-
nées 90 avec un petit côté Cardigans 
pour le premier et de sympathiques 
influences trip hop sur le deuxième 
(Portishead en tête). Les titres plus 
posés, plus atmosphériques comme 
“Ode To My Unborn Child” et “Through 
The Eyes Of A Giant” sont également de 
belles trouvailles, portés par la voix de 
velours de Marcella, et par une guitare 
posée dans le premier cas et une autre 
au jeu plus incisif pour le second. Mais 
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paradoxalement, là où votre serviteur 
a le plus pris son pied, ça reste sur la 
petite bombe hard rock aux riffs lourds 
que représente “Collapsology”, et sur-
tout l’injection d’énergie pure proposée 
par “Hateful Hate, I’ll Kill You”, rappelant 
un peu le pop punk féminin début 2000, 
notamment avec son refrain. Consécra-
tion réussie pour Black Mirrors donc, au 
son rétro et pêchu, et dont il nous tarde 
de voir le résultat en live !

BLACK PYRAMID
“II”

Genre : Stoner-Doom
Pays : USA

Label : Labyrinth Of Thoughts
Date : 09.09.22

Chroniqueur : Ale

Une ressortie célébrant les dix ans du 
second album de Black Pyramid (et le 
dernier avec son line-up d’origine), c’est 
plutôt enthousiasmant  ! Si je ne suis 
pas fan du chant outre mesure, il s’agit 
d’un ressenti personnel (c’est bien la 
sonorité qui me dérange, pas tant la 
technique). Et c’est peut-être le seul 
point négatif de cet album acoquinant 
Stoner et Doom avec grandiloquence 
(et pas que d’ailleurs  !). Et parce que 
c’est vraisemblablement la saison, on 
repart sur des thématiques sombres et 
occultes, là aussi moins ancrées dans 
un carcan strictement glacé et inquié-
tant. En fait, il y a même quelques titres 
bien rentre-dedans, à commencer par 
le tout premier  : “Endless Agony” … ça 
pourrait donner le ton, et pourtant c’est 
assez surprenant ! La preuve, “Mercy’s 
Bane” qui suit donne presque des al-
lures de chant de pirate, certes blindé 
de disto, mais la vibe est proche. Et le 
suivant, avec ses presque sept minutes 
et son groove (ça aussi c’est de saison) 
surprend encore avec son break douce-
reux. Cela en fait un album atypique, qui 
pourrait désarçonner le fan de doom 
pur (qui n’en aura pour son argent qu’à 
partir du quatrième titre, “Dreams Of 
The Dead” et ses douze minutes de 
jouissance). Mais impossible de bou-
der une si payante prise de risque. Alors 
qu’il est nettement plus regrettable que 
le groupe soit devenu si discret ces 
dernières années… Revenez-nous, les 
gars ! 

BLITZPØP
“MDMA”

Genre : Alternative / Garage Rock 
Pays : International

Label : Napalm Records
Date : 30.09.22

Chroniqueur : Ale
Même si leur nom n’est pas la contrac-
tion de Blitzkrieg Bop, ce super groupe 
peut se targuer d’avoir son propre uni-
vers, sa propre patte. Et en 2022, ce 
n’est pas donné à tous  ! Qu’il s’agisse 
de leur artwork, presque amorphe. Du 
Ø de leur nom. Des titres éclatant notre 
imaginaire comme “MDMA” ou “Cyber-
gods”. Et surtout de la voix un peu cas-
sée (et donc reconnaissable  !) de Pia, 
brillant presque à elle seule sur la plu-
part des titres, empruntant au Garage 
sans grande révolution, mais donnant 
des chansons qui pètent  ! Pourtant, si 
on saluera la patate de “Sickness Is Co-
ming”, on appréciera d’autant plus les 
morceaux plus posés, plus sensuels, 
plus basés sur l’aura qu’ils confèrent. 
Typiquement  ? “Spirits Of Time” et sa 
construction simple, mais toujours 

vraiment chouette. Le refrain puissant 
de “Martyr”. Et “Cyberdogs” donc, trai-
tant d’une thématique résolument 
moderne dans un style rétro du plus 
bel effet. Alternant entre couplets qui 
groovent et refrains en furie  ! Le tout 
se finissant néanmoins dans une sorte 
de contre-climax avec “All The Pain Is 
Real”, dont la cassure est abrupte. Il 
n’empêche pas que ce premier né de 
Blitzpøp, s’il n’est pas aussi foutraque 
que ce que l’apparat le laisserait suggé-
ré, reste un EP agréable et sans prises 
de tête ! 

BRUTUS
“Unison Life” 

Genre : Post Metal
Pays : Belgique 

Label : Sargent House / Hassle Records
Sortie : 21.10.22

Chroniqueuse : Alice

Il y a cinq ans, je découvrais Brutus avec 
la sortie de leur tout premier album de-
puis je n’ai jamais vraiment décroché 
de leurs sonorités addictives entre le 
Post Metal, Rock et Hardcore avec des 
multiples influences. Le trio belge est 
justement de retour avec son troisième 

BEHEMOTH
“Opvs Contra Natvram”
Genre : Black Death
Pays : Pologne
Label : Nuclear Blast
Sortie : 16.09.22
Chroniqueur : GuiGui

Lorsqu’un nouvel album de la plus grosse machine black death européenne 
pointe le bout de ses sillons, l’écoute se fait généralement de manière at-
tentive. Certes l’évènement est calculé du point de vue promotionnel et la 
qualité musicale est toujours au rendez-vous, mais tout ne s’arrête pas là, 
surtout depuis ces dernières années. En effet, si on peut reprocher à Be-
hemoth d’avoir stagné durant une période passée voire d’avoir simplement 
surfé sur certaines vagues, on peut difficilement nier que depuis “The Sata-
nist” (2014), la bande à Nergal a développé, sans se dénaturer, des envies 
d’ailleurs et dont une sorte de point d’orgue fût atteint sur le précédent “I 
Loved You At Your Darkest” (2018). Les deux derniers opus jouant davan-
tage la carte de l’atmosphère plutôt que celle unique de la brutalité. Et “Opvs 
Contra Natvram” poursuit en quelques sortes cette recherche avec 10 titres 
aux compositions et à la mise en forme aboutie où se mélangent des sonori-
tés death (“Malaria Vvlgata”), post black (“Once Upon A Pale Horse”), indus-
trielles (l’intro “Post-God Nirvana”) ou post punk (“Off To War !”) auxquelles 
le mixage de Joe Barresi n’est sans doute pas étranger, celui-ci ayant entre 
autres travaillé avec Tool, Nine Inch Nails ou encore Alice In Chains. Tous ces 
ingrédients alliés au savoir-faire des Polonais qui n’est plus à prouver font 
assurément de ce “Opvs Contra Natvram” un album d’une profonde noirceur 
qui contraste admirablement avec les tons blancs éclatants de sa pochette. 

Coup de cœur 
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album “Unsion Life” frappant dans l’ef-
ficacité pure et dure entre rage et émo-
tion. L’attention est surtout rivée sur la 
polyvalence et la technicité de la chan-
teuse et batteuse Stefanie avec sa voix 
si singulière tantôt éraillée et aérienne 
qui apporte tout ce charisme aux com-
positions. D’ailleurs, elle pousse plus sa 
voix, celle-ci semble plus rageuse tout 
en gardant cette sensibilité instable et 
profonde. Assurément, la clé de leurs 
compositions sont les émotions qui 
sont davantage mises en lumière avec 
des sonorités ultra groovy sur  “Liar”  et 
“Victoria”, la pureté de “What We Have 
Done” ou encore le tumultueux “Chain-
life”. Tandis que l’expérimentation est 
recherchée avec le morceau d’ouverture 
“Miles Away” avec sonorités de synthé-
tiseurs et son côté aérien très prenant 
qui met en avant les dualités que nous 
retrouvons tout le long de l’album. Effec-
tivement, les parties sombres sont plus 
poussées dans leurs retranchements, 
mais toujours avec une touche de sub-
tilité sur “Dust” ou encore la tempête de 
“Desert Rain” qui conclut l’album avec 
brio. Avec ce troisième, Brutus creuse 
encore plus loin sa recette simple, mais 
si singulière qui joue principalement sur 
la corde sensible des émotions afin de 
nous saisir les tripes. En résumé c’est 
percutant, ravageur, addictif, tumul-
tueux avec un ras de marré de senti-
ments qui va séduire à coup sûr.

BUKOWSKI
“Bukowski”

Genre: Rock / Metal 
Pays : France

Label : At(h)ome
Sortie : 23.09.22

Chroniqueuse : Émy 

Ecouter “Bukowski” (l’album), c’est 
exactement comme manger le Peanuts 
Banana Burger de chez Chatty Chat-
ty (si vous aimez ça bien sûr… moi je 
l’adore)  : c’est avoir entre les oreilles 
deux bases solides et, au milieu, une 
rafale d’émotions et de goûts divers et 
variés qui marchent trop bien ensemble 
! C’est ainsi que “From Above” (l’intro) 
et “Uncool” (le dernier morceau) for-
ment une carapace punchy pour un 
album dont le maître mot est “émo-
tion”. De l’ambiance pesante de Brea-
thin Underwater, à l’intro puissante à la 
seule voix de Mathieu sur “Stolen”, en 

passant par les chansons puissantes 
et lancinantes que sont “NCFYC” et 
“Arcus”, l’auditeur est pris par les tripes 
(et retourné comme une crêpe, GG si 
tu as la réf). Chaque chanson est par-
faitement équilibrée : les changements 
de rythme ou d’ambiance (ou pas d’ail-
leurs) arrivent exactement quand il le 
faut (“Vox Populi incarne parfaitement 
ce que je veux dire), la voix est tou-
jours en symbiose avec l’instru, bref, 
tout fonctionne  ! Donc voilà… Buko-
wski, c’est comme le Peanuts Banana 
Burger : un burger dont les ingrédients, 
choisis avec audace, sont parfaitement 
dosés, ce qui ravi les oreilles ! 

CABAL
“Magno Interitus”
Genre : Deathcore
Pays : Danemark

Label : Nuclear Blast
Sortie : 21.10.22

Chroniqueur : Greg

Cabal, originaire du Danemark nous 
présente leur troisième album “Magno 
Interitus” sorti sur Nuclear Blast, fai-
sant suite à Drag Me Down leur précé-
dent album, la formation nous délivre 
un deathcore moderne avec quelque 
sonorité black métal, death metal ain-
si quelque pointe de djent, le mélange 
fait clairement mouche. L’ensemble de 
l’album, nous en envoie pas mal dans 
la tronche, les morceaux mixent très 
bien les parties rapides avec blast-
beat, tapis de double et notamment 
les breakdowns. Apportant son lots de 
petites surprises Le morceau “magno 
interlus” nous propose de commencer 
un featuring avec nul autre que Joe 
Badolatol de Fit For An Autopsy, mais 
ce n ‘est pas tout. Deux autres featu-
ring sont disponibles sur l’album celui 
de Simon Olsen du groupe death metal 
lui aussi danois, Bæst sur “Insidious” et 
le duo noise industriel “John Cxnnor” 
sur le titre très unique “Blod af Mit”. Ni-
veau production Magno Interitus a été 
produit, mixé et masterisé par le gui-
tariste du groupe, Chris Kreuzfeldt, qui 
a également produit toutes les sorties 
de Cabal à ce jour. En résumé, l’album 
est une bonne surprise. Le groupe sera 
notamment présent sur la tournée du 
Never say die.

CAÏNAN DAWN
“Lagu”

Genre : Black metal
Pays : France

Label : Osmose production
Sortie : 30.09.22

Chroniqueur : Ymir

Les chambériens nous délivrent leur 
quatrième méfait, toujours chez le 
label historique Osmose Production 
dont le renom ou la qualité n’est plus 
à démontrer. Ici le black metal basé 
sur l’introspection et le mysticisme à 
encore frappé, après une intro qui va 
poser l’ambiance presque atmosphé-
rique de cet opus empreint d’un mys-
ticisme sans nom et d’une brume qui 
s’évadera de votre imaginaire. Nous 
voilà dans l’ambiance, le chant presque 
éthéré d’Heruforod va nous bercer et 
nous emmener dans les coins les plus 
sombres et les plus vils rituels païens. 
C’est un voyage de l’âme et de l’esprit 
ici qui vous sera proposé, sur les va-
gues de votre conscience et au plus 
profond de vos cauchemars… Le ton de 
cet opus est éthéré, un mot qui lui colle 
à la peau, onirique aurait pu convenir, 
nous rappelant parfois The Greats Old 
Ones, nous sommes dans le voyage et 
l’introspection ultime. C’est un véritable 
coup de cœur pour votre serviteur qui 
ne peut que vous conseiller l’écoute de 
ce sublime album !

CARNAL DESECRATION
“Sacrificial Death”

Genre : Death metal
Pays : Belgique

Label : Necktwister
Sortie : 10.09.22

Chroniqueur : Greg

Carnal Desecration nous présente leur 
nouvel effort “Sacrificial Death”  sortie 
sur le label Necktwister. Venant tout 
droit de notre bonne vieille Belgique 
plus précisément d’Anvers, certains 
membres faisaient partie de Battalion, 
Suhrim, Bütcher et Warbeast Remains. 
Le groupe nous propose donc ici un bon 
death metal très old school mais extrê-
mement bien exécuté avec quelque in-
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fluence qui plaira au fan les plus assidu 
des groupes tel qu’Immolation, Vader, 
Malevolent Creation ou encore Morbid 
Angel. Tous les ingrédients sont ici re-
trouvés comme sur les morceaux “Suf-
fering Eternal” ou encore “S-21”, nous 
sommes clairement ici sur une produc-
tion pour les fans de deathmetal pure 
et dure. La voix hurlée du chanteur ainsi 
que les riffs de gratte avec quelque fois 
des partis légèrement plus lente nous 
envoie clairement tout leur agressivité 
dans les dents, la batterie quand a elle 
ne nous laisse pas en reste avec ces 
blastbeats a tout vas et c’est tapis de 
double effrénés. En résumé, Carnal De-
secration nous live un très bon album 
avec une sonorité moderne tout en gar-
dant ce coté old school, un groupe à 
suivre de très près !

CATALYST
“A Different Paiting For A New World”

Genre : Technical Death Metal
Pays : France

Label : Non Serviam Records
Sortie : 14.10.22

Chroniqueur : Chris Grès

Catalyst est un groupe concept, voué 
à développer une même histoire au fil 
de ses productions. “A Different Pain-
ting For A New World” s’inscrit donc, à 
tout point de vue - musical, thématique, 
visuel - dans la lignée de “The Great 
Purpose Of The Lords”, premier album 
du quatuor sorti en 2019. Après une 
intro apaisée, les Lorrains proposent 
toujours un Death Metal technique où 
blasts et mélodies se marient à mer-
veille, où hurlements et voix claires se 
complètent, à l’image d’un “Behold Thy 
Purification” aux multiples visages. 
Les soli jaillissent avec à propos et se 
posent sur des rythmiques explosives. 
Julien Kicka, le fondateur, chanteur, 
guitariste et principal compositeur, et 
ses sbires n’hésitent pas à pimenter 
leurs compositions de passages sur-
prenants, à l’image de clins d’œil Heavy 
Metal (“The Last Warning»”) ou Thrash 
(le début “The Catalyst’s End” qui se 
déploie ensuite majestueusement dans 
de multiples directions), d’une paren-
thèse mystérieuse, instrumentale et 
cinématographique (“Peripeteia”), de 
passages où la rapidité s’efface devant 
la lourdeur (“Parangon Of Devastation”) 
ou de l’excellent titre progressif et am-

bitieux, “Arise Of The Anathema”, dans 
les méandres incertains duquel on se 
perd avec délectation. De bonnes idées 
couplées à une exécution sans faille, 
chapeau Messieurs !

CHARLOTTE WESSELS
“Tales From Six Feet Under Vol II” 

Genre : alt synth-infused pop/metal
Pays : Pays-Bas

Label : Napalm Records
Sortie : 07.10.22

Chroniqueur : Syl Slyder

Comme le volume  un, ce second vo-
lume est un recueil des chansons com-
posées mensuellement par Charlotte 
Wessels dans le cadre de son Patreon 
(plus de détails dans l’interview dispo-
nible dans ce numéro). Les chansons 
sont donc indépendantes et plutôt diffé-
rentes les unes des autres, oubliez donc 
la cohérence d’un album classique, l’ar-
tiste interprétant en toute liberté des 
émotions variées et jouant avec des 
éléments musicaux éclectiques appa-
rentés à l’alt-pop, au pop-rock voire au 
metal symphonique. De par les modali-
tés de leur genèse, les morceaux réunis 
dans ce volume sont un rare exemple 
de créativité sans bride, car créés en 
dehors du cadre contraignant d’une en-
tité musicale, ainsi que de spontanéité, 
car le temps imparti à l’écriture puis 
à la production de chacun d’entre eux 
est limité à un mois. Le point faible de 
cette approche réside principalement 
dans le rendu parfois faiblard des ins-
truments programmés (rappelons que 
ce concept est né pendant les confine-
ments) qui entraîne occasionnellement 
un manque de profondeur. Qu’importe ! 
Car Charlotte Wessels est une artiste 
accomplie, sensible et sincère  ; quali-
tés qui se reflètent dans les morceaux 
compilés dans ce volume II et qui sont 
par conséquent très agréables à écou-
ter.

COFFIN TORTURE
“Blennoid”

Genre : Death Sludge
Pays : USA

Label : Sludgelord Records

Sortie : 07.10.22
Chroniqueur : GuiGui

Lorsqu’on se penche sur l’histoire du duo 
américain Coffin Torture, on remarque 
que celui-ci a une histoire quelque peu 
atypique. Créé en 2006 et actif sous 
son nom actuel depuis déjà 2008, on 
se rend compte que le groupe n’a pas 
chômé puisqu’il a sorti trois EP’s, deux 
albums live et même une compilation 
de plus de deux heures….avant même 
de sortir son premier album en 2018. Le 
genre de particularité qui a tendance à 
jouer sur l’envie de se pencher sur ce 
que les 2 camarades proposent. Mais 
si l’amour du style est perceptible, le 
soufflet retombe assez vite. En effet, 
à l’écoute de ce “Blennoid”, je ne peux 
m’empêcher de penser que le groupe 
n’a pas ou ne se donne pas les moyens 
de ses ambitions puisque le style joué 
et l’accordage plus que lourd des ins-
truments auraient sans doute eu bien 
meilleur rendu avec une production 
beaucoup plus lourde. Ici, les guitares 
manquent de consistance et le son de 
batterie ne provoque pas l’effet pachy-
dermique qui aurait tellement pu servir. 
L’ensemble paraît donc relativement 
plat et la question de savoir pourquoi 
ces deux compères ne se sont pas en-
tourés d’autres musiciens me traverse 
indéniablement l’esprit. 

COLDWORLD
“Isolation”

Genre : Black metal
Pays : Allemagne
Label : Eisenwald
Sortie : 30.09.22

Chroniqueur : Ymir

Le one-man band de l’Allemand Georg 
Bôrner a encore frappé ! Un voyage au 
fin fond de vos souffrances et de votre 
désespoir est ici proposé, quelque 
chose qui fera un focus à la loupe sur 
vos sentiments et ressentis les plus 
négatifs, à grands coups de mélodies 
émotives ! Il vous rappellera vos souf-
frances et vos moments les moins 
cool de votre vie, tout en jouant un rôle 
presque exorcisant. Principalement 
instrumental, cet opus est un hymne à 
votre désespoir. La patte de l’artiste est 
palpable dans le style qu’est le DSBM. 
Lorsque la voix se fait posée, elle est 
éraillée, tiraillée de douleur, et complè-
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tement dans le propos de l’opus, Un ex-
cellent album qui figurera dans mon top 
de l’année à coup sûr !

COSMIC MONARCH
“Systemic Failure”

Genre : Punk/Hardcore
Pays : Belgique

Label : Independant
Sortie: 23.09.22

Chroniqueur : The Wall

Retour sur un groupe de petits belges 
qui avait un peu disparu de la scène 
pour mieux revenir avec un EP cinq 
titres plus furieux que jamais. Ouver-
ture des hostilités avec “Two-Headed 
Snake” et ça envoie du lourd. Pas le 
temps de profiter au calme, les gars 
de Cosmic Monarch ne font pas dans 
la dentelle et plantent le décor dès les 
premières notes. Ils ne sont pas là pour 
jouer, mais bien pour vous faire suer. 
Dommage que cela se résume à un 
“petit” EP car j’aurais bien continuer à 
écouter ce groupe après “Deathless 
Grudge” et son introduction à la gui-
tare qui m’a donné envie d’en découdre 
dans un pit. Vivement la tournée des 

bars et concerts pour voir ce que cela 
donne en Live.

DEFACING GOD
“The Resurrection of Lilith”

Genre : Symphonic death/black
Pays : Danemark

Label : Napalm Records
Sortie : 02.09.22 

Chroniqueur : Syl Slyder

Formé en 2015, le quintet danois sort 
son tout premier album dans un style 
musical que l’on pourra rapprocher, en 
fonction des chansons, tantôt de celui, 
symphonique, de Cradle of Filth, tan-
tôt de celui, cinématique, de Dimmu 
Borgir. Cette comparaison est juste là 
pour poser le cadre car Defacing God 
est loin d’être un ersatz de ces deux 
groupes. Le combo s’efforce, avec 
succès, à développer une ambiance 
occulte et épique tout au long de cet 
album dédié à la résurrection de Lilith 
et de ces mythiques consœurs Jezebel 
et Abyzou. Le thème est ambitieux, la 
musique aussi. Defacing God sait créer 
les bonnes ambiances propices à ac-
compagner l’ascension de ce trio dé-

moniques, cela grâce, entre autres, aux 
growls puissants de la chanteuse et à 
la variété des éléments musicaux mis 
en œuvre dans la musique. “The Resur-
rection of Lilith” est d’une maturité et 
d’une qualité surprenantes pour un pre-
mier album et le groupe a un réel talent. 
C’est probablement ce qu’ont pensé 
Napalm Records et Jacob Hansen qui 
a assuré la production (impeccable 
bien entendu). Groupe à découvrir et à 
suivre en espérant qu’il évolue vers un 
style encore plus individuel.

DESPISED ICON
“Déterré”

Genre : Deathcore
Pays : Canada

Label : Nuclear Blast Records
Sortie: 28.10.22
Chroniqueur : Oli

Pour tout fan de Despised Icon, avoir 
une discographie complète est impor-
tant. Il manquait donc à la plupart la pre-
mière démo cinq titres, celle qui a été 
envoyée aux labels et qui a permis aux 
Canadiens de concrétiser et réaliser la 
carrière qu’ils ont eu et ont encore, pour 
devenir au final l’une des, voir LA réfé-
rence ultime du deathcore mondial. Le 
titre “Déterré” vient confirmer cela, pro-
posant donc cinq morceaux de cette 
fameuse démo remasterisée pour l’oc-
casion. On y retrouve l’essence même 
de Despised Icon, le génie musical et le 
sens de faire très mal et de mélanger 
le style death et hardcore à la perfec-
tion. De ces cinq morceaux, seul “Sever 
The Ties” reste un morceau découverte, 
car les quatre autres deviendront des 
hymnes du groupe, apparaissant à nou-
veau sur certains albums. “Warm Bloo-
ded” et “Bulletproof Scales” sur “The 
Healing Process”, “Over Shaped Inci-
sions” sur “The Hills Of Modern Man”, 
et “One Last Martini” sur “Beast”. Une 
chose est sûre : en cinq morceaux, Des-
pised Icon se rappelle à notre bon sou-
venir et vient éradiquer tout prétendant 
au trône de dieu du deathcore, trône qui 
leur appartient éternellement. Tabarnak 
que c’est bon !

CRIPPLED BLACK PHOENIX
“Banefyre”
Genre : Dark / Post-Rock
Pays : Royaume-Uni
Label : Season Of Mist
Date : 09.09.22
Chroniqueur : Ale

Justin Greaves est un petit prodige aussi éclectique que productif. S’il n’a 
pas réitéré l’année 2012 et ses trois albums, il s’arrange pour sortir un album 
tous les deux ans au moins. Il joue aussi toujours de plein d’instruments 
(presque tout en fait, y compris de la scie musicale  !) et associe toujours 
avec cohérence des titres aux références ésotériques à d’autres nettement 
plus personnels. Ce nouvel opus commence d’ailleurs par un plaidoyer, une 
“incantation aux gens différents”. Sorte d’hommage autant que de critique 
face à l’injustice du monde… Le ton est donné, et l’explication du nom du 
projet rendue limpide. Ce n’est pourtant pas une gothiquerie ou assimilée 
aux musiques sombres : certains titres comme le très long “Rose Of Jeri-
cho” joue avec les rythmiques et sonorités : proposant une première partie 
planante classique au post-rock, jusqu’à avoir un basculement plus noir et 
percutant. “Bonefire”, qui le précède, est également plus lumineux, malgré 
une guitare bien râpeuse. Le fait d’avoir une voix féminine et douce n’y étant 
sans doute pas pour rien  !  “Down The Rabbit Hole” est une autre master-
class, avec son break d’un froid cosmique en son centre… Presque digne 
de la BO d’Ulysse 31 ! Y’a un peu de relents psyché aussi, disto oblige, sur 
“The Pilgrim” notamment. En bref, c’est impossible à résumer : c’est très très 
dense, très bon, très varié, très charnel et à la fois doux, poétique, corrosif et 
puissant. Une vraie expérience sensorielle.

Coup de cœur 
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DEVIN TOWNSEND
“Lightwork”

Genre: Prog metal
Pays: Canada

Label: Inside Out music
Sortie: 28.10.22

Chroniqueuse: Émy 

Si vous aimez Devin Townsend, 
“Lightwork peut vous surprendre par 
son coté “pop prog”. Mais faites moi 
confiance et laissez-vous embarquer  ! 
“Lightwork”, c’est avant tout une invi-
tation à garder le cap dans la tempête. 
C’est la promesse que demain sera 
un jour meilleur. Musicalement, De-
vin Townsend nous a habitués à des 
choses parfois plus dark, plus tiraillées. 
Mais il remplit sa promesse  : écouter 
“Lightwork”, c’est écouter l’espoir. Si je 
devais faire une métaphore, je vous di-
rais qu’il est comme un gâteau trianon : 
une couche texturée, une couche crous-
tillante et une couche aussi légère 
qu’un nuage  ! La première partie de 
l’album (“Moonpeople”, “Lightworker”, 
“Equinox” et “Call of the Void”) propose 
ainsi des chansons pop relativement 
dynamiques et entrainantes. Vient en-
suite une partie plus épique, plus an-
crée, plus franche avec “Heartbreaker”, 
“Dimensions” et “Celestial Signals” 
(partie ô combien grandiose). Enfin, 
l’album finit avec légèreté sur les titres 
“Heavy Burden”, “Vacation” et “Children 
of God”. Et c’est avec cette sensation 
de légèreté que l’auditeur repart une 
fois “Lightwork” terminé. La double 
promesse du calme dans la tempête et 
d’écouter du Devin Townsend est donc 
remplie ! 

DEVOUROR
“Diabolos Brigade”
Genre : Black Death

Pays : Singapour
Label : Listenable Records

Sortie : 30.09.22
Chroniqueur : GuiGui

Du black death de Singapour dont les 
membres sont tous affublés de cuir, 
de cartouchières et de bracelets à gros 
clous vous rappelle-t-il quelque chose ? 

Impiety évidemment. Tout nous ra-
mène à cette formation culte ayant fait 
les beaux jours d’un style furieux y com-
pris le fait que 2 de ses membres offi-
cie dans le groupe qui nous occupe ici. 
Comme si Shyaithan (guitare) n’en avait 
pas assez, voilà qu’en 2018, il forme De-
vouror et embarque notamment avec 
lui son compère Dizazter (batterie), lui 
aussi probablement insatiable au vu du 
nombre de projets dans lequel il officie 
encore actuellement. Mais comme il y 
a toujours place dans un agenda quand 
on le veut vraiment et que les gaillards 
semblent avoir l’inspiration suffisante, 
l’aventure peut prendre forme. Fort d’un 
premier EP assez bien reçu en 2019, le 
combo sort ici son premier album via 
l’écurie française Listenable. Le but est 
simple : envoyer un black death thrashi-
sant rapide, pour le moins vindicatif, 
qui fleure les années 80 et 90 et les 
influences de Possessed, Sarcofago 
ou encore Blasphemy à plein nez. Un 
pari réussi à l’écoute du résultat pour 
le moins brut. Ça ne jette pas un pavé 
dans la mare, mais ça coche les cases 
qu’il faut.

DIMMU BORGIR
“Puritanical Euphoric Misanthropia 

(Remixed & Remastered)”
Genre : Black Metal

Pays : Norvège
Label : Nuclear Blast

Sortie : 28.10.22
Chroniqueur : GuiGui

Certains albums inscrivent véritable-
ment leur nom dans l’histoire d’un 
genre musical. Et dans le registre du 
black metal mélodique moderne, “Puri-
tanical Euphoric Misanthropia” aura in-
déniablement marqué son époque avec 
ses compositions puissantes puant le 
talent et la finesse. Sorti initialement 
en 2001, ce cinquième effort de Dimmu 
Borgir se présentait comme un virage 
audacieux et radical par rapport à son 
prédécesseur “Spiritual Black Dimen-
sions”, sorti deux ans auparavant, qui 
officiait certes dans un black toujours 
bien fourni en orchestrations (au même 
titre que son grand “rival” Cradle Of 
Filth), mais doté de la production roots 
et conventionnelle de l’époque. Les Nor-
végiens sont finalement entrés dans le 
21e siècle en proposant à l’auditeur une 
folle évolution par l’expérimentation à 

grands coups de sonorités mécaniques 
et propres issues du Fredman Studio 
de Fredrik Nordström, plus connu à 
l’époque pour avoir vu passer tous les 
gros pontes du death mélodique sué-
dois (In Flames, Soilwork, Dark Tran-
quillity….) que des formations louant la 
gloire du Malin. La démarche intéres-
sante de prendre quelques distances 
avec le studio Abyss se sera avérée 
payante puisque “Puritanical…” se pré-
sentera comme une véritable bombe 
remplie de chefs-d’oeuvre (“Kings of 
the Carnival Creation”, “Puritania”, la 
splendide pièce orchestrale “Perfection 
or Vanity”ou encore la plus que sympa-
thique cover “Burn in Hell” de Twisted 
Sister, et on en passe) et relevée d’un 
artwork des plus sadiques montrant un 
corps féminin lacéré par des barbelés. 
Mais bien que votre serviteur ait poncé 
cet album à force de l’écouter, force est 
de constater avec le recul que le disque 
avait finalement les défauts de ses qua-
lités, à savoir un côté synthétique un 
peu trop appuyé. Et c’est justement ce 
que la ressortie qui nous occupe ici a 
très bien corrigé. Le travail de remixage 
et de remastering rend finalement jus-
tice à ce mastodonte en y apportant 
juste ce qu’il fallait de grain et de crasse 
pour le rendre plus organique. Ainsi les 
parties de batterie de Nicholas Bar-
ker se voient gonflées pour sonner de 
manière plus humaine et non comme 
une simple boîte à rythmes à cause de 
ses triggers probablement réglés pour 
l’enregistrement original sur le curseur 
“sensibilité maximale”. Et si certains 
passages voient les guitares légère-
ment sous-mixées, on ne peut que sa-
luer le travail effectué qui offre un réel 
intérêt à la différence de nombreuses 
rééditions d’albums qui n’apportent 
strictement rien si ce n’est faire mettre 
la main du fan au portefeuille. Notons 
que “Puritanical…” version 2022 se 
voit également augmenté de plusieurs 
versions démo brutes de l’époque loin 
d’être inintéressantes pour les plus fé-
rus d’entre vous qui voudraient se pen-
cher sur les bases de travail de titres 
depuis lors devenus cultes. 

ELECTRIC CALLBOY
“Tekkno”

Genre: Metalcore
Pays : Allemagne

Label : Century Media
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Sortie : 16.09.22
Chroniqueur : The Wall

C’est avec une impatience non dissimu-
lée que cet album était attendu. Après 
les publications sur YouTube des clips 
de “Pump it”, “We Got The Move” et “Spa-
ceman” qui ont été écoutées et ré-écou-
tés jusqu’au gavage auditif, j’ai enfin pu 
prendre connaissance des nouveau-
tés présentes sur cette plaque. Quelle 
claque monumentale  !!! Sans surprise, 
la trame de base des morceaux est plus 
moins le même sauf pour “Fuckboi” en 
featuring avec Conquer Divide (Rock 
band américain féminin) où le chant 
gras n’apparaît pas et “Hurakan” qui m’a 
donné l’impression de m’être trompé de 
cd. Justement en parlant d’“Hurakan”, 
celle-ci commence pendant une bonne 
minute par une chanson faisant penser 
à une chanson populaire allemande 
tout droit sortie des années 90. Si cela 
devait être comparable en Belgique, 
“Hurakan” serait une chanson en néer-
landais commencée par un chant clair 
et rythmé digne d’un Clouseau  ; Éton-
nant mais super fun. Je n’en dirai pas 
plus sur le reste car il est à découvrir 
dans son intégralité et aucune track (10 
au total) n’est à jeter.

ENSANGUINATE
“Eldritch Anatomy”
Genre : Death Metal

Pays : Slovénie

Label : Emanzipation Productions
Sortie : 02.09.22

Chroniqueur : Chris Grès

Devenue l’autre pays du cyclisme, la 
Slovénie deviendra-t-elle l’autre pays du 
Death Metal  ? Ensanguinate, s’il n’est 
certes pas le leader capable d’aller 
chercher le maillot jaune, est un solide 
équipier sur lequel on peut compter. 
Privilégiant les mid-tempos, sans s’in-
terdire quelques sprints de ci, de là, 
les gaillards colorent leur Death lourd, 
gras et oppressant d’influences thrash 
(l’énergique “Haunted”, excellente ou-
verture), de vocaux glissant parfois 
vers le Black et de mélodies bien trous-
sées. Les riffs sont variés quand les 
soli, qui frôlent le néo classique, se ma-
rient à merveille avec les atmosphères 
pesantes. La production est adaptée à 
l’esprit old-school de ce premier album 
qui n’est pas sans évoquer Grave. Si cer-
tains morceaux sont vraiment brillants 
(“Gaping Maws of Cerberus”), d’autres, 
comme “Perdition’s Crown” ou “Death 
Vernacular”, sont passe-partout... mais 
un petit coup de fringale peut arriver à 
tout le monde, n’est-ce pas ?

EXHUMED
“To The Dead”

Genre : Death Gore
Pays : USA

Label : Relapse Records
Sortie : 21.10.22

Chroniqueur : GuiGui

L’expression est certes convenue et 
s’est vue maintes et maintes fois répé-
tées mais dans ce cas-ci, on ne peut y 
échapper : Exhumed ne fait pas dans la 
dentelle. “To The Dead” est bien là pour 
le rappeler, comme si c’était encore né-
cessaire. La finesse n’est pas le point 
fort des Américains. Le groupe reste 
l’un des plus fidèles ambassadeurs 
d’une boucherie death gore old school 
même si sa production a quelque peu 
gagné en “clarté” depuis son précé-
dent “Horror”, sorti en 2019. Exhumed 
opte depuis lors pour un son un poil 
plus propre qui offre une véritable 
opportunité de profiter du talent de 
riffing de Matt Harvey et de sa bande 
qui semblent s’être surpassés du point 
de vue de la composition. Mais cette 
évolution sonore change-t-elle pour au-
tant les intentions que le combo met 
dans sa musique depuis maintenant 
plus de 30 ans ? Bien sûr que non. Le 
travail sur les détails sert dans ce cas 
de plateau moins rouillé sur lequel est 
présenté un death metal visceral tech-
niquement bluffant, mais toujours sans 
aucune concession. Donc que les fans 
se rassurent, le groupe ne se perd abso-
lument pas en chemin. Il profite simple-
ment de son expérience, du temps qui 
lui a été octroyé ces dernières années 
et des moyens techniques à sa dispo-
sition, notamment avec son propre stu-
dio désormais, pour encore repousser 
ses limites. Du très bon boulot.

FEAR FACTORY
“Recoded”

Genre : Cyber metal
Pays : USA

Label : Nuclear Blast 
Sortie: 28.10.22
Chroniqueur : Oli

Il y a vingt-cinq ans, Fear Factory fut le 
premier à proposer un album entière-
ment remixé par des DJs avec le fabu-
leux “Demanufacture” renommé pour 
l’occasion “Remanufacture”. Cet album 
avait fait l’effet d’une bombe nucléaire, 
tant cela était novateur. Un quart de 
siècle plus tard, les Américains re-
mettent le couvert en remixant intégra-
lement leur dixième opus “Agression 
Continuum”. Au menu, une intro narra-
tive de Jake Stern et des remixes de 

ELLENDE
“Ellenbogengesellschaft”
Genre : Black metal Ambiant
Pays : Australie
Label : AOP Records
Sortie : 30.09.22
Chroniqueur : Ymir

Les Australiens d’Ellende nous livrent leurs troisième méfaits ! Un peu moins 
de 50 minutes de contemplation et d’ambiances dans une nature et des pay-
sages aussi merveilleux qu’ils veulent ta peau ! Une voix éraillée et caver-
neuse si caractéristique de ce groupe, Ici, la ballade commence et ne s’arrête 
jamais, on y est happé comme dans un cauchemar dont on ne se réveille ja-
mais, les mélodies nous bercent et les instruments nous attirent tel l’abeille 
qui butine avant de se faire écraser par cette voix puissante et emplie de 
haine ! Les petites accalmies nous font oublié toute l’horreur du monde pour 
devenir la nôtre et on se régale de ces ambiances qui font partie de notre his-
toire, ici le groupe réussi à faire ressortir ce qu’il y a de plus traumatisant en 
vous pour vous le balancer en pleine poire ! Un album d’une grande richesse 
avec son chant dans la langue de Goethe ! Un album que je conseille forte-
ment aux amateurs de l’ambiant black métal !!!
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Zardonic, Tyrant Of Death, Rob GEE et 
Blush_Response. Sans oublier l’électro-
nicien attitré de Fear Factory, j’ai nom-
mé Rhys Fulber. Il faut l’avouer, “Reco-
ded” sonne bien et les arrangements 
sont excellents. Toutefois, ce type de 
musique est devenu presque commun 
de nos jours, les formations modernes 
utilisant à foison ce genre d’effets. “Re-
coded” risque donc de ne pas avoir le 
même impact que “Remanufacture » en 
son temps, mais pourrait permettre à 
Fear Factory de récupérer de nouveaux 
fans qui écoutent ce genre mais qui ne 
connaissent pas encore le groupe, mais 
également de rendre le sourire aux nos-
talgiques qui attendent cela depuis 
près de vingt-cinq ans.  

GALLIA
“Obscura”

Genre : Cinematic Metal
Pays : Belgique

Label : Indépendant
Sortie : 02.09.22

Chroniqueur : The Wall

Lorsque la biographie du groupe si-
gnale que cet album est destiné pour 
les fans d’Epica et Nightwish et qu’il 
s’agit de Cinematic Metal, je me suis 
dit “ouh ça va être intéressant” ; je m’at-
tendais à de l’épique, de la musique me 
faisant voyager d’une contrée à l’autre 
sans poser pied à terre. Seulement 
voilà, la musique m’a effectivement 
fait voyager et ne souffre d’aucun faux 
pas, mais par contre, à mon sens, il n’en 
est pas de même pour le chant. Je ne 
peux pas qualifier les compétences de 
la chanteuse comme mauvaises loin 
de là, mais son interprétation manque 
d’émotions et d’intensité. En écoutant 
l’album, j’ai eu la sensation d’écouter 
quelqu’un ne prenant pas plaisir à chan-
ter et qui récite un texte en mode exa-
men oral d’histoire déballé par cœur. 
Je doute que ce soit le cas et suis per-
suadé qu’en live le tout serait plus vif 
et attractif, mais sur album, ce n’était 
convaincant qu’à raison de 60%.

GIVRE
“Le Pressoir Mystique”

Genre : Black metal
Pays : Québec

Label : Eisenwald
Sortie : 30.09.22

Chroniqueur : Ymir

Les Québécois de Givre nous offrent 
une re-issue de leur second album “Le 
pressoir Mystique”. Cet opus de deux 
mille vingt et un avait été remarqué 
pour son chant hurlé et torturé, mais 
aussi ses instruments lancinants qui 
donnent une impression de mélancolie 
tout au long de l’album. Celui-ci s’ouvre 
sur un discours à propos de Dieu, avant 
de basculer sur du black metal plus 
classique avec une voix torturée à sou-
hait qui ne nous laisse pas intact. Par-
fois, un chant clair vient renforcer cette 
sensation de malaise, cette sensation 
quelque peu éthérée, où toutes les ré-
alités se superposent pour finalement 
devenir plus brouillées et incertaines. 
Où est la véritable dimension ? Et bien 
celle-ci sera celle dont vous déciderez. 
Un chant plein de haine, de tristesse,… 
bref d’émotions… C’est ce que Givre 
nous propose sur cet opus de grande 
qualité. Je ne peux que vous recom-
mander cette re-issue si vous n’avez 
pas pu vous la procurer avant !

GOHRGONE
“Fulgur Imperii”

Genre : Blackened Death Metal
Pays : France

Label : M&O Music
Sortie: 07.10.22
Chroniqueur : Oli

Gohrgone n’est pas pas un nouveau 
venu sur la scène extrême hexagonale. 
Avec “Fulgur Imperii”, c’est en effet leur 
quatrième album qu’ils nous balancent. 
Très fortement inspiré par la mytholo-
gie grecque-romane, on pourrait qua-
lifier les Français de Nile à la grecque. 
Car c’est bien aux Américains que l’on 
pense à l’écoute de ce nouveau skeud. 
Les compositions sont puissantes et 
efficaces. Vous voulez du brutal  ? Le 
groupe vous en balance. Vous vou-
lez headbanguer et vous détruire la 
tronche ? Le groupe vous fournira tout 
ce qu’il faut. Car on ne s’ennuie pas 
en écoutant “Fulgur Imperii”. Du death 
ricain de Nile, les Français en ont pris 
la meilleure partie, et ont décidé de 
mélanger cela avec la lourdeur d’un Ka-
taklysm et la noirceur d’un Behemoth. 
Ajoutez à cela une fureur insoutenable 
façon Krisiun et vous obtenez “Fulgur 
Imperii”, un brûlot de dix morceaux 
destinés à vous en mettre plein la face 

ENMITY
“Demagoguery”
Genre : Old School Thrash Death
Pays : France/Jordanie/Indonésie/Grèce
Label : M&O Music
Sortie: 23.09.22
Chroniqueur : Oli

Imaginez un peu une formation improbable dont le membres proviennent 
d’Europe et d’Asie, proposant un Old School death metal à la Bolt Thrower, 
Gorefest, Malevolent Creation, Morbid Angel ou encore Obituary, mais dont 
le style est upgradé par des touches de metal extrême moderne à la Ka-
taklysm ou encore Misery Index. Ajoutez-y un niveau technique frôlant la per-
fection et un dynamique de composition exemplaire, jonglant entre déflagra-
tion et groove. Cela donne sept morceaux uppercut destiné à vous retourner 
le cerveau et à vous faire très mal. C’est exactement ce que propose Enmity. 
Derrière ce nom se cache David Decobert (connu pour avoir été ingé son 
de formations telles que Nile et Cryptopsy), Steeve “Zuul” Petit (No Return, 
Zuul Fx), le génial bassiste Mohammed Kutkut, le talentueux Michael Perwi-
ra (Trojan) et le frappeur fou Georges Kollias (Nile). Pour conclure, imaginez 
tous ces artistes jouant ensemble un style aussi puissant, sublimé par le 
mix et mastering de J-F Dagenais (Kataklysm, Resistance, Despised Icon) 
et vous obtenez un style qui pourrait devenir une référence pour les années 
à venir : du Old School Thrash Death 2.0 ! En une seule écoute, tout fan du 
style sera conquis !
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et à satisfaire tout fan d’extrême. Well 
done !

IN ELEMENT
“Victory Or Defeat”

Genre : Modern metal
Pays : USA

Label : M&O Music
Sortie: 30.09.22
Chroniqueur : Oli

Quand un groupe américain arrive en 
signant sur un label européen, cela me 
fait toujours un peu tiquer. Non pas que 
les labels du vieux continent soient 
moins bons, pas du tout. Mais plutôt 
parce qu’il y en a tellement outre-Atlan-
tique que cela paraît étonnant de ne pas 
être signé la bas. Malheureusement, 
après quelques écoutes, on comprend 
assez vite le pourquoi du comment. In 
Element propose un mélange de me-
talcore aux riffs lourds et mélodiques, 
mais trop souvent bateaux et entendu 
un million de fois (All That Remains, 
Kse, Bmth) avec une musique synth/
électro souvent ambiante. Clairement 
la sauce ne prend pas quand les deux 
y sont mélangés. Quand les Américains 
font uniquement du metal, cela n’a rien 
de transcendant. Par contre, lorsqu’ils 
se mettent purement à l’électro mé-
lodique, leurs compositions prennent 
tout leur sens, tant cela paraît abouti et 

surprenant (chapeau pour le clin d’œil à 
Phil Collins). On ne saurait que conseil-
ler à In Element de foncer tête baissée 
vers l’électro et de complètement lais-
ser tomber le metal, tant on a l’impres-
sion d’être le c** entre deux chaises 
avec ce “Victory Or Defeat”.

INVENT ANIMATE
“The Sun Sleeps, As If It Never Was”

Genre : Chaotic metalcore
Pays : USA
Label : Unfd

Sortie : 23.09.22
Chroniqueur : Oli

Invent Animate profite de sa prochaine 
apparition sur le Never Say Die Tour 
pour nous balancer un nouvel ep de trois 
titres. Les Texans continuent à explo-
rer les voies permettant à l’auditeur de 
faire sortir ses sentiments les plus pro-
fonds en proposant un metalcore chao-
tique et mélancolique. Les Américains 
repoussent les limites du chaos à coup 
de rythmiques brutales et se créent une 
identité unique en y superposant des 
mélodies cristallines et mélancoliques 
toutes aussi sublimes les unes que les 
autres, donnant l’impression que la ré-
demption est possible dans ce chaos 
démesuré. Même si trois compositions 
paraissent maigre, cet ep permet une 
découverte du groupe pour ceux qui ne 

connaissent pas encore I.A. Une chose 
est certaine, Invent Animate, on adore 
ou on déteste. Le style musical ne per-
met pas de demi-mesure. Et pour ce qui 
est de l’exécution, il n’y a rien à dire. La 
maîtrise est parfaite. À vous de juger !

KING BUFFALO
“Regenerator”

Genre : Heavy Psyché
Pays : USA

Label : Stickman Records 
Sortie : 02.09.22

Chroniqueur : Chris Grès

Avec ce dernier volet de “la trilogie pan-
démique” composée durant le confine-
ment, King Buffalo signe un album en 
apesanteur, comme le laisse penser la 
pochette de “Regenerator”. L’auditeur, 
absorbé, captivé, capturé par les chan-
sons hypnotiques et psychédéliques du 
groupe, ressemble au cosmonaute de 
l’artwork, aspiré par un espace lointain, 
par un nouvel espoir après les teintes 
sombres ou inquiétantes des deux 
disques précédents. La voix douce et 
calme de Sean McVay se pose sur des 
riffs souvent répétitifs, mais jamais 
ennuyeux, qui tissent des compos-
tions progressives. Des touches de 
synthé judicieuses, comme en ouver-
ture du magnifique morceau éponyme, 
cèdent la place à des rythmes aussi 
entraînants (somptueux “Firmament”) 
que délicats, écrins à des soli tout en 
finesse venus d’un ciel lumineux. Cette 
quiétude se dégage aussi des arpèges 
sensibles d’“Interlude”, axe de symétrie 
d’une œuvre construite comme un pa-
lindrome. Parfois dans cette quiétude 
somnambulique, jaillit un bref éclair 
heavy (“Mercury”), un clin d’œil bluesy 
(“Mammoth”). “Regenerator” est un 
soleil à la chaleur sereine qui caresse 
sans brûler, qui brille sans éblouir.

LIAR THIEF BANDIT
“Diamonds”

Genre: Rock garage
Pays : Suède

Label : The Sign Records
Sortie : 16.09.22

GET THE SHOT
“Merciless Destruction”
Genre : Hardcore
Pays : Canada
Label : Useless Pride Records
Sortie : 07.10.22
Chroniqueur : Greg

Les Canadiens de Get The Shot, originaire de Québec, nous reviennent avec 
“Merciless Destruction” et le moins que l’on puisse dire c’est qu’ils sont sa-
crément attendu. Formé en 2009 le groupe nous délivre ici leur quatrième al-
bum faisant suite à Infinite Punishment sorti en 2017 qui avait été plutôt bien 
accueilli. Dès les premières notes de ultimate warfare le ton est donné, pas 
de chichi la lourdeur est de mise, “Seeds of Dissension” ou encore “Terminal 
Slaughter” ne nous laisse pas en reste niveau breakdown bien énervé et le 
moins qu’on puisse dire c’est que c’est très efficace. Les morceaux nous 
balancent toute leur énergie et leur puissance et ça fait mal, très mal, les 
Canadiens testent de nouvelles influences notamment en incorporant des 
éléments de death metal et de beatdown tout en gardant ce qui fait la force 
du groupe la vibe hardcore trash. En plus de tout cela deux gros featuring 
sont présent sur l’ album sur les morceaux Deathbound avec Rob Watson de 
Lionheart et Bloodbather avec Matthias Tarnath de Nasty, en conclusion Get 
The Shot nous sort ici un album rentre dedans à l’extrême
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Chroniqueur : Hielkin

Le trio nous propose comme qua-
trième sortie un mini album composé 
de 6 titres originaux et d’une reprise de 
Graveyard : “Ain’t Fit To Live Here”. En-
registré aux Tilt Studio par Max Dahlby 
(Askvader), il est mixé par William Gru-
be et masterisé par Jonas Siöström. 
Pas besoin de s’étendre sur les mor-
ceaux qui remplissent leur devoir à sa-
voir  : dégager un maximum d’énergie 
et de variété ! Les fans de Foo Fighters 
et de Queen Of The Stone Age y trou-
veront probablement leur bonheur, l’al-
bum se laisse écouter sans lassitude 
on regrette seulement de n’avoir qu’un 
mini album à se mettre sous la dent. 

LOST SOCIETY
“If The Sky Came Down” 

Genre : Metalcore/Thrash
Pays : Finlande

Label : Nuclear Blast Records
Date : 30.09.22

Chroniqueur : Ale

Il faudra se faire une raison : l’aven-
ture thrash de Lost Society semble 
définitivement derrière eux. Et s’il fal-
lait tendre une oreille pour se rendre 
compte de signes annonciateurs (un 
troisième album aux titres plus longs et 
lents, malgré une vélocité fracassante 
encore conséquente), le quatrième al-
bum a certainement été un l’album de 
la rupture pour certains fan(atiques), 
qui espéraient peut-être une “erreur de 
parcours”. Ce “If The Sky Came Down” 
est pourtant leur album le plus charnel, 
le plus personnel si on en croit le gui-
tariste/chanteur Samy Elbanna et on le 
croit volontiers : l’album traite de théma-
tiques difficiles et s’acoquine d’un chant 
clair torturée pour l’occasion. Le rap-
prochement avec des pontes comme 
Linkin Park ou Bullet For My Valentine 
est, évidemment, même un peu facile. 
Il y a même l’ajout de pointes d’électro-
nique pour rajouter du corps aux titres ! 
Ce qui n’en fait pas des morceaux “de 
pleureuses” comme les détracteurs 
peuvent parfois le dire. A titre person-
nel, la seconde moitié de l’opus, à partir 
de “Awake” me paraît plus mémorable. 
Refrains faciles à chanter autant qu’à 
se réapproprier. Toujours beaucoup de 
force et d’impact dans les instruments. 
Et même quelques bonnes idées, pas 

toujours exploitées à fond, mais atti-
rant souvent l’oreille comme sur “Crea-
ture” ou le très grungy “Hurt Me”. Ce 
n’est pas si courant qu’un groupe soit 
encore en pleine recherche de son iden-
tité pour son cinquième LP. Mais dans 
le cas de LS, c’est un moindre mal. Ce 
n’est pas moins bien… Juste différent ! 
Et fidèle à leur évolution surtout. Et ça, 
on ne pourra pas le leur reprocher.

MAD MAX
“Wings Of Time”

Genre : Rock mélodique
Pays : Allemagne

Label : Rock Of Angels Records
Sortie: 02.09.22
Chroniqueur : Oli

Quarante ans de carrière, cela se fête. 
Et rien de mieux que de le faire avec un 
nouvel album. C’est ce que Mad Max 
nous propose avec “Wings Of Time”. 
Emmenés par un nouveau frontman en 
la personne de Julian Rolinger, les Al-
lemands nous balancent un album de 
bonne facture. Le style est rock heavy 
résolument tournée vers le mélodique. 
La plupart des morceaux sont hyper 
fédérateurs et marquent les esprits 
car bien pensés. On a droit à du heavy 
rock mélodique avec “Too Hot To Han-

dle”, à de la belle ballade comme par 
exemple “Freedom” ou encore “Heroes 
Never Die”. Le groupe peut se montrer 
plus “metal” avec des riffs plus incisifs 
comme sur le puissant “Stormchild 
Rising”, rappelant la belle époque du 
N.W.O.B.H.M. Certes, Mad Max s’en est 
quelque peu éloigné, mais le kiff pris 
par Juergen Breforth à composer ses 
morceaux se fait tellement ressentir à 
l’écoute de “Wings Of Time” que l’on ne 
peut que passer un bon moment avec 
ce skeud.

MISS MAY I
“Curse Of Existence”

Genre : Metalcore
Pays : USA

Label : SharpTone Records
Sortie: 02.09.22
Chroniqueur : Oli

Il aura fallu cinq ans à Miss May I pour 
nous balancer un successeur au très 
bon “Shadows Inside”. Ce nouvel opus 
intitulé “Curse Of Existence” reprend les 
bases qui font le succès du groupe de-
puis toujours : un metalcore puissant et 
sans concessions aux mélodies et ryth-
miques survitaminées. Un pur mélange 
de metalcore européen et américain, 
avec Heaven Shall Burn et All That Re-

LORNA SHORE
“Pain Remains”
Genre : Blackened Deathcore
Pays : USA
Label : Century Media
Sortie : 14.10.22
Chroniqueur : The Wall

C’est tel un puceau attendant son bal de promo que j’attendais cet album. 
Telle la lumière au bout du tunnel, “Pain Remains » m’apparut soudain et illu-
mina mon âme. Attendu depuis longtemps (la sortie du EP “…And I Return to 
Nothingness” datant de 2021 et celle de l’album “Immortal” de 2020), Lorna 
Shore a su maintenir la pression auprès de son public et en conquérir du 
nouveau par la sortie des clips “Sun/Eater”, “Into the Earth”, “Cursed to Die” 
et “Pain Remains I - Dancing like Flames”. Je ne parlerai pas de ces tracks 
car vous pouvez déjà en juger par vous-même, mais plutôt des autres. Quelle 
claque monumentale, mes amis !!! Commençant par “Welcome Back, O’Slee-
ping Dreamer” mélangeant tout ce qui fait de LS ce qu’ils sont à l’heure ac-
tuel soit un subtil mélange de sonorités Black Métal, un solo à faire pleurer 
ma grand-mère et un break à déchausser les dents du voisin. Tel est le plan 
de travail de Will Ramos et ses comparses, toujours la même structure, mais 
une sonorité différente à chaque tracks pouvant plaire à tout un chacun. Si 
vous ne connaissez pas encore ce groupe sautez sur l’occasion et décou-
vrez-le, si vous aimiez déjà, rien ne changera et si vous n’aimiez pas, ben 
vous n’aimerez pas plus qu’avant.
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mains en ligne de mire. Dix morceaux 
destinés à vous faire déchirer les cer-
vicales, à vous faire tout exploser sur 
votre passage, et à vous faire chan-
ter à la limite de vos cordes vocales, 
avec rage et pleurs, tant l’émotion que 
dégage cet album est puissante. La 
grande réussite des Américains se 
situe exactement sur ce point  : trans-
mettre cette mélancolie et tristesse 
qui est décrite dans chaque texte de ce 
nouvel album. Ajoutez à cela une pro-
duction énorme de Will Putney (A Day 
To Remember, Every Time I Die) et vous 
obtenez “Curse Of Existence”, un album 
béton, sans faute, et qui vient replacer 
Miss May I dans les hautes sphères du 
“Vrai” metalcore, celui des origines !

MOONSPELL
“From Down Below - Live 80 Meters 

Deep”
Genre : Gothic metal

Pays : Portugal
Label : Napalm records

Sortie : 30.09.22
Chroniqueuse : Émy 

Soyons honnêtes  : si vous écoutez ce 
live de Moonspell sans connaître le 
contexte, vous risquez d’être déçus ! A 
la première écoute, l’intro (“The Greater 
Good”) est top, ça commence bien  ! 

Mais très vite, sans avoir la moindre 
idée du concept, on pourrait se dire que 
le son est bof et que, si quelques pas-
sages sont vraiment cool (foncez écou-
ter “All Or Nothing” et “Hermitage”), le 
public ne semble pas être vraiment à 
fond - pour ne pas dire mou - (alors que 
c’est ça qu’on veut avec les live tudieu). 
Le découpage des chansons donne 
même un coté soporifique au live (de 
nombreuses chansons commencent 
sur des applaudissements du public, 
puis un petit blanc et seulement ensuite 
ça part). Bref, pour avoir vu Moonspell 
au Hellfest il y a quelques mois et avoir 
vraiment trouvé ça génial (comme sou-
vent avec eux), ce live, à priori, était 
moyen. Et puis ensuite, il y a le contexte, 
l’histoire, le concept de ce live. Et là, la 
lanterne s’éclaire. “From Down Below - 
Live 80 Meters Deep” est en fait un live 
intimiste enregistré dans la grotte de 
Mira d’Aire, un des sites les plus beaux 
du Portugal (paraît-il). Vous comprenez 
mieux pourquoi le public n’est pas sur-
volté. Vous imaginez pourquoi le son 
est si spécifique. En fait, le concept mé-
rite 5 étoiles, le DVD aussi. Mais l’album 
seul ne rend clairement pas hommage 
à la brillante idée du groupe. A voir, puis 
à écouter pour pleinement en profiter. 
Ou à écouter tranquillement, au calme, 
avec un bon verre, en mode ermite ou 
Pierrafeu, selon votre style !

NO RETURN
“Requiem”

Genre : Thrash/Death
Pays : France

Label : Mighty Music
Sortie : 21.10.22

Chroniqueur : Chris Grès

Inaltérables  ! No Return et son guita-
riste fondateur Alain Clément conti-
nuent, imperturbables, à tracer leur che-
min dans l’univers du Thrash/Death. 
Après le succès de la tournée des 30 
ans du groupe en 2019 et le retour du 
chanteur Steeve Petit en 2020, les Fran-
çais reviennent avec un album solide. 
“Requiem”, où cohabitent en parfaite 
harmonie mélodies et agressions, soli 
lumineux et ambiances angoissantes, 
est l’œuvre d’artisans passionnés, qui 
sculptent leurs morceaux avec habile-
té. Ils respectent certes les règles de 
leur art, mais s’efforcent d’ajouter à 
leurs pièces d’intelligents reflets. Les 
guitares dessinent ainsi des motifs en-
têtants (“Nobody Cares About You”), un 
parfum Black se dégage du “The Blck 
Wolfs Kingdom” final, des enluminures 
Heavy patinent l’ensemble, quelques 
brèves et étranges intros rappellent 
des expérimentations passées (“Lies”). 
Quant aux vocaux, ils offrent une varié-
té appréciable à ces dix compositions 
aussi bien troussées qu’élégantes - et 
oui, le thrash/death peut être élégant !

NORDJEVEL
“Gnavhol”

Genre : Black metal
Pays : Norvège

Label : Indie recording
Sortie : 23.09.22

Chroniqueur : Ymir

Les Norvégiens nous délivrent leur der-
nier méfait intitulé “Gnavhol”, près d’une 
heure de haine à la gloire de Satan. Ici 
on entre en brutalité et on déferle la vio-
lence jusqu’au bout de l’album, pas de 
répit ni d’accalmie au programme. La 
sentence est implacable, pleine de pro-
vocation et blasphème. Leur haine est 
grande et ils nous le font savoir  ! Les 
vocaux sont tranchés et assez clairs, 

MARCO MENDOZA
“New Direction”
Genre: Hard Rock
Pays : USA
Label : Mighty Music
Sortie : 16.09.22
Chroniqueur : Hielkin

Un quatrième album pour notre bassiste-chanteur. Enregistré aux Medley 
Studios par Soren Andersen que l’on retrouve à la guitare et aux claviers 
ainsi que Tommy Gentry (Gun) en invité pour certains solos et la batterie 
est assurée par Morten Hellborn (Electric Guitars) et Allan Tschicaja (Pretty 
Maids). L’album ouvre sur un morceau énergique plutôt hard rock avec “Take 
It To The Limit”. On ralentit le tempo avec un morceau plus groovy “I Just 
Can’t Get Over You” qui mène à “Light It Up” plus minimaliste qui offre un duo 
basse-batterie agrémenté de montées de guitare. “Walk Next To You” est 
l’inévitable ballade vite oubliée avec “Shoot To The Stars » dans le genre rock 
fm. “All That I’m Living For” propose des riffs plus durs, qui sentent la tes-
tostérone que l’on retrouvera plus tard également sur “Scream And Shout”. 
Place à un morceau tout en sensualité sur “Free Ride” et on passe à une 
ambiance plus jazzy grâce à “Can’t Explain It”. On termine sur un nouveau 
morceau plus rock avec le titre éponyme. Un excellent album qui, même s’il 
n’est pas révolutionnaire, apporte de la fraîcheur et montre tout le talent de 
l’artiste à se recréer en permanence.

Coup de cœur 
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la batterie est totalement possédée, le 
guitariste et le bassiste sont déchaî-
nés. Nous voilà dans les bas-fonds et 
ici seul la haine compte ! Un opus d’une 
grande qualité, le tout est maîtrisé, avec 
des mélodies accrocheuses sans révo-
lutionner le style  ! Cela fonctionne et 
c’est ce qu’on demande, un album que 
je conseil fortement !

OBSIDIOUS
“Iconic”

Genre : Technical / Prog Death
Pays : Allemagne

Label : Season of Mist
Sortie : 28.10.22

Chroniqueur : Greg

Le groupe moderne Obsidious nous 
présente leur nouvel album “Iconic” 
sortie sur Season of Mist. Le groupe 
est composé de membres d’Obscura, 
Alkaloid, Eternity’s End et Juggernaut. 
La technicité n’est plus à prouver. La 
formation trouve une différence et une 
originalité propre. Dès les premières 
notes nous ressentons les différentes 
influences tel que Meshuggah, Opeth 
ou encore Between the Buried and 
Me, qui se côtoie dans les différentes   
ambiances et vibrations   de l’ album. 
“Iconic” commence avec une introduc-
tion bien technique pour ensuite nous 
envoyer quelque blast beat   et autre 
double bien rapide   accompagnant la 
voix clairement maîtrisé, le morceau 
“Bound By Fire” quand à lui  nous laisse 
pas en reste niveau   technicité et sur-
tout en lourdeur. “Iron & Dust” ou encore 
“Je suis” nous plonge quand a eu dans 
une ambiance très différente beaucoup 
plus mélodique et atmosphérique. En 
clair, cet album est une véritable pépite 
en matière de technicité, d’ ambiance et 
de profondeur.

ORDEN OGAN
“Final Days : Orden Ogan And Friends” 

Genre : Power Metal
Pays : Allemagne

Label : AFM Records
Sortie : 21.10.22
Chroniqueur : Ale

Sortir un album-hommage un an à 
peine après la sortie du dit album… 
Ce n’est quand même pas très cou-
rant  ! Fort heureusement, cette rela-
tive “fraîcheur” de leur dernier opus 
permet de faciliter la comparaison. Et 
elle est plutôt flatteuse, tant le groupe 
a su réunir des pontes pour réinterpré-
ter leurs titres (en vrac  : Grave Digger, 
Crystal Viper, Gamma Ray, Rage…). Du 
relativement convenu en soit, puisque 
majoritairement du power et du heavy, 
mais on se félicitera justement de l’ho-
mogénéité de l’ensemble (quand bien 
même un soupçon de thrash vient 
s’immiscer dans les invités, pour un 
résultat lorgnant toujours vers le power 
bien musclé, plus à mon goût que le 
power épique). La galette se garnie 
aussi de deux “bonus”, en la présence 
de December (seule vraie nouveauté du 
disque) et une version orchestrale de 
“Fields Of Sorrow”, pour le quota épique 
que j’évoque plus haut (mais avec 
beaucoup de classe, et un côté presque 
cinématographique). Difficile toutefois 
d’édifier une collaboration pour les gou-
verner tous  : “Absolution For Our Final 
Days” et “Let The Fire Rain” ont cha-
cune des refrains magnifiques. “In The 
Dawn Of The AI” et “Interstellar” sont 
plus lourdes et péchues. “Alone In The 
Dark” est une très sympathique balade 
etc. Bref, il y a un peu de tout et pour 
tous les goûts, sans dénaturer l’œuvre 
d’Orden Ogan. Une sympathique redite 
pour les uns, une occasion manquée de 
partir dans la réinterprétation folle pour 
d’autres. On leur reconnaitra en tout 
cas leur qualité.

OvO
“Ignoto”

Genre : Doom Noise
Pays : Italie

Label : Artoffact Records
Date : 23.09.22

Chroniqueur : Ale

Il y a comme ça des artistes dont les 
œuvres, pourtant copieuses, nous 
échappent pendant des années (ou, 
dans le pire des cas : une vie entière !) 
Et c’est un peu mon cas au sujet d’OvO, 
et plus globalement de tout ce qui se 
rapproche de la noise. Vingt-deux ans 
sous la ceinture et neuf albums plus 
tard, c’est donc avec Ignoto que je dé-
couvre ce curieux projet italien, dont ce 

dernier opus est sans doute une porte 
d’entrée convenable puisque emprunt 
plus fortement de doom que d’autres 
exemples du genre, et d’une voix moins 
étouffée dans le tintamarre et plutôt 
murmurante, récitant des incantations 
comme une berceuse démoniaque. 
C’est un album très atmosphérique, 
qui prend son temps et qui intrigue, in-
quiète et instaure une ambiance parti-
culière avec ses deux “titres” divisés en 
quatre, et dont les deuxièmes parties 
sont de grosses explosions violentes 
d’une lourdeur sans pareil. Les parties 
trois et quatre semblant être la “résul-
tante”, le retour à un calme relatif, tou-
jours bourdonnant et impactant, mais 
agissant comme la digestion lugubre 
de ce qui vient de nous être présenté. 
Un album atypique d’un groupe qui l’est 
tout autant. Difficile à recommander, 
mais une curiosité comme on en qua-
si-jamais sans être initié !

PARKWAY DRIVE
“Darker Still”

Genre : Metalcore
Pays : Australie

Label : Resist Rec. Epitaph Rec.
Sortie : 09.09.22

Chroniqueur : The Wall

Elle est loin l’époque de l’album “Killing 
with a smile” (2005) avec une chanson 
qui envoyait du pâté comme “Romance 
is Dead” ou de “Horizons” (2007) avec 
“Feed Them to the Pigs”. Pendant long-
temps, Parkway Drive se situait parmi 
les plus grands du metalcore, mais 
l’obscurité est profonde et attirante et 
rappelle les siens. Parkway Drive se 
réinvente pour le plus grand plaisir des 
nouveaux fans et le plus grand déses-
poir des autres. Chant clair (pas tou-
jours très juste), sonorités plus proches 
du groovy que de metalcore, les Améri-
cains font en sorte de faire chanter son 
public et sa nouvelle fanbase au lieu de 
faire headbanguer ses plus vieux sui-
veurs. Triste est cette évolution. Bien 
que très bien produit et très chantant 
(“Ground Zero” en est l’hymne), Darker 
Still a enterré l’espoir entretenu par les 
plus anciens d’entre nous de revoir PD 
retourner aux origines, mais a su lever 
une armée plus jeune pour perdurer. 
Doit-on leur en vouloir ? Time is money, 
l’argent est le nerf de la guerre. Longue 
vie à Parkway Drive, même si nos che-
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mins se séparent ici. 

PRÉCIEUX SANG
“Les nuits de Gethsémani”

Genre : Black metal
Pays : Québec

Label : Eisenwald
Sortie : 30.09.22

Chroniqueur : Ymir

Précieux Sang, un groupe québécois 
dont on ne sait presque rien, ce premier 
opus est fidèle au black metal sans être 
fidèle à la scène québécoise. Un opus 
assez court de seulement trente-sept 
minutes, ici les mélodies sont là, le 
chant est hurlé, les riffs sont enflam-
més et la batterie déchaînée, point po-
sitif la basse est audible contrairement 
à beaucoup d’autres formations. Un al-
bum qui nous parle du sacré, avec brio ! 
Un voyage dans l’église et ses mys-
tères, ses reliques et ses profanations. 
Je regrette simplement la courte durée 
de cet album plutôt bon pour une pre-
mière. Reste à voir si le groupe tiendra 
la longueur au fil du temps, en atten-
dant nous écouterons cet opus !

RAZOR
“Cycle Of Contempt”

Genre : Thrash
Pays : Canada
Label : Relpase

Sortie : 23.10.22
Chroniqueur : Chris Grès

Quelle catastrophe ! Après 25 ans d’ab-
sence, Razor revient avec un disque qu’il 
aurait sans doute mieux fait de ne ja-
mais sortir. Les Canadiens, éternels se-
conds couteaux du Thrash des années 
80 malgré quelques sorties de qualité 
comme “Malicious Intent” (1986) et 
“Custom Killing” (1987), ont un statut 
culte, une aura auprès de nombreux 
jeunes groupes de la scène Speed re-
vival  ; les Belges d’Evil Invaders ne 
tiennent-ils pas leur nom de l’album du 
même nom de leurs aînés ? “Cycle Of 
Contempt” et ses morceaux oscillant 
du catastrophique au tout juste correct 
viennent tacher la photo sépia d’un pas-
sé honorable. Quelques surprenantes 

touches Hardcore mal fagotées (“Set 
Up”) et un clin d’œil maladroit au Death 
(“Darkness Falls”) ajoutent la bizarrerie 
à l’horrible  ; écoutez le dernier mor-
ceau, le bien nommé “King Shit”, sans 
soute l’une des pires compositions du 
genre de tous les temps, une plongée 
dans le ridicule total. Certes “Flames Of 
Hatred” est décent, du pur Razor estam-
pillé 80’s, mais il est suivi par l’affreux 
“Jabroni”, qui ne devrait, à la rigueur, 
figurer qu’en guise de bouche-trou sur 
une compilation destinée à boucler un 
contrat. Sauvons encore, magnanimes 
que nous sommes, “First Rate Hate” de 
cette bouillie de Thrash certes méchant 
et agressif, mais, surtout, bas du front.

RIPPED TO SHREDS
“Jubian”

Genre : Death Metal
Pays : USA

Label : Relapse Records
Sortie: 14.10.22
Chroniqueur : Oli

C’est un troisième album intitulé “Ju-
bian” que Ripped To Shreds, formé en 
2016 du côté de la West Coast, nous 
propose aujourd’hui. Au programme, 
une alternance de riffs incisifs et puis-
sants et de mélodies malsaines avec 
une batterie tant old school que mo-
derne. Ajoutez-y des solos bien explo-
sifs et un chant death bien crade et 
vous obtenez ce que Ripped To Shreds 
sait faire de mieux  : un death metal 
dans la veine des Bolt Thrower, Incanta-
tion et Terrorizer. On notera également 
quelques influences de Entombed tant 
la HM-2 pourrait sembler une évidence 
sur cet album. Le côté parfois épique 
et le fait d’amener quelques éléments 
heavy sur “Jubian” peut également faire 
penser à Death. Une chose est certaine, 
Ripped To Shreds ne laissera pas indif-
férent et il y a fort à croire que “Jubian” 
plaira à un large public death metal à 
travers notre planète. Well done ! 

SLAUGHTER THE GIANT
“Depravity”

Genre : Death metal
Pays : Belgique

Label : Hammerheart Records
Sortie : 28.10.22

Chroniqueur : Greg

Slaughter The Giant nous présente 
ici    leur premier full album “Depra-
vity” sortie sur le label    Hammerheart 
Records. Formé en 2018 la formation 
sort son premier EP Asylum of the 
Damned en 2019. Venant tout droit de 
belgique le groupe nous propose un 
death metal mélodique rappelant quel-
quefois The Black Dahlia Murder et At 
The Gates. Dès les premières notes 
du morceau “Depravity” le ton est don-
né, Les partie mélodique s’enchaîne 
parfaitement avec les moments plus 
agressifs et notamment technique, l’as-
sociation fonctionne clairement bien 
et cela en globalité pendant le reste de 
l’album  “Compliance”  en est le parfait 
exemple dans ce qu’est l’ ambiance, 
c’est à dire blast beat riff rapide et voix 
hurlé tantôt guttural tantôt screamer. 
Les quelque partie chorus et sympho-
nique ajouter sur le morceau  “Co-ed 
Butcher” apporte une différence no-
toire par rapport au reste de l’album et 
qui est pour moi le morceau qui sort 
plus du lot globalement. Les Belges de 
Slaughter The Giant nous propose donc 
un album solide qui prouve clairement 
que dans notre plat pays nous avons 
encore belles de pépite à découvrir.

SLIPKNOT
“The End, So Far”
Genre : Neo Metal

Pays : USA
Label : Roadrunner records 

Sortie: 30.09.22
Chroniqueur : The Wall

L’attente fut lourde pour un groupe 
comme Slipknot. On ne peut pas dire 
que les exigences soient les mêmes 
que pour un groupe qui sort son pre-
mier album, d’autant plus que ces der-
niers ont tendance à mélanger leurs 
compositions avec celles du projet 
alternatif de Corey Taylor, à savoir 
Stone Sour. Le début de l’écoute de cet 
album fait craindre le pire avec “Adde-
rall  » qui incorpore une fois de plus le 
chant clair de Corey “Fucking” Taylor 
lors notamment des refrains, mais est 
vite rattrapé par des sonorités rap-
pelant les bonnes années du groupe 
originaire de l’Iowa. En effet une track 
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calme comme “Yen” n’est pas sans 
rappeler l’excellent “Snuff” présent sur 
leur album “All Hope is Gone”. Et que 
dire du sublime “Hivemind” qui m’a 
complètement fait changer la note de 
cet album : présence de sonorités obs-
cures ayant presque disparu depuis 
leurs deux premières plaques, retour 
des accords de guitare “à la Slipknot” et 
surtout chant torturé de leur frontman 
qui manquait terriblement aux fans de 
la première heure. Je ne parlerai pas 
du reste de l’album qui vaut le détour. 
Fans de la première heure, retournez à 
vos premières amours et pour ceux qui 
ne connaissent pas encore ce super 
groupe, allez-y sans crainte, cela vaut 
la peine de prendre un peu de votre 
temps.

SPELLBOOK
“Deadly Charms”

Genre : Hard Rock/Heavy
Pays : USA

Label : Cruz Del Sur Music
Date : 23.09.22

Chroniqueur : Ale

Je sais que je place le mot “groove” à 
toutes les sauces en ce moment. Mais 
j’aurai clairement dû le garder précieu-
sement pour le nouveau Spellbook. 
Ôtez-vous toutes vos images de doom 
décadent ou de black occulte… On est 
ici sur du bon gros hard rock barré et 
ésotérique comme seules les 70s 
(et un peu beaucoup les 60s, soyons 
francs  !) pouvaient le faire. Pensez à 
une vibe “Blue Öyster Cult” ou “Black 
Sabbath”, pour aller en terrain connu  : 
des thématiques allant du fantasque au 
pur horrifique, le tout avec des rythmes 
dansants écrasant les sonorités lu-
gubres clairsemées comme pour nous 
rappeler qu’on nous invite à une messe 
noire. Et ce format, parait aujourd’hui… 
frais, différent, agréable. Il est loin des 
surenchères de gore, d’obscurité et de 
mise en scène grotesque visant à faire 
croire que la moitié des groupes de 
metal pratique la magie noire. Même 
leur titre “Out For Blood” prend des al-
lures de balade romantique partant en 
crescendo jouissif, comme un ultime 
au revoir doux-amer à un album à la 
fois charmant, surprenant et purement 
“bonbon”. Deuxième album sous ce 
nom, le quatrième en tout… Et c’est 
pourtant tellement peu. On les croirait 

riches d’une carrière de presque cin-
quante ans. Et c’est pourtant chouette 
qu’ils soient là pour démontrer qu’il ne 
sert à rien de pleurer le passé. La relève 
est potentiellement là !

STORMRULER
“Sacred Rites & Black Magick”

Genre : Black metal
Pays : USA

Label : Napalm Records
Sortie : 14.10.22

Chroniqueur : Ymir

Les Américains de Stormruler nous dé-
livre leur second opus, ici l’ambiance 
y est de mises, dans ce black metal 
très basique, mais efficace, nous pou-
vons entendre l’ajout de sonorité plus 
“médieval” sans non plus être com-
parable à un Véhémence, ces sono-
rités nous laissent nous transporter 
dans l’ambiance. Ici c’est une véritable 
fable que l’on vous conte dans les arts 
noirs. Vingt pistes pour cous combler 
jusqu’au bout de la nuit ! Le seul bémol 
est que par moment l’album devient un 
peu trop répétitif, avec un peu trop d’in-
terlude, on aurait pu élaguer le tout et 
retomber sur un nombre plus classique 
de pistes, mais ce n’était surement pas 
la volonté du groupe. C’est un album 
plaisant et sincére, malgré ses défaut il 
en reste très bon ayant son théme, son 
histoire...

STRANGLE WIRE
“Shaped By Human Frailty”

Genre : Death Metal
Pays : Irlande

Label : Autoproduction
Sortie: 30.09.22
Chroniqueur : Oli

Bordel qu’est-ce que ça fait du bien  ! 
C’est exactement la première réac-
tion qui m’est venue après la première 
écoute de “Shaped By Human Frailty”, 
le premier album de Strangle Wire. 
Les Irlandais balancent un death me-
tal brutal, direct et sans concession. 
De “Heavily Medicated” à “Horrors Be-
neath”, on s’en prend plein la tronche. 
Le combo incorpore également des mé-

lodies malsaines et crystallines limite 
black pouvant rappeler un certain Behe-
moth. Dès que la musique de Strangle 
Wire s’alourdit, on se prend des coup 
de massues à n’en plus finir. Imaginez 
la lourdeur de Morbid Angel mêlée à la 
bestialité de Deicide et la brutalité de 
Vomitory. Ajoutez-y les éléments des 
autres groupes précités et vous ob-
tenez l’une des plus grosses claques 
death metal de cette année. Sorti de 
nulle part, Strangle Wire nous explose 
les tympans et nous propose un voyage 
dans les abysses de la condition hu-
maine avec “Shaped By Human Frailty”. 
Un pur bijoux !

STRAY FROM THE PATH
“Euthanasia”

Genre: Hardcore/ Punk
Pays : USA

Label : UNFD
Sortie : 09.09.22

Chroniqueur : The Wall

Hardcore nerveux facilement compa-
rable musicalement à un bon Sworn 
Enemy et au niveau chant de Zack de 
la Rocha de Rage against the Machine, 
Stray from the path nous offre un su-
perbe album plein de groove et de rage. 
Terriblement bien inspiré, il ne souffre 
d’aucun moment de repos et bénéficie 
de nombreux moment où le public pour-
rait chanter en chœur avec le groupe. 
Des morceaux comme “May you live fo-
rever” ou le très addictif “Guillotine” suf-
firont à vous convaincre de la qualité de 
ce groupe. Montée en puissance et cri 
perçant, certaines tracks vous percent 
de part en part et vous donnent envie 
d’en découdre dans le pit. Depuis la sor-
tie du dernier Beyond the styx, je n’avais 
pas entendu de musique comparable. A 
gouter, dévorer et engloutir sans modé-
ration. 

TERRA
“Fur dich existiert da salles nicht”

Genre : Black metal
Pays : Royaume-uni

Label : Code666 Records
Sortie : 23.09.22
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Chroniqueur : Ymir

Terra fait dans le classique, la valeur 
sûre, un black métal froid et dissonant ! 
Quelque chose qui prend les tripes 
et nous donne un goût âcre dans la 
bouche, un black metal à l’ancienne en 
quelque sorte, mais avec un enregis-
trement qui se veut plus qualitatif, ici 
tout au long des 1 heures et quelques 
minutes nous passons un bon moment. 
Malheureusement, la patte du groupe 
n’est pas assez reconnaissable et mal-
gré l’effort de faire quelque chose qui 
marche bien souvent cela ne reste que 
très peu en mémoire. C’est le cas de 
Terra sur ce dernier opus, l’écoute est 
agréable, mais pas mémorable. Les 
pistes s’enchaînent toutefois dans une 
logique et l’ambiance qui s’en dégage 
est plutôt bonne, un album à écouter, 
mais qui ne ravira que les plus fervents 
d’entre vous !

THE 69 EYES
“Drive”

Genre : Goth’n’Roll
Pays : Finlande

Label : Atomic Fire Records
Date : 09.09.22

Chroniqueur : Ale

Finlande et Suède se tirent admira-
blement la bourre en matière de gros 
metal venu du froid (la Norvège et l’Is-
lande n’étant évidemment pas loin). 
Mais il faut croire que les terres de 
Ghost sont plus propices au bon rock 
gothique. Il est forcément un peu déli-
cat d’apprécier un groupe sur une seule 
production récente (que l’on soit avec 
ou sans comparaison, nos avis seront 
divergents et forcément pas tout à fait 
objectifs). C’est donc avec cela en tête 
qu’il me faut arborer ce “Drive” (à la ja-
quette ressemblant plus à un vieux jeu 
de voiture/tuning qu’à un hommage 
à la synthwave). Ce quatre titres n’est 
pas dénué de bons côtés pourtant  : la 
voix de Jyrki 69 est taillée pour le genre, 
et les titres groovent pas mal ! Mais ça 
s’arrête malheureusement là pour cet 
EP assez paresseux, ou du moins sans 
fulgurance. La plage tutélaire est un 
earworm passable, mais déjà entendu, 
même pour du rock’n’roll un peu plus 
sombre. “Call Me Snake” vient rajouter 
un peu de lourdeur bienvenue à l’en-
semble, tandis que “California” fait un 
peu penser aux titres moins bons des 
Sisters of Mercy avec un refrain chiant 
au possible. Reste alors “Two Horns 
Up”, sans doute le meilleur morceau 
de la galette malgré qu’il s’enfonce 
pleinement dans le hard rock et oublie 
ses velléités goths, mais vraisembla-
blement réservé à la sortie physique. 
Incompréhensible. Reste alors un EP 
totalement anecdotique. Qui ne fait rien 

d’atrocement mal, mais surtout rien de 
marquant pour le sauver d’un oubli total 
et rapide.

THE HU
“Rumble of Thunder”
Genre : Heavy Metal

Pays : Mongolie
Label : Better Noise Music

Sortie : 02.09.22
Chroniqueur : The Wall

Deuxième album pour ce groupe venu 
de Mongolie. Une fois de plus, ils nous 
font part de leur heavy metal aux so-
norités si particulières. Instruments 
ethniques chant mongol tenu par leur 
chanteur Gala. Original, folklorique et 
très agréable à l’écoute “Rumble of 
Thunder” devient cependant au bout de 
quelques tracks très redondant et lasse 
sur la durée. Correspondant à merveille 
à des évènements tels que des mé-
diévales ou même d’autres festivités 
comme les “Trolls et légendes” dans 
nos contrées, ils accompagneraient 
parfaitement des groupes comme Pri-
ma Nocta ou Acus Vacuum pour vous 
faire danser “jusqu’au bout de la nuit”. 
Pas mauvais dans son ensemble loin 
de là, les tracks peinent cependant à 
se diversifier. A écouter lors d’un virée 
entre potes 

THE NEW ROSES
“Sweet Poison”

Genre : Hard Rock
Pays : Allemagne

Label : Napalm Records
Sortie : 21.10.22

Chroniqueur : Chris Grès

Si Milwaukee est la plus allemande 
des villes américaines, The New Roses 
est le plus américain des groupes alle-
mands. Avec “Sweet Poison», il conti-
nue à puiser son inspiration chez l’Oncle 
Sam, surtout dans les stades où se pro-
duisent les grands groupes ; “Warpaint» 
porté par une batterie galopante est 
ainsi taillé pour les Arenas. Les fans 
de Bon Jovi apprécieront, comme ceux 
d’Aerosmith ou de Guns N’Roses (la jo-
lie ballade “All I Ever Needed”). Un titre 

STRIGOI
“Viscera”
Genre : Doom/Death
Pays : Royaume-Uni 
Label : Season Of Mist
Sortie : 30.09.22
Chroniqueur : Chris Grès

“I wanna see it painted / Painted black / Black as night / Black 
as coal / I wanna see the sun / Blotted out from the sky / 
I wanna see it painted, painted, painted / Painted black“. Strigoi a réalisé le 
vœu de Mick Jagger. Avec “Viscera”, le groupe de Greg Mackintosh dessine 
un paysage basaltique, compose une œuvre d’une obscurité totale, crée une 
matière sombre, comme un trou noir qui absorbe toute vie, tout espoir. Les 
chansons baignent dans la poix du Doom, dans la fureur du grindcore et du 
Crust (“Napalm Frost”, “Redeemer”), dans la crasse du Death, dans le mal-
sain du Black ; “King Of All Terror”, à l’architecture diabolique, passe ainsi des 
blast-beats à la lourdeur écrasante, tout comme “Hollow”. “United In Visce-
ra”, neuf minutes oppressantes nimbées de guitares sublimes à la Paradise 
Lost, est un puits sans fond qui invite à une plongée sans retour. Les vocaux 
de Mackintosh, graves et profonds, parfois growlés, restent intelligibles po-
sés sur une section rythmique à l’épaisseur abyssale. La batterie et certains 
arrangements, comme les chœurs de “Bathed In A Black Sun” ou l’intro de 
“Byzantine Tragedy”, magnifient ces ténèbres, les parent d’une beauté gran-
diose, d’une pureté pareille à celle des larmes de désespoir.
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acoustique (“True Love”) pour l’émo-
tion, des guitares tranchantes (l’inaugu-
ral “My kinda Crazy”) pour l’énergie, des 
mélodies accrocheuses (“1st Time For 
Everything”) pour l’élégance, un soup-
çon d’americana (“Sweet Gloria”) pour 
l’authenticité., et voilà un album bien 
troussé, à écouter en avalant les kilo-
mètres sur autoroute… en direction de 
Milwaukee ?

THERION
“Leviathan II”

Genre: Metal symphonique
Pays : Suède

Label : Nuclear Blast
Sortie : 28.10.22

Chroniqueur : Hielkin

Dix-septième album déjà et deuxième 
album de la trilogie débutée en 2021  ! 
La formule reste la même  depuis un 
moment et semble s’essouffler. Bien 
que très harmonieux et superbement 
produit, on a vraiment l’impression de 
l’avoir déjà entendu. Où est passé le 
Therion qui tentait des choses  ? C’est 
du bon Therion, mais pas du grand 
Therion. Les fans inconditionnels du 
groupe aimeront certainement quant 
aux autres ils risquent de passer leur 
chemin rapidement.

TURBOCHARGED
“Alpha Beast, Omega God”

Genre : Swedeath Punk
Pays : Suède

Label : Emanzipation Records
Sortie : 14.10.22

Chroniqueur : GuiGui

Aaaah la scène suédoise, son son si 
caractéristique et ses musiciens si 
inspirés même quand le style se veut 
épuré. J’en veux pour preuve le power 
trio Turbocharged qui propose ici son 
6e album en réunissant ces différentes 
caractéristiques. Le programme est 
simple (oui, puisqu’épuré)  : du death 
metal suédois, mais à la sauce punk 
qui devrait ravir les aficionados des dé-
buts d’Entombed ou de Dismember. Ce 
qui veut dire un death metal sur un lit 
de riffs basiques, mais foutrement ef-

ficaces. Ici le blast est distillé avec par-
cimonie et laisse plus place à un jeu de 
batterie simplement dynamique et sou-
tenu qui sert de base à une musique 
qui ne s’encombre d’aucun artifice. 
Bien sûr, Turbocharged ne réinvente 
pas la poudre puisque des groupes de 
cette trempe se comptent par dizaines 
dans ces contrées, mais il n’est jamais 
accessoire d’isoler une sortie et de se 
servir de sa chronique pour vanter les 
mérites d’un style. Du pur, du raw, du 
old school qui fait un bien fou. Ça colle 
à merveille à cette époque où le retour 
aux sources est clairement tendance.

UGLY KID JOE
“Rad Wings Of Destiny”

Genre : Hard Rock
Pays : USA

Label : Metalville
Sortie : 21.10.22
Chroniqueur : Ale

Ce “Rad Wings…” était attendu ! Il faut 
dire que 2022 représente les trente 
ans du premier album d’Ugly Kid Joe, 
et que sept ans séparent ce nouvel 
opus de leur dernier, “Uglier Than They 
Used ta Be”, lui-même sorti dix-neuf 
ans après son prédécesseur… Pur pro-
duit des 90s  ? Sans doute un peu. Si 
comme moi, vous ne connaissiez du 
groupe que “Everything About You” (et 
un récent concert, jouant pas mal de 
classiques bien nerveux), vous allez 
sûrement vous dire que le quintet s’est 
assagi avec le temps. C’est en tout cas 
l’impression que donne la première 
moitié de l’album, flirtant plus avec 
la belle balade ensoleillée que le gros 
doigt de petit con qu’on associe plus 
volontiers au groupe et à sa musique. 
Avec même une sympathique cover de 
“Lola” des Kinks ! Leur amour double de 
respect pour le grand univers du rock/
metal était déjà allègrement prouvé par 
leur cover de “Ace of Spades” et leurs 
nombreux invités au fil des albums, 
mais il se cristallise peut-être de la plus 
belle des manières sur “Dead Friends 
Play » sorte d’épitaphe aussi inspiré que 
tristoune, tant il rappelle les noms s’ef-
façant au travers des années. Et pour 
celles et ceux qui doutaient qu’UKJ 
soit encore capable d’être dans (l’auto)
dérision, il reste “Failure” ! Alors oui, le 
groupe est plus calme aujourd’hui, et 
cet album manque sous doute un peu 

de tubes. Mais ça fait tellement plaisir 
de les réécouter qu’on s’en contentera 
comme un verre d’une boisson mo-
deste échangé avec de vieux amis.

VENOM INC.
“There’s Only Black”
Genre : Thrash Metal
Pays : Royaume-Uni

Label : Nuclear Blast Records
Date : 23.09.22

Chroniqueur : Ale

Si Venom n’a pas laissé de côté ses 
touches de black metal, qu’ils ont à 
la fois plus ou moins inventé dans le 
domaine du thrash et clairement per-
fectionné, il faut reconnaître que pour 
un opus baptisé “There’s Only Black” 
on est très fort dans du thrash enra-
gé, retord et même nihiliste (le titre 
éponyme fera chanceler le moindre 
croyant infortuné tombant dessus…)  ! 
Oui, “Infinitum” s’acoquine de riffs 
aussi lugubres que théâtraux, mais le 
but premier semble toujours de gueu-
ler très fort et de jouer très vite, pour 
notre plus grand plaisir bien sûr  ! Ce 
n’est que trop évident sur “Come To 
Me”, véritable coup de massue sur les 
tempes qui surprendra même les plus 
costauds des thrasheux ! Le refrain est 
par ailleurs dangereusement efficace 
et purement diabolique, se poursuivant 
par un pont mélodique et prodigieux. Le 
groupe n’en est d’ailleurs pas avare, on 
en retrouve sur la plage tutélaire et sur 
“Tyrant” aussi ! Le thrash est dans une 
période de prospérité inépuisable, inar-
rêtable. Et si je suis le premier à déplo-
rer une certaine stagnation, voire une 
paresse, au sein de plusieurs groupes 
pionniers autant que nouveaux venus 
inspirés des premiers… Venom a déci-
dément toujours la magie sanglante né-
cessaire pour faire de la bonne soupe 
dégoulinante de violence. Déjà un indis-
pensable ! 

WEDNESDAY 13
“Horrifier”

Genre : Horror punk / glam metal
Pays : USA

Label : Napalm records
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Sortie : 07.10.22
Chroniqueuse : Émy 

Pour beaucoup d’entre nous, Wed-
nesday 13, c’est le chanteur de Mur-
derdolls. Mais, en plus des nombreux 
autres projets musicaux dans lesquels 
il s’est impliqué, Joseph Poole (de son 
vrai nom) mène une carrière solo bien 
remplie sous son nom de scène ! Et le 
moins que l’on puisse dire, c’est qu’il est 
actif… Trois ans après “Necrophaze”, le 
revoilà donc avec “Horrifier”. Composé 
de 11 titres, l’album se veut, comme 
toujours avec Wednesday 13, nous 
proposer un voyage dans le registre 
horror punk (voyez le superbe artwork 
à cet effet !) Et c’est exactement là où 
nous emmène l’introduction de l’album 
Severed, pour une minute d’instrumen-
tale glauque laissant aller l’imagination 
là où Wednesday 13 veut certainement 
nous emmener  ! Les autres chansons 
de l’album nous permettent d’appré-
cier la voix reconnaissable de l’artiste, 
un peu dans la lignée de celle de Rob 
Zombie. L’album propose deux types 
de chansons : quelques-unes sont plus 
lentes, plus heavy, comme par exemple 
Insides Out ou The Other Side, où l’at-
mosphère est pesante. La plupart des 
autres chansons sont plus punchy 
(“Horrifier”, “You’re so Hideous”, etc.) 
L’album est très sympa à écouter, même 
si je regrette un peu que la promesse 
du style horror (que l’on pense remplie 
à l’écoute de Severed) s’évapore après 
l’introduction.

WISEWOLF
“In Void”

Genre : Modern Rock
Pays : France

Label : Autoproduction
Sortie: 30.09.22
Chroniqueur : Oli

Provenant de la région lyonnaise, 
Wisewolf nous propose son premier 
album “In Void”. D’emblée, un élément 
frappe à l’écoute de ce skeud : l’aspect 
atmosphérique des morceaux. Comme 
si le maître mot était d’emmener l’audi-
teur loin voir très loin dans le ciel, pour 
toucher les étoiles. À cela, le groupe 
mélange avec savoir-faire rock alter-
natif, punk mélodique et post rock. Le 
mélange peut se révéler surprenant, os-
cillant entre ambiances mélancoliques 
et riffs explosifs. Le groupe annonce 
comme influences des formations 
telles que Foo Fighters, God Is An As-
tronaut et While She Sleeps. Force est 
de constater qu’ils ont parfaitement 
raison, tant on ne peut s’empêcher de 
penser à ces groupes à l’écoute de leur 
opus. Une chose est certaine, avec “In 
Void”, Wisewolf sera une belle décou-
verte pour tout fan de rock alternatif ou 
rock tout court.

XENTRIX
“Seven Words”

Genre : Thrash Metal
Pays : Royaume-Uni

Label : Listenable Records
Sortie : 04.11.22
Chroniqueur : Ale

Les albums de thrash se suivent et se 
ressemblent quand même pas mal. 
Et même si le Royaume-Uni est sans 
doute moins connu pour ce genre que 
ses confrères allemands et américains, 
il faut admettre qu’il y a quelques belles 
pioches dans le lot. Mais ce septième 
album de Xentrix (pourtant là depuis 
1985 quand même !) fait office de suite 
un peu paresseuse à leur comeback de 
2019, intitulé “Bury The Pain”. Il n’a rien 
de bien honteux en soit, il est même plu-
tôt bon, mais il manque un peu de pa-
nache. Oui ça groove, ouais ça gueule 
bien et oui ça donne envie de donner 
des coups de poings partout, mais en 
2022, alors que la renaissance thrash a 
déjà bien cinq ans dans les dents, c’est 
surtout à se demander s’il ne faudrait 
pas prendre un peu le temps de laisser 
décanter le bouillon. Ou s’il n’y a pas un 
peu d’opportunisme dans cet essaim 
cacophonique et enragé, se garnissant 
chaque année de retours divers et de 
nouveaux groupes puisant leur inspi-
ration dans les 80s. Ce n’est pas une 
complète resaucée non plus, certaines 
thématiques comme le féminisme ou 
les réseaux sociaux sont abordés dans 
ce “Seven Words”, mais de manière un 
peu pataude, en surface et même un 
peu boomer. Même l’album, terminé par 
une reprise de “Billion Dollar Babies”, 
s’achève de manière un peu abrupte, 
sans grande fanfare. C’est dommage, 
puisque l’album parvient quand même 
à plaire avec par exemple “Spit Coin” et 
son pamphlet anticonsumérisme. Le 
plus lourd, lent et martial “Everybody 
Loves You When You’re Dead” (et son 
message nihiliste au possible !), et “My 
War” + “Kill And Protect” sont deux va-
leureux missiles se suivant à la perfec-
tion. Une seconde moitié plus intéres-
sante donc, pour un tout trop classique.

WOLFHEART
“King of the North”
Genre : melodic death metal
Pays : Finlande
Label : Napalm Records
Sortie : 16.09.22
Chroniqueur : Syl Slyder

Sous l’égide de son maître à penser, le fécond multi-instrumentiste Tuo-
mas Saukkonen, Wolfheart revient avec son sixième album dont le thème 
est dédié à la mythologie finnoise (dont la transmission ne s’est faite que 
presque exclusivement à l’oral – voir l’interview de Tuomas dans ce numéro) 
et est centré sur la créature divine qu’est l’ours, le roi des forêts, le roi du 
nord donc. Musicalement, on retrouve le style propre du groupe avec ses 
variations, réussies, entre moments extrêmes et passages plus émotionnels 
auxquels s’ajoutent des mélodies captivantes de guitares ou de claviers 
mélancoliques que les scandinaves maîtrisent à la perfection. Cependant, 
la palette musicale des finnois s’agrandit sur “King of the North” avec des 
chants clairs assurés par Lauri Silvonen (basse) et le nouveau guitariste, 
Vagelis Karzis. À noter également les apparitions de Jesse Leach (Killswitch 
Engage) et de Karl Sanders (Nile). Voilà pour résumer un très bon album de 
death metal atmosphérique qui nous transporte dans les forêts brumeuses 
et mystérieuses des contrées septentrionales, et que l’on a envie de réécou-
ter sitôt terminé.
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