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Il m’aura fallu des semaines pour écrire cet édito et 
pour être tout à fait franche, je n’en avais vraiment 
pas envie. 

2020 est une année à oublier, une année “brouillon”… 
prenons-la comme telle ! En janvier nous lançons ce 
projet qui nous tient à cœur, un magazine papier de 
qualité, distribué gratuitement afin de promouvoir 
cette culture qui nous passionne… En mars, tout 
s’écroule : Plus d’événements à promouvoir et plus 
d’apport financier de la part des organisateurs, des 
salles ou encore des labels dans le but de permettre 
cette gratuité. Certains labels ont vu leur budget 
pub réduit presqu’à néant et ont privilégié les gros 
magazines payants, c’est le business, malheureuse-
ment, c’est triste pour nous, mais compréhensible.

Si nous voulons continuer à imprimer le magazine, 
à l’heure actuelle, nous devons le financer nous-
mêmes, et ça, ce n’est pas viable. C’est pourquoi, 
mais à contrecœur, car la motivation initiale reste in-
changée, nous avons pris la décision de poursuivre 
le magazine en format PDF jusqu’au redémarrage 
d’une activité économiquement stable ou de tomber 
sur un mécène passionné.

Nous aurions pu abandonner, mais nous préférons 
voir cette année comme une année charnière et y 
croire encore....

Plus que jamais le milieu a besoin de demeurer sou-
dé et bienveillant, continuez à nous suivre sur les ré-
seaux sociaux et à partager notre travail.Merci pour 
votre soutien et vos encouragements.

MJ
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Que l’on soit fan ou pas, on se doit de recon-
naître qu’Incantation fait partie des pionniers 
d’un genre et de l’histoire du death metal. 

Alors quand les Américains sortent un nouvel al-
bum, il est toujours intéressant d’aller tailler le bout 
de gras avec le très jovial John McEntee (Guitare - 
Voix) qui mène la barque depuis maintenant plus de 
30 ans. En attendant de revoir le groupe chez nous 
le 21 novembre à l’occasion du Mass Deathtruction 
Festival, on vous propose donc un entretien avec la 
légende, parce qu’une légende, ça s’entretient. 

Par GuiGui

Tout d’abord comment allez-vous durant cette pé-
riode un peu particulière ? Ça va relativement bien. 
On a terminé ce nouvel album en janvier et on a sim-
plement eu une période de break plus longue que la 
normale à cause de ce virus puisque normalement 
on devait reprendre nos activités vers mai ou juin 
avec la sortie de l’album prévue initialement. Il y avait 
plusieurs festivals auxquels on devait participer du-
rant l’été et qui ont été soit reportés, soit annulés. 
Mais dans l’ensemble, on ne se plaint pas. Tu sais, 
c’est toujours intéressant de prendre un peu de repos 
après s’être investi dans la création et la production 
d’un nouvel album. Là, c’est clair que ça aura été plus 
long que d’habitude et surtout ça craint de ne pas 
avoir pu assurer un certain nombre de concerts mais 
on se rattrapera. On a par exemple une tournée euro-
péenne avec Belphegor qui est prévue en novembre. 
Maintenant, ce sera aussi à voir par rapport à l’évolu-
tion du virus mais normalement ça se fera, du moins 

je l’espère. 

Votre nouvel album s’intitule “Sect Of Vile Divini-
ties”. Mais quelle est cette secte et surtout où se 
trouve-t-elle ? (Rires) En fait, c’est simplement une 
manière de dire que chaque morceau présent sur 
l’album représente une histoire. Et ces histoires 
sont liées d’une manière ou d’une autre au concept 
de blasphème. “Fury’s Manifesto” est une sorte de 
pamphlet contre les 3 religions principales, “Entrails 
of the Hag Queen” parle d’une entité dans la culture 
bouddhiste qui s’en prenait aux femmes enceintes….

…C’est à voir comme une sorte de collection d’his-
toires issues des différentes cultures ou religions ? 
Oui ça brasse les manières de voir les choses en 
fonction de certaines cultures dans le monde. L’al-
bum est comme un package de plusieurs visions du 
blasphème. 

Si je te dis que pour moi “Sect Of Vile Divinities” est 
un album d’Incantation dans la plus pure tradition 
du genre, es-tu d’accord ? Bien sûr. C’est clairement 
un pur album d’Incantation. Ce serait même en fait 
une sorte de retour aux sources puisque c’est du son 
death metal traditionnel. On pourrait le comparer à 
“Blasphemy” (2002) ou encore à certaines parties 
de “Onward to Golgotha” (ndlr: premier album sorti 
en 1992) avec des rythmiques plus simples. Je vou-
lais utiliser des parties plus doom, plus sombres et 
mid-tempo.

Tout comme sur votre précédent album “Nexus Pro-
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fane” (2017), le titre qui ouvre “Sect Of Vile Divini-
ties” est très direct, comme si vous vouliez rappe-
ler à l’auditeur que vous êtes un groupe de death 
avant de proposer des morceaux rythmiquement 
plus nuancés. C’est vrai que nous avons toujours un 
peu respecté certaines exigences du death metal 
comme celle de botter des culs avec certains titres 
mais en même temps, on aime doter nos albums de 
différentes textures. Cela doit se voir comme un tout. 
Selon moi, des albums comme les nôtres doivent 
s’écouter dans leur ensemble. Il faut qu’ils soient 
dans leur contexte parce que, parfois, les chansons 
prises individuellement ne reflètent pas réellement 
ce que l’album représente. Les morceaux sont les 
parties d’un tout. 

Sans parler de concept-album, pour toi cela veut-il 
dire que les titres d’un album d’Incantation sont liés 
entre eux par une sorte de fil rouge ? Je vois ce que 
tu veux dire et c’est vrai que les morceaux d’un même 
album sont d’office connectés entre eux puisque 
lorsqu’on travaille à la conception d’un disque, on est 
dans un certain état d’esprit par rapport à lui. On veut 
vraiment qu’un album soit un voyage du début à la 
fin.

Un album d’Incantation est une sorte d’expérience 
pour l’auditeur  ? On l’espère. En tout cas on joue 
dans cette optique-là. Mais en même temps tu sais, 
on vient tous d’une époque où, quand les albums sor-
taient, on les écoutait en entier. Maintenant la donne 
a changé avec internet, on peut passer d’un titre à un 
autre sans problème mais nous, on aime le fait qu’un 
album s’écoute complètement. On ne fait pas notre 
musique pour que celle-ci soit seulement un bruit de 
fond mais bien pour qu’elle s’écoute en entier. On est 
issu du old school donc on fonctionne comme ça. 
Beaucoup de groupes font de très bonnes chansons 
mais qui ne sont pas forcément liées intérieurement. 
Nous on essaie vraiment que le voyage soit complet. 

Et concernant vos méthodes de travail, vous compo-
sez d’abord la musique et écrivez les paroles ensuite 
ou parfois, vous imaginez une sorte d’atmosphère 
qui colle aux textes et qui conditionne la composi-
tion ? Dans presque tout ce qu’on a pu faire depuis 
nos débuts, c’est généralement la musique qui arrive 
en premier lieu. C’est Chuck, notre bassiste, qui écrit 
toutes les paroles et comme il est très prolifique, on 
a souvent le choix entre différents textes pour voir ce 
qui colle le mieux à telle ou telle musique. 

C’est encore une fois Eliran Kantor qui s’est chargé 
de l’artwork de cet album. Peux-tu nous en parler ? 
Eliran s’est chargé des visuels de nos 3 derniers al-
bums. Il fait vraiment du très bon travail et en plus il 
est très agréable de travailler avec lui. On voulait un 
style qui fasse peinture réelle et pas création infogra-
phique tout simplement parce que pour moi il était 
important que le type d’illustration soit en lien avec 
le côté old school de notre musique. En plus, il y a 
un travail intéressant sur les couleurs qui fait que cet 
artwork diffère un peu des codes couleurs habituels 
du death metal. J’aime les pochettes death metal 

classique mais je voulais quelque chose d’un peu dif-
férent pour cet album. Je voulais quelque chose qui 
permette de dire, quand on le voit, que c’est un nouvel 
album, un autre album. 

Depuis “Profane Nexus” sorti en 2017, vous êtes 
revenus chez Relapse Records, qui est votre label 
d’origine. Vous aviez envie de revivre une vieille his-
toire d’amour ? (Rires) En fait, à nos débuts, quand 
nous étions un jeune groupe, il y avait beaucoup de 
nouveaux labels qui émergeaient et Relapse en fai-
sait partie. Mais aussi bien de leur côté que du nôtre 
on a fait des erreurs tout simplement parce qu’on 
manquait d’expérience dans le monde de la musique. 
Ce qui fait que pendant les années 90, il y a eu des 
bons et des mauvais moments avec Relapse. Mais 
bien sûr chacun essayait de faire de son mieux pour 
avancer et pour garder de bonnes relations. Dans 
les années  2000, Relapse s’est vraiment organisé 
comme un label et nous a prouvé qu’il voulait faire 
les choses sérieusement, par exemple avec cer-
taines rééditions de nos albums. Donc après la sor-
tie de “Dirges of Elysium” (2014) sur Listenable, on a 
eu les gars de Relapse au téléphone pour tout autre 
chose à la base mais au final on a décidé de retra-
vailler ensemble. Relapse fait bien les choses. On a 
vraiment un suivi de la part du label par exemple sur 
l’état des ventes ou sur d’autres choses. Les gens qui 
bossent là sont vraiment cools et nous soutiennent 
comme il le faut. C’est aussi agréable de revenir sur 
ce label parce qu’on a été parmi les premiers à sortir 
quelque chose chez eux et il est bon de revenir là où 
tout a commencé. Et puis c’est assez facile. Quand 
on trouve une idée bonne ou mauvaise, on en discute 
sans problème avec le label et l’un comme l’autre, on 
n’a aucun problème à se dire ce qu’on en pense. La 
communication est nécessaire pour une bonne rela-
tion de travail. Les labels, promoteurs ou agences de 
booking qui ne nous disaient pas la vérité sur tout re-
présentent le plus grand problème que j’ai rencontré 
dans ma carrière. Certaines personnes aiment te dire 
ce que tu veux entendre plutôt que les choses telles 
qu’elles sont réellement. 

Il y a beaucoup de mensonges dans le milieu musi-
cal selon toi ? Oui… Enfin il est peut-être plus juste 
de parler de visions peu réalistes que de mensonges. 

Quand on regarde le catalogue de Relapse, dirais-tu 
qu’Incantation est un groupe qui colle bien à ce la-
bel ? Disons que quand on était un jeune groupe, Re-
lapse a été le seul label sérieux à nous offrir une réelle 
opportunité de sortir un album. À cette époque, je te 
parle de 1991, plusieurs labels étaient intéressés par 
le death metal qu’on proposait parce qu’il était assez 
différent de ce que pouvaient jouer les autres groupes 
de death. Il y avait beaucoup de groupes mais ils fai-
saient quelque chose de plus “propre” si je puis dire. 
C’était bien sûr de la très bonne musique mais nous, 
on avait simplement une autre vision et Relapse a été 
le seul label à la comprendre, ce qui a fait qu’ils nous 
ont vraiment bien accueillis. Bien sûr à cette époque, 
il y avait des labels comme Nuclear Blast, Earache, 
Peaceville ou d’autres qu’on a pu démarcher mais ils 



6

ne se sont pas montrés intéressés. Pour eux, on fai-
sait juste de la merde bruyante. (Rires)

En Europe, si tout va bien, on devrait observer un re-
tour à la normale pour septembre en ce qui concerne 
les conditions de concerts ou de tournées (ndlr: il 
s’agit de la période prévue au moment d’écrire ces 
lignes). Qu’en sera-t-il aux États-Unis ? C’est assez 
étrange chez nous parce qu’au début, on s’en est as-
sez bien sorti avec la gestion du virus mais ces der-
niers temps, il y a de plus en plus de cas. Et ça change 
tout. Il y a vraiment une atmosphère particulière pour 
le moment aux USA et la politique y fait beaucoup. 
C’est d’ailleurs quelque chose qui est assez difficile 
à comprendre parce que la gestion d’un virus, à mon 
sens, n’a rien à voir avec la politique. Mais tout ça 
fait qu’on ne sait pas vraiment quand les concerts 
reprendront mais selon moi au plus tôt ce sera en dé-
cembre. En plus ça dépend aussi de certains Etats, 
et ça aussi c’est étrange parce que chaque Etat peut 
fixer ses propres règles. Dans ce cas-là, pour ce qui 
est des tournées, c’est aussi flou. 

Donc le futur d’Incantation actuellement se résume 
à votre tournée européenne avec Belphegor en no-
vembre  ? Avez-vous d’autres plans pour défendre 
“Sect Of Vile Divinities”  ? Normalement on aurait 
dû avoir une tournée américaine avec Suffocation 
en octobre mais elle a bien sûr été reportée à 2021. 
Encore une fois, le problème est que rien n’est vrai-
ment arrêté puisque tout ça dépendra de l’évolution 
de la situation. Beaucoup de groupes ont booké des 
tournées pour 2021 mais personne ne peut être sûr à 
100% qu’elles auront lieu. Il faut voir aussi si les gens 
accepteront de se déplacer à des concerts. 

On a traité le sujet des labels en parlant de Relapse 
mais toi, en 2003, tu as fondé Ibex Moon Records. 
Tu as sorti pas mal d’albums sur cette structure 
jusqu’en 2012 et notamment votre album “Primor-
dial Domination” (2006). Ce label est-il mort et en-
terré ou pourrais-tu le relancer dans le futur  ? Je 
crois qu’il est définitivement mort. Tout d’abord c’est 
beaucoup plus fun de jouer dans un groupe que de 
gérer un label. Et puis les temps sont parfois durs 
pour ces structures parce que l’industrie musicale a 
pas mal changé au fil du temps. Je pense que c’est 
assez difficile de savoir comment faire les choses 
dans le bon sens et comment gérer tous les chan-
gements qui adviennent avec les sorties digitales, 
le piratage… Quand j’ai fondé Ibex Moon Records, je 
voulais le faire avec la vision que j’avais mais je ne 
pourrais pas, maintenant, forcer les choses à rester 
old school. En plus un label demande vraiment beau-
coup de travail. C’est gratifiant mais en même temps 
terriblement stressant. On avait de bons groupes 
dans notre roster comme par exemple Asphyx qu’on 
a sorti aux USA, Master, Denial Fiend, le groupe sué-
dois Feral, Fatalist, qui était aussi un très bon groupe 
américain ou encore les Polonais de Hell-Born… On 
a vraiment sorti des chouettes trucs mais c’est diffi-
cile de se faire assez d’argent pour permettre au label 
de perdurer. Quand on sortait un abum, on essayait 
de suivre le groupe au maximum, on essayait de leur 

booker des tournées parce que beaucoup d’agences 
de booking ne voulaient pas investir dans les “nou-
veaux” groupes. C’était très difficile, on dépensait pas 
mal d’argent pour que les groupes puissent tourner. 
Mais par contre je suis très fier de ce qu’on a pu faire. 
Par exemple l’histoire avec Asphyx est assez cool. En 
fait quand ils ont fait l’album “Death…The Brutal Way” 
(2009), j’ai reçu un message de Wannes (Gubbels - 
basse/voix) qui me demandait si je ne voulais pas le 
sortir. Il m’a envoyé quelques morceaux et je me suis 
dit “Putain, c’est vraiment bon”. Ils étaient signés sur 
Century Media en Europe mais le label ne voulait pas 
sortir l’album aux USA donc j’ai dit oui. Il fallait que 
ce genre d’album sorte chez nous pour que le groupe 
puisse avoir la reconnaissance qu’il méritait. C’était 
une époque où le death metal faisait son retour après 
avoir vu d’autres vagues émerger. D’ailleurs quand on 
a commencé le label, le death n’était plus vraiment en 
avant-plan mais je me foutais de ça, je ne voulais pas 
sortir des trucs “trendy” mais bien de bons albums et 
je voulais garder cette ligne de conduite. 

Après plus de 30 ans maintenant, tu arrives encore 
à garder la flamme ou tu te sens parfois fatigué ? 
J’ai toujours la flamme pour le metal, j’aime tellement 
écrire de la musique, c’est un peu comme un sens 
supplémentaire. Je fonctionne au feeling. Je res-
sens quelque chose, je dois l’écrire tout de suite ou le 
jouer à la guitare. Je me sens vraiment inspiré. Je ne 
pourrais, à mon avis, pas écrire de la musique à la de-
mande mais quand je suis inspiré, je peux me mettre 
à écrire encore et encore. Et tous les membres du 
groupe écrivent de la musique. Composer un album 
peut aller très vite pour nous parce que tout le monde 
s’y met et apporte des idées de qualité. J’adore jouer 
en live aussi et le fait pour moi d’être de plus en plus 
à l’aise en tant que guitariste-chanteur apporte une 
dose de fun supplémentaire. J’aime vraiment ce rôle 
de frontman du groupe, c’est ce que j’ai toujours vou-
lu faire. Playing metal rules. (Rires)

Avec les années, quel est ton regard sur l’évolution de 
la scène death metal ? On y voit pas mal de groupes 
qui veulent faire revivre le death dit “old school”. 
Sont-ils sincères d’après toi ? Je n’écoute pas vrai-
ment beaucoup de nouveaux groupes à part certains 
comme les Danois de Undergang ou quelques autres. 
Il y a à mon avis pas mal de bons groupes qui peuvent 
témoigner d’une certaine sincérité. Ce qui se passe, 
c’est que les gens peuvent en avoir marre du death 
super technique ou hyper bien produit au bout d’un 
moment. Avec les technologies d’aujourd’hui, c’est 
tellement facile de produire à outrance ou de faire ce 
que tu veux sur un album. Mais il est vrai que de plus 
en plus de groupes sont influencés par d’autres plus 
anciens comme Immolation par exemple. Et si les 
groupes se tournent vers ça, le public va se tourner 
vers ça aussi parce qu’ils voudront percevoir quelque 
chose de brut, une certaine personnalité dans la mu-
sique et pas quelque chose qui serait parfait à 100%. 
C’est une bonne chose pour la scène parce que ça 
donne un nouveau souffle de vie à la musique et c’est 
positif aussi pour les groupes plus traditionnels qui 
jouent davantage sur un certain feeling. À partir de 



la fin des années 90 et du début des années 2000, 
trop de groupes ont usé et abusé de ce qu’il était pos-
sible de faire en studio. Je pense qu’à un moment, 
les gens aiment simplement entendre par exemple 
un vrai batteur jouer son morceau et pas une batterie 
qui aurait été recalée en studio. Et puis cette évolu-
tion de la scène est aussi bonne pour nous puisque 
quand on joue en live, les gens peuvent peut-être plus 
facilement comprendre le type d’énergie qu’on veut 
transmettre. On ne fait pas quelque chose de “sur-or-
ganisé” ou parfait, il y a des erreurs, des choses se 
passent et ça fait partie de notre essence en tant que 
musiciens. On ne propose pas en live qu’une pâle co-
pie de nos albums. 

Peux-tu nous parler de tes autres projets ? J’ai pu 
voir que tu étais impliqué dans 3 autres groupes. Je 
vais t’expliquer. Premièrement je ne joue plus avec 
Funerus depuis environ 4 ans. La raison est simple-
ment que j’étais trop occupé avec Incantation et donc 
je ne pouvais plus m’impliquer sérieusement avec le 
groupe. Je fais, par contre, partie de Beast Of Reve-
lation et de Tribe Of Pazuzu. Pour ce qui est de Beast 
Of Revelation, j’en fait partie tout d’abord parce que 
j’aime la musique et parce que ce sont des amis que 
je respecte beaucoup. Alors quand ils m’ont deman-

dé de participer, j’étais flatté mais bien sûr je devais 
avant tout écouter ce qu’ils avaient comme matos. 
J’ai trouvé ça très bon, j’aime vraiment leur style op-
pressif. En plus ils m’ont demandé de les aider à un 
moment où justement je recherchais un autre projet 
qui offrirait des perspectives différentes. Donc j’ai ac-
cepté et j’ai vraiment apprécié le boulot qu’ils ont ef-
fectué sur la production, j’étais vraiment heureux du 
résultat. Concernant Tribe Of Pazuzu, c’est le projet 
de Nick (Sagias) du groupe de death industriel Souls-
torm. Comme il est bassiste, il recherchait un guita-
riste capable de l’aider pour l’enregistrement. Je me 
suis proposé et on a donc enregistré l’EP (« Heretical 
Uprising » sorti en 2019). Dans la bande, il y a aussi Flo 
(Mounier) de Cryptopsy qui est un batteur incroyable. 
Tribe Of Pazuzu fait du bon death old school et, pour 
moi, les deux projets étaient fun parce que je ne de-
vais pas écrire de musique mais simplement contri-
buer à celle des autres, ce qui était plus intéressant. 
Comme j’écris beaucoup pour Incantation, le fait de 
me retrouver dans d’autres groupes dans ce rôle-là, 
c’est un peu comme si j’étais en vacances. (Rires)

Photos : Sinistra Studios (p. 8) - D.R. (p. 11)
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Déjà leur deuxième album et Gaerea continue à mon-
trer au monde son talent. Un des membres fonda-
teurs s’est entretenu avec nous. Mais lequel... ?

Par Morbid Domi

A l’écoute de “Limbo”, on retrouve votre expertise musi-
cale déjà bien établie avec la sortie de “Unsettling Whis-
pers”. En termes de cohésion de groupe, ressentez-vous 
une différence entre les 2 albums ? Je dirais que les deux 
albums sonnent et ont un aspect très différent l’un de 
l’autre. Au moins pour moi. Et je ne vais même pas aller au 
niveau plus conceptuel car c’est là que les deux diffèrent 
le plus puisque l’un est la suite organique de ce dernier. 
Du point de vue de la production, “Unsettling Whispers” est 
probablement plus cohérent, direct et plus fort. C’est un cri 
naturel vers le ciel avec la naissance de la société Vortex. 
“Limbo” parle de liberté, de libération et d’une marche ca-
thartique vers la toute fin telle que nous la connaissons. 
Cela dit, ce nouvel album est beaucoup plus diversifié, frais, 
explosif. Mais je laisse le public trouver les différences.

La collaboration avec Miguel Tereso se poursuit, qu’est-ce 
que tu aimes dans son travail avec vous ? N’y a-t-il pas 
une sorte d’osmose entre vous ? C’est vrai et elle durera 
probablement longtemps. On ne sait jamais. Miguel est 
certainement l’un des meilleurs producteurs de la scène 
metal d’aujourd’hui et ce n’est qu’une question de temps 
pour lui  avant qu’il ne commence à travailler avec les 
meilleurs artistes de metal extrême. C’est une personne 
fantastique avec un studio très humble contenant tout ce 
dont nous avons besoin pour ce type de production, sans 
conneries superflues. Il vit loin de la prochaine grande ville 
et nous nous sentons toujours comme à la maison quand 
nous travaillons au studio et passons du temps avec lui. 
Après les tournées, c’est certainement notre endroit préfé-
ré pour travailler.

Vous collaborez maintenant avec le label Season of Mist. 
Comment cela va ? Avez-vous des attentes spécifiques ? 
Comme toujours, nous aimons être entourés de personnes 
créatives, productives et passionnées. Season of Mist a 
apporté tout cela et cela a été une sacrée aventure jusqu’à 
présent et nous avons l’impression d’avoir trouvé la bonne 
maison. On a l’impression que nous pouvons nous instal-
ler pour longtemps et créer un lien et une structure solides 
avec ces personnes. Ne me lancez même pas sur leur liste 
de groupes qui ne cesse de m’étonner. Nous sommes défi-
nitivement en très bonne compagnie.

Avez-vous déjà eu des retours d’auditeurs sur les quelques 
titres diffusés officiellement ? Êtes-vous réceptifs à ce 
que les fans peuvent ressentir autour de votre univers 
plutôt nihiliste ? Nous nous tenons les bras grands ouverts 
pour recevoir toutes les opinions, critiques, amour, respect 
et haine de quiconque qui prend le temps nécessaire pour 
écouter, disséquer et comprendre ce que représente Gae-
rea et comment “Limbo” a façonné ce groupe à ce jour. Et 
jusqu’à présent, la réaction a été plus que parfaite. Nous 
avons les meilleurs fans. Je ne pourrai jamais rendre hom-
mage aux émotions chaleureuses que ces personnes nous 
transmettent au quotidien avec leur soutien constant et 
leurs incroyables messages sur le nouveau disque.

Vous avez eu l’occasion de monter sur de nombreuses 
scènes, avez-vous de bons souvenirs à partager avec nos 
lecteurs ? Nous gardons de nombreux bons souvenirs de 
tournées l’an dernier en Europe et en Asie. Je ne pourrais 
pas vraiment décrire ou reformuler ces moments de ma-
nière parfaite car ils sont si chers et spéciaux pour moi : 
des expériences uniques à coup sûr. De la participation à 
des festivals bondés tels que De Mortem et Diabolum à 
Berlin, le Throne Fest à Kuurne et le Sirius Fest à Shanghai 
et à Pékin ou le Frantic Fest en Italie dans des conditions 
extrêmement chaudes, à des salles vraiment petites et 
sans scène comme sur l’une de nos derniers concerts en 
Europe. Ça me manque.

De nombreux pays d’Europe ont connu des verrouillages 
en raison de la Covid-19, n’était-ce pas trop difficile pour 
vous ? Eh bien, nous avions un agenda incroyablement 
rempli pour le groupe pour le début de cette étrange an-
née. Nous aurions dû avoir notre année la plus chargée et 
nous aurions dû nous concentrer sur ce groupe à 200%, 
laissant la plupart des aspects de nos vies personnelles 
en suspens. Bien que le virus nous ait forcés à annuler ou 
à reporter ces plans, il aurait été bon de tester nos forces 
et de voir si nous réussissions à faire des efforts sans fin 
pour ce projet. J’aime penser que nous étions prêts pour la 
tâche. Nous avons fait tellement de choses alors que nous 
étions enfermés chez nous. C’était le bon moment pour 
s’asseoir, repenser nos stratégies et regarder le monde 
brûler lentement de nos fenêtres. Concernant le Portugal, 
de nombreux pays semblent nous considérer comme une 
sorte d’exemple, ce qui fait du bien. La vérité est que nous 
avons fermé les frontières très rapidement, nous avons en-
fermé les gens très rapidement et les résultats ont com-
mencé à apparaître après deux semaines. Nous rouvrons 
tout très lentement.

Avec votre expérience, quelle est votre vision de la scène 
metal lusitanienne ? De la bonne musique, des gens formi-
dables, des individus passionnés. Pourtant, la scène metal 
lusitanienne, comme tu l’appelles, est très naïve, inexpéri-
mentée et passe trop de temps à se plaindre du succès de 
ses pairs plutôt que de dédier la même quantité de temps 
à celle passer sur Internet à écrire de la meilleure musique. 
Nous sommes arrivés à un point où beaucoup de gens 
nous respectent et nous désignent comme un exemple 
parfait de “travail acharné est payant”, mais encore beau-
coup de gens sont offensés par notre méthode de travail. 
Tant pis. Pas le temps pour ça.

Les membres de votre groupe ont-ils d’autres influences 
musicales ? Aller sur le scoop, un groupe ou un artiste que 
l’on aime mais que l’on a honte de révéler ? Pas de honte du 
tout : Falling in Reverse, Take that, la scène Trve Cult Black 
Metal. J’aime personnellement chaque artiste qui peut re-
présenter ses profondeurs dans la musique d’une manière 
que personne d’autre ne peut. Tel qu’Obsidian Kingdom.

Est-ce que Gaerea, au-delà de son vortex spécifique, a un 
grand rêve à réaliser ? En ce moment, nous rêvons de faire 
à nouveau le tour du monde. Cette fois, en apportant “Lim-
bo” sur toute la planète.

Photo : Catarina Rocha
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Göteborg est un nid de groupes de qualité et 
souvent innovateurs. Avatar en fait partie et 
nous revient avec leur huitième album. Nous 

avons papoté avec l’excentrique chanteur, Johannes 
Eckerström.

Par Snorri

Allons-y, première question : le roi d’Avatar est-il 
mort où est-il toujours en vie  ? Avatar Country vit 
toujours sur Avatarcountry.com sous la forme d’un 
fan club. C’est un endroit que nous avons choisi de 
créer pour permettre aux gens de participer à des 
événements spéciaux, d’avoir accès à des offres spé-
ciales et de continuer à jouer le jeu d’Avatar country, 
pour ainsi dire. En ce sens, Avatar Country vit pour 
toujours et il vivra aussi sur scène chaque fois que 
nous jouerons des chansons de l’album. Mais au-de-
là de ça, artistiquement, nous en avons fini. Il a tou-
jours été clair que cela serait une expérience unique 
d’écrire une comédie et de faire cette expérience 
théâtrale bizarre où tout, y compris les interviews, fai-
sait partie d’un spectacle. Ce fut magnifique de voir à 
quel point les gens ont été réceptifs et ont participé 
avec un tel niveau d’engagement, cela a rendu l’expé-
rience vraiment spéciale. Mais vous ne pouvez pas le 
faire deux fois, c’est impossible.

Mais peut-être que nous vous pouvez continuer 
avec le fils du roi... (rires) Je ne sais pas s’il a des 
enfants, légitimes ou illégitimes. Mais nous en avons 
fini avec ce chapitre et nous passons au prochain défi, 
quoi que cela soit. Nous avons toujours été comme 
ça: Quand nous avons sorti “Avatar Country”, nous 

n’avions jamais fait quoique ce soit d’équivalent au-
paravant. Et nous voulons continuer à faire quelque 
chose qui n’a pas encore été fait. 

Avant pour parler du nouvel album, je voulais te de-
mander: Avatar est connu pour faire beaucoup de 
concerts par an. Alors avec la covid-19, comment 
allez-vous ? Pour ce qui est de ma situation per-
sonnelle, celle du groupe, de nos familles et de nos 
proches, tout va bien jusqu’à présent. Les gens sont 
en bonne santé, nos parents sont en bonne santé et 
c’est le plus important puisqu’ils sont dans le groupe 
à risque. En tant que groupe, nous n’avons pas en-
core vraiment ressenti le fait de ne pas pouvoir faire 
concerts car nous n’étions pas censés être en tour-
née en ce moment de toute façon. Nous devions 
commencer dans quelques semaines avec quelques 
concerts cet été (ndlr: interview faite mi-juin) et l’au-
tomne était censé être le grand moment avec beau-
coup de concerts donc ça va nous rattraper et je 
pense qu’avoir la plus longue pause de notre carrière 
commencera à se faire ressentir dans un moment. 
Nous avons bien été occupés à trouver un moyen 
de faire les vidéoclips avec moi étant dans un autre 
pays et nous avons dû être très créatifs pour cela. Et 
nous aimons travailler et nous continuons à trouver 
de nouvelles façons de faire des choses pour le bien 
du groupe. Au lieu de tourner, nous travaillons sur un 
tas d’idées donc nous restons occupés. 

Et en cette période de l’année où vous ne pouvez pas 
tourner, avez-vous déjà quelques idées pour de nou-
velles chansons basées sur ce qui se passe en ce 
moment, même si le nouvel album vient de sortir ? 



11

En me basant sur ce qui s’est passé maintenant, je 
n’en suis pas encore là. Tu sais, j’essaye de ne pas 
toujours écrire en pensant à ce qui se passe à l’ins-
tant présent. Je me base plus sur quelque chose de 
profondément personnel, ou en essayant de décon-
struire la vue d’ensemble. Mais nous sommes tou-
jours en train d’écrire de la musique et de trouver des 
idées. Et je suppose que c’est le cas pour tous les 
autres groupes qui ont un peu de temps libre. Com-
ment dit-on? “Les mains oisives sont les outils du 
diable ou quelque chose comme ça.” Nous sommes 
donc définitivement en train d’expérimenter, de trou-
ver des idées et l’aspect positif est que nous n’avons 
pas de date limite, pas d’exigences. Et le fait qu’il ne 
faille pas aboutir à un résultat offre une situation très 
détendue avec le moment présent, ce qui est très im-
portant pour vraiment être à l’aise et se réinventer. 
Parce que si tu commences à essayer de terminer 
des chansons trop tôt, juste après avoir fini un album, 
je pense que cet album va influencer ce que tu fais 
et la phase finale du premier influencera trop les pre-
mières étapes du prochain album. Il faut donc mettre 
un peu de distance. 

Parlons d’”Hunter Gatherer”. La première question 
concerne la pochette. Déjà, je ne pense pas que tu 
aies besoin d’aller chez le dentiste (rires). Quel est 
le lien entre la pochette et l’album ? Eh bien, l’album 
en général aborde un tas de thèmes sous un tas 
d’angles différents mais il y a un fil rouge qui relie 
le titre de l’album à l’ensemble  : “Hunter-Gatherer” 
essaye de raconter des histoires sur le fait d’être un 
être humain dans le monde tel qu’il est actuellement, 
parce que c’est assez compliqué, l’évolution nous a 
transformés en chasseurs-cueilleurs, ce que nous 
avons été pendant la plus grande partie de notre 
vie sur Terre en tant qu’Homo Sapiens. Et cela fait 
très peu de temps qu’il y a eu cet incroyable déve-
loppement de l’agriculture à la révolution industrielle, 
jusqu’à notre situation actuelle à l’ère de l’informa-
tion et au-delà. C’est allé bien plus vite que notre bio-
logie ne peut suivre, ce qui signifie que nous sommes 
toujours ces singes, ces créatures de l’âge de pierre, 
piégés dans une société moderne à laquelle il est 
impossible d’échapper parce qu’il est trop tard pour 
revenir en arrière. Vous ne pouvez pas grimper à un 
arbre et vous appeler un singe. Donc la seule façon 
de sortir de la situation dans laquelle nous sommes 
maintenant est d’aller de l’avant. C’est le thème en-
globant l’album. La pochette a plusieurs rôles  : l’un 
est simplement de montrer esthétiquement que cet 
album est plus sombre et plus agressif et je pense 
qu’une grande bouche qui vous crie dessus reflète 
cela. Ensuite, vous avez cette boule d’énergie qui sort 
de la bouche. Être chasseur-ceuilleur pouvant très 
bien être notre nature intérieure, ce que vous voyez là 
est l’expression de la révélation de notre nature et de 
notre force intérieures. 

À propos de l’enregistrement, c’était la première fois 
en Californie et cela a été fait à l’ancienne... Oui, 
c’est la deuxième fois fait à l’ancienne  : enregistré 
en direct. Nous avions déjà utilisé des bandes par le 
passé pour des pistes de batterie et d’autres trucs. 

Mais oui, c’est la première fois que nous enregis-
trons de part en part sur bande et la deuxième fois 
en direct. Et je pense aussi qu’Avatar Country aura 
été la dernière fois que nous ne l’aurons pas fait à 
l’ancienne. C’est juste notre façon de le faire et si 
les deux albums depuis “ Hail the Apocalypse” n’ont 
pas été enregistrés en direct, nous étions toujours 
là à jouer ensemble parce que c’est comme ça que 
nous aimons travailler sur les chansons en studio. En 
jouant en direct dans le studio, vous pouvez captu-
rer tellement plus de nuances et je pense que vous 
pouvez atteindre l’essence du sens émotionnel de la 
chanson et de la musique bien mieux si vous faites 
vraiment tout ce que vous pouvez pour donner vie 
aux chansons. Et c’est ainsi que nous avons tous pro-
cédé pendant les 70 premières années de l’histoire 
de l’enregistrement. Quelque chose d’étrange s’est 
ensuite produit avec les techniques de studio qui de-
vaient devenir des outils mais au lieu de cela sont 
devenues un obstacle pour atteindre ce que devrait 
être un album selon nous. C’est ainsi que toutes les 
grandes musiques du passé ont été enregistrées. 

Et était-ce une idée que vous avez eue avec le pro-
ducteur ou a-t’il essayer de te faire changer d’avis à 
ce sujet ? Eh bien, Jay Ruston a une façon similaire 
de travailler qui s’accorde très bien avec ceci, mais 
l’idée est venue de nous puisque nous l’avions déjà 
faite avec “Hail the Apocalypse”. Mais il était à 100% 
derrière cela et a été immédiatement ravi de le faire 
comme ça. “Une forme d’art perdue où les choses 
changent pour une raison et personne ne peut vrai-
ment l’expliquer pourquoi”, je paraphrase beaucoup 
Jay en disant cela. Beaucoup travaillent de nos jours 
plus instrument par instrument. Jay, quant à lui, tra-
vaille toujours chanson par chanson. C’est donc déjà 
la moitié du chemin vers l’enregistrement live. 

Je peux comprendre l’enregistrement en direct mais 
en ce qui concerne l’utilisation de bande… Cela a été 
suggéré par Jay. Le Spinroad studio est très analo-
gique et donc l’équipement pour pouvoir faire cela 
était là. Vous pouvez enregistrer sur bande puis édi-
ter de manière numérique avec une interface d’ordi-
nateur de nos jours, ce qui rend les choses très pra-
tiques. Nous pouvons faire toutes les bonnes choses 
de la technologie moderne et en même temps enre-
gistrer sur bande. Tout ce qui est fait lors du proces-
sus d’enregistrement affecte le son de différentes 
manières, la résistance et l’électronique et autres ; et 
la cassette est une étape qui ajouter plus de chaleur, 
une sorte de profondeur organique que je ne sais pas 
vraiment décrire, qui fait quelque chose au son qui 
n’est pas possible d’obtenir numériquement. 

Et allez-vous allez continuer à enregistrer de cette 
façon ? En direct, oui mais avec des bandes, cela 
dépendra de ce que l’on pourra faire dans le studio, 
parce qu’il est très agréable de changer d’environne-
ment et de studio autant que possible. Nous avons 
été en Thaïlande, en Allemagne dans un château, 
à Los Angeles. Et peut-être que nous voudrons en-
registrer dans un studio que nous aurons construit 
puisqu’il est possible de louer du matériel pour 
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construire son propre studio mobile. Et dans ce cas, 
peut-être que nous n’aurons pas accès aux bandes. 
Mais je ne nous vois pas nous éloigner de l’enregis-
trement en direct. 

Et pourquoi avez-vous choisi Jay Ruston ? Et bien 
nous avons d’abord appris à le connaître quand il a 
mixé la chanson “Hail the Apocalypse”. Notre mana-
gement le connaissait déjà et nous avons des pro-
blèmes avec les premiers mixes que nous avons 
obtenus d’autres personnes pour cette chanson. 
Le management la lui a alors envoyée et il a fait un 
travail incroyable et a donc fini par être celui qui a 
mixé l’album. Puis nous sommes aussi retournés le 
voir pour mixer “Feathers & Flesh”. Et ensuite cela a 
simplement été son tour car il voulait nous produire 
depuis plus longtemps que nous le voulions  : nous 
étions un peu hésitants parce que nous avions nos 
préjugés sur ce qu’était Los Angeles et sur les per-
sonnes vivant là-bas. Mais quand nous avons enre-
gistré, ce fut tout simplement génial et nous n’avons 
travaillé qu’avec des gens vraiment géniaux et in-
croyablement talentueux, et j’ai vraiment apprécié 
notre séjour là-bas. Un producteur de L.A., pour un 
groupe de metal scandinave, cela semble un peu ef-
frayant, mais Jay est ce canadien cool avec qui nous 
partageons des valeurs, un sens de l’humour et nous 
avons beaucoup en commun, comme c’est très sou-
vent le cas entre metalleux, et nous nous sommes 
tout de suite très bien entendus. 

La première chanson du nouvel album que nous 
avons pu entendre est “Silence in the Age of Apes”, 
qui est le morceau d’ouverture et pour moi la seule 
chanson sombre sur l’album. C’est intéressant que 
tu me dises ça, c’est certainement l’Avatar le plus 
sombre, à la fois par le sujet et l’énergie. Cependant 
Avatar ne sera jamais complétement sombre parce 
que l’essence de l’écriture de nos chansons est tou-
jours d’une manière ou d’une autre la mélodie, que 
nous essayons de travailler avec des variations très 
riches. “Silence in the Age of Apes” a un refrain dont 
le jeu de guitare a été inspiré par le black metal et qui 
est assez simple, direct et centré sur l’agression donc 
je comprends ton point de vue. Mais pour moi, l’as-
pect sombre se retrouve dans les autres chansons 
qui sont définitivement plus agressives que ce que 
nous avons habituellement fait dans notre passé. 

Les autres chansons ne sont pas moins agressives 
mais, en tant que grand fan de Doom, je suis un 
peu surpris quand je lis que cet album est le plus 
sombre d’Avatar. C’est une question de perspective. 
En effet ce n’est pas comme un album de Doom, je 
comprends ce que tu veux dire. C’est toujours, je 
suppose, en termes relatifs par rapport à ce que l’on 
recherche. Pour moi, l’aspect sombre vient principa-
lement des sujets traités dans les chansons et il y 
a différentes sortes d’énergies agressives dont une 
peut l’être d’une manière plus amusante. Vous pou-
vez être coincé dans un marais avec de l’anthrax ou 
vous pouvez être agressif parce que vous essayez de 
continuer votre chemin en faisant face à une certaine 
merde. La nature psychologique de l’album est plus 

sombre, mais ce n’est pas du funeral doom. 

Il est apparait de plus en plus évident quand on 
écoute un album d’Avatar que l’effort de composi-
tion est focalisé sur la scène et pas seulement sur 
l’écoute en voiture ou à la maison. Ce sont des chan-
sons à écouter en live. Oui je pense que c’est le but 
de toute musique rythmée. Si l’on revient à l’origine, 
à la raison d’être, de ce genre de musique: mainte-
nant c’est du métal mais c’est venu du rock and roll. 
Et vous sortiez pour vous danser sur le rock and roll 
qui était essentiellement une musique populaire ryth-
mée pour que les gens puissent bouger. Et je pense 
que c’est le but ultime pour une musique de ce genre. 
Ensuite on peut faire beaucoup d’autres choses avec 
elle : on peut l’étudier, on peut en faire quelque chose 
de très personnel pour vous et vous seul. Mais nous 
faisons de la musique pour la scène, nous faisons 
de la musique pour ces moments partagés bien que 
ces moments partagés peuvent aussi être à d’autres 
endroits que les concerts. L’enregistrement, bien sûr, 
compte beaucoup pour l’œuvre et ce qui est bizarre 
est que la version studio est un tremplin vers la ver-
sion live alors qu’elle en est en même temps la ver-
sion finale. Car la version studio continuera d’exister 
après notre mort, quand nous ne pourrons plus tour-
ner. 

Lorsqu’il s’agit d’un album que j’achète, j’aime l’écou-
ter et le voir sur scène. Quand j’écoute celui-ci, j’ai 
directement l’image de ce qu’il sera sur scène. Je 
suppose que cela fait aussi partie de notre style  : 
parce que nous sommes un groupe très théâtral, je 
pense que cela réveille ce genre d’attentes chez les 
gens qui nous suivent depuis le début. Ces attentes 
ne seraient pas là si nous ne faisions pas les choses 
de manière aussi théâtrale, je pense que cela pourrait 
avoir un rapport avec cela. Mais oui, je suppose que 
c’est dans la nature des chansons et cela a beaucoup 
à voir avec le fait que nous avons enregistré en di-
rect car ce genre d’énergie est enraciné dans la mu-
sique dès le tout début. Et donc quand vous écou-
tez l’album, vous faites l’expérience d’un album live. 
Bien sûr il y a des des overdubs et toutes sortes de 
choses qui n’en font pas un véritable enregistrement 
de concert mais dans le fond, c’est un album live au-
tour duquel d’autres choses sont construites. C’est 
donc pour cela que vous faites certaines choses en 
studio comme couper une piste et laisser la chanson 
respirer et bouger de la façon dont elle a besoin pour 
respirer et bouger. Et cela lui donne en effet une cer-
taine énergie qui, je suppose, vous fait imaginer que 
l’album est joué sur scène. 

Vous êtes connu pour être un groupe qui est très ac-
tif et vous êtes aussi connu pour être un groupe qui 
sort un album tous les deux ans. N’est-ce pas des 
fois trop rapide ? Cela a semblé trop rapide dans le 
passé entre “Feathers & Flesh” et “Avatar Country”. 
C’était fou parce que “Feathers & Flesh” a une durée 
de soixante minutes et sa production s’est étendue 
sur une longue période, est devenue très intense, 
et s’est directement enchaînée avec la tournée, l’al-
bum étant à peine sorti alors que nous prenions 
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la route. Et nous étions toujours en tournée quand 
nous avons commencé “Avatar Country” que nous 
avons fini d’écrire cet été-là, entre les festivals. Nous 
l’avons enregistré et nous sommes repartis pour la 
dernière partie de la tournée de “Feathers & Flesh”, 
avons sorti l’album, et sommes repartis en tournée 
donc tout s’est fondu l’un dans l’autre et ce fut très 
intense. Cela dit, nous avons fait en sorte d’étaler la 
manière dont nous écrivions pour que les chansons 
aient beaucoup de temps pour respirer, exister et 
évoluer et pour que nous ayons le temps de nous en 
éloigner et d’y revenir avec une bonne distance. Nous 
avons réussi à faire cela en deux ans et donc si vous 
comparez avec Rammstein, The Hive ou AC/DC, oui, 
c’est assez souvent. Mais si vous regardez la pre-
mière moitié des années 70, avec Black Sabbath, Led 
Zeppelin, les Beatles... Tous les premiers groupes: ils 
étaient tout le temps sur la route. Donc tout dépend 
de ce à quoi vous comparez. Dans notre cas, nous 
avons aussi accès à une technologie moderne qui ne 
vous rend pas plus créatif, mais qui peut vous aider 
à être très efficace dans votre créativité. Donc il n’y 
a aucune raison pour que cela ne marche pas et si 
notre travail est d’écrire et de produire de la musique 
puis tourner, c’est parfaitement faisable tous les 
deux ans. Mais ce n’est pas une règle et c’est juste 
drôle que cela ait fini comme ça car cela n’a jamais 
été comme un plan tacite. Si nous avons besoin de 
trois, quatre ou cinq ans pour le prochain, c’est bien. 
Ou, si nous avons tant d’idées géniales que nous pou-
vons sortir un album l’année prochaine, alors nous le 
ferons. 

Je suis belge, donc j’ai une question importante: la 
Belgique est l’une des premières fanbases d’Ava-
tar en dehors de la Suède. Et vous avez récemment 
enregistré un concert (Alcatraz) en Belgique. Avez-
vous une idée de la date à laquelle il sera disponible ? 
(ndlr: il a été diffusé durant l’European Metal Festival 
Alliance le 08.08) Je ne sais pas. Je l’ai regardé et j’en 
suis très content, surtout musicalement. Si ce n’était 
pas pour le fait que je sois dessus, donc je le sais, 
j’aurais soupçonné que le chant a été réenregistré.  
Nous avons passé une très bonne soirée et c’est une 
bonne chose qu’elle a pu être préservée et de cette 
façon. Je ne sais pas exactement quel sera le deal et 
quand il sera décidé mais nous le sortirons certaine-
ment à un moment donné. De plus, c’était un concert 
spécial parce que c’était le début de la fin “d’Avatar 
Country”. C’est à ce moment-là que nous avons com-
mencé à faire la transition vers ce qui allait se passer 
ensuite. Et cela a été notre premier vrai show en tête 
d’affiche d’un véritable festival européen. Pour toutes 
ces raisons, ce concert compte beaucoup pour nous. 
C’est donc un beau document, oui, vraiment spécial. 

À Alcatraz, il y a quelques années seulement, vous 
ouvriez  le festival et maintenant vous êtes la tête 
d’affiche du festival. Que ressentez-vous lorsque 
vous voyez qu’Avatar est passé en quelques années 
d’un premier groupe de journée au headliner de fes-
tival. Eh bien, la seule réponse est que cela fait du 
bien et si je m’arrête une seconde pour réfléchir à ce 
que tu as dit, ce que nous ne faisons certainement 

pas tous les jours, je ressens de la joie et la gratitude 
d’avoir cette opportunité. Ce qui est intéressant, je 
suppose, c’est que tout change et en même temps 
rien ne change, parce que la façon dont nous voyons 
les choses reste la même : nous sommes là pour 
prouver que nous méritons d’être là. Nous sommes 
là pour faire un travail que nous voulons faire mieux 
que quiconque. Enfin et surtout, nous sommes là 
parce que nous aimons faire ce que nous faisons. Et, 
en ce sens, nous sommes exactement les mêmes. 
Mais en étant la tête d’affiche, nous avons dû chan-
ger un peu d’approche parce que nous nous voyons 
confier un rôle différent qui est d’être celui qui aide 
à vendre les billets d’un festival. Vous portez ça sur 
vos épaules. Vous savez aussi que vous allez avoir 
un grand public et il n’y a personne à qui vous pou-
vez voler la vedette quand vous êtes la tête d’affiche. 
À la place vous devez porter le flambeau et c’est un 
sens complétement différent des responsabilités. 
Vous devez garder cette envie de destruction, d’aller 
sur le ring et d’écraser, et cette faim de vouloir prou-
ver votre valeur doit toujours être là. C’est aussi plus 
agréable de jouer quand il fait sombre dehors et plus 
tard dans la journée, cela signifie que vous pouvez 
mieux planifier vos repas, c’est plus confortable ; ce 
sont de meilleures circonstances. Si vous voulez une 
qualité élevée de production pour votre show, Il est 
plus facile de le faire avec moins de stress. Cela n’en 
fait pas un meilleur spectacle, mais cela en fait un 
plus grand et vous voulez-vous rendre justice à cela. 

Photos : Johan Carlén
Retranscription/traduction: Sach
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Depuis plus de vingt ans, Primal Fear est une des 
figures de proue du Power Metal. Avant la sortie 
du treizième album des Souabes, j’ai eu l’occa-

sion de poser quelques questions au chanteur Ralf 
Scheepers.  

Par Dean G

Commençons tout de suite avec le nouvel album 
“Metal Commando “. Vous ne vous référez pas au 
titre d’une chanson pour donner un nom à l’album. 
Comment est né ce terme ? Il existait déjà en 1997/98 
lorsque nous avons débuté. C’est une sorte de prise 
de position qui exprime la force et l’esprit d’équipe. Il 
peut sonner un peu militaire, mais ce n’est pas voulu.

Vous déclarez que l’album serait à 110 % du Primal 
Fear. Penses-tu que son succès pourrait surpasser 
celui de l’album “Unbreakable” qui cartonnait dans 
les ventes ? Je pense que depuis nos deux ou trois 
derniers albums nous avons développé un son qui 
nous représente bien. Je ne veux pas dire que nous 
n’aimions pas notre son auparavant, mais maintenant 
nous en sommes vraiment satisfaits ! Il reste évidem-
ment toujours des réflexions sur ce qu’on pourrait 
faire de mieux avec le prochain album, mais ce n’est 
plus tant que ça. Il y a aussi beaucoup de variété dans 
l’écriture des chansons. Nous avons des chansons 
groovy, des chansons mélodieuses, une longue pièce 
épique et une ballade. Il est important pour nous de 
garder cette variété, car on la retrouvait toujours dans 
nos disques et nous voulions que cela reste.  

Tu parles probablement d’” Infinity” quand tu parles 
d’une longue chanson épique sur le nouvel album, 
donc celle avec les chœurs de moines et les cloches ? 
Exactement !

Cette chanson me rappelle en quelque sorte Gamma 

Ray où tu étais avant. Oui, mais ce n’est probablement 
qu’une coïncidence, car nous avions déjà des pistes 
plus longues dans nos derniers albums. Nous ne vou-
lons pas nécessairement écrire un morceau de plus 
en plus long chaque fois, mais c’est simplement arri-
vé cette fois-ci. Ce sont surtout Mat et Magnus (ndlr: 
bassiste et guitariste du groupe) qui s’occupent de la 
composition et c’est moi ensuite qui transmets l’am-
biance via les vocaux.

Vous avez fait la production avec Jacob Hansen qui 
travaille également pour Volbeat. Oui, Mat a fait la 
production et Jacob Hansen était l’ingénieur qui a tout 
rassemblé et mixé. Chaque musicien enregistre son 
instrument et il est son propre ingénieur si on le peut 
dire ainsi. Et il est aussi un peu producteur. Mais Mat 
était globalement responsable. Et en ce qui concerne 
le son, nous faisons confiance à Jacob Hansen depuis 
des années. Nous n’avons plus besoin de lui dire com-
ment on veut avoir le mixage, car nous savons qu’il va 
faire quelque chose qui nous convainc.

Metal’Art étant un magazine belge, j’aurais une ques-
tion en relation avec le plat pays. Il y a treize ans, vous 
avez travaillé avec les fameux Galaxy Studios pour 
l’album “New Religion”. Ronald Prent a fait le mixage 
et Simone Simons d’Epica a été invitée. Peux-tu nous 
dire comment cela s’est produit ? Nous n’y avons pas 
fait d’enregistrement, mais juste du mixage avec Ro-
nald Prent. Tout a été enregistré ici dans notre maison 
à Winterbach. Aujourd’hui nous enregistrons la bat-
terie dans de grandes pièces et en plus chaque mu-
sicien a son propre petit studio chez soi. À l’époque, 
ce n’était pas le cas. Nous avons tout enregistré en-
semble à Winterbach. Après cela, nous l’avons mixé 
dans les Galaxy Studios. À cette époque, Simone s’est 
déplacée en voiture chez nous au sud de l’Allemagne.

Ted Aguilar de Death Angel m’a dit un jour que la 
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chose la plus difficile lors de l’écriture d’un nouvel 
album est toujours de faire d’une part quelque chose 
suffisamment innovant pour qu’on ne se répète pas 
constamment et d’autre part de ne pas apporter trop 
de nouveaux éléments pour ne pas effrayer les fans 
fidèles. Comment avez-vous entamé ce défi sur votre 
13e  album ? Oui, on marche toujours sur la corde 
raide, mais je te le dis honnêtement  : nous sommes 
gonflés à tel point qu’un album doit d’abord plaire à 
nous-mêmes ! En fin de compte, tu ne peux pas plaire 
à tout le monde de toute façon. Donc, Dean, je veux 
dire qu’il y a toujours quelqu’un qui râle : “oh ça sonne 
comme…” ou “oh ça sonne toujours comme il y a vingt 
ans, ils ne se sont pas développés davantage”. Et si 
on fait autre chose, ils disent  : “oh, je n’aime pas ça, 
pourquoi ne restent-ils pas dans leur ancien style ?”. Il 
y a toujours des gens comme ça. Il est important pour 
nous d’offrir une image changeante, c’est-à-dire pro-
poser des directions différentes : du groove, du metal 
agressif, des chansons up tempo mélodieuses… nous 
voulons toujours garder de la variation, mais sonner 
comme du Primal Fear authentique.

On te compare souvent à Rob Halford et ton groupe 
à Judas Priest. Est-ce que cette comparaison te rend 
hommage ou te dérange plutôt ? Les deux ! Ce n’est 
pas mal de sonner comme l’un des meilleurs, mais je 
n’ai aucune intention de le copier. Je fais ça depuis 
trente-cinq ans maintenant. Au début, on était tous 
fans de Judas Priest, d’Iron Maiden, de Saxon, d’Accept 
et ainsi de suite. C’était la nouvelle vague du Heavy 
Metal britannique et presque tout le monde chantait 
comme ça. À présent, j’ai mon propre style. Mais les 
cris aigus - le belting - sonnent un peu pareil chez tous 
les chanteurs. C’est un style, mais chaque chanteur 
a quand même ses propres nuances vocales. On me 
présume un peu trop souvent vouloir sonner comme 
Rob - mais ce n’est pas le cas, je suis juste comme ça ! 
(rires). 

Primal Fear avait même fait une tournée américaine 
avec Judas Priest dans le passé si je ne me trompe 

pas ? C’était avec Halford en solo et malheureusement 
il n’y a eu que sept ou huit concerts. Trop peu de billets 
ont été vendus et nous n’avons donc pas pu continuer 
la tournée.

À ce moment précis, vous devriez jouer de nouveau 
aux États-Unis, mais la tournée a été victime du 
virus. Quand penses-tu pouvoir jouer ton prochain 
concert ? C’est une bonne question ! J’espère dès 
que possible, mais ça n’a pas vraiment l’air d’être pour 
bientôt ! Seules des dates annulées figurent sur mon 
calendrier. D’une part, je comprends qu’on a dû agir 
avec fermeté et d’autre part, on voit beaucoup de gens 
qui s’en foutent… mais bon, ça reste raisonnable. En 
tant que musiciens, nous avons toujours été des en-
trepreneurs et ce n’était même pas facile quand on 
pouvait encore faire des concerts. Maintenant, c’est 
un peu plus difficile, mais c’est faisable. Je pense 
qu’en 2021, nous pourrons certainement rejouer des 
concerts, sous quelle forme que ce soit, nous verrons.  

Tu as encore un second pilier en tant que professeur 
de chant. Oui, des étudiants viennent chez moi et je 
travaille aussi avec Skype. Et parfois je chante des 
morceaux pour d’autres groupes. Ce sont toutes les 
possibilités que j’ai actuellement en tant qu’artiste in-
dépendant.  

C’est difficile à croire quand on te voit, mais ça fait 
presque quarante ans que tu as chanté pour la pre-
mière fois dans un groupe, Voltage ! C’est vrai !  

Peux-tu nous raconter tes moments forts et ceux que 
tu voudrais oublier ? Les plus belles mémoires sont 
les grands festivals comme Wacken ou les Monsters 
of Rock en Amérique du Sud ! Le pire, c’est quand tu 
te sépares de musiciens. C’est comme dans chaque 
relation, soit on s’entend, soit ça ne le fait plus ! Mais 
c’est surtout mauvais si on lave son linge sale en pu-
blic, c’est ce que je déteste le plus !

Photos : Heilemania (p. 14) - Heiko Roith (p. 15)



Discuter avec Max Otero, le leader de Mercyless 
a quelque chose de fascinant et intimidant à la 
fois. Si l’homme est d’une gentillesse incroyable, 

même par téléphone son charisme se ressent, ça doit 
doit être ça la marque des grands. Intègre et bavard, le 
musicien parle sans détour du nouvel album du groupe, 
“The Mother of All Plagues”, en donnant tous les détails 
nécessaires pour comprendre cette œuvre aussi noire 
que puissante. 

Par Shades of God

Si pour débuter je te dis que “The Mother of All 
Plagues” c’est du Mercyless pur et dur, du Death Metal 
franc et direct, je me trompe ? Je te réponds oui, on ne 
change pas la recette, notre ligne directrice qui est de 
faire du Death Metal orienté old school. On garde cet 
état d’esprit dans lequel on est revenu il y a quelques 
années avec toujours l’envie de donner le meilleur de 
nous-mêmes, tout simplement. 

Depuis votre retour en 2013 avec “Unholy Black 
Splendor”, on a l’impression que le groupe connaît une 
sorte de renaissance ? Je pense que c’est effectivement 
ça, on a passé une dizaine d’années à continuer de faire 
de la musique tout en étant en stand-by. Nous voulions 
repenser les bases, et ça nous a fait le plus grand bien. 
Avec le recul j’avoue qu’à l’époque (2012/2013) j’avais 
des doutes, qu’on soit dépassé, voire has been, puis 
finalement on a pris beaucoup de plaisir et ça nous a 
fait énormément de bien ! Les années où on s’est écarté 
du milieu nous ont permis de retrouver une certaine 
forme motivation, la même que dans les années 90, on 
a rechargé nos batteries au maximum. 

Votre retour a été fracassant, les anciens fans ont 
suivi tout de suite et de nouveaux sont arrivés, tu t’y 
attendais ? Honnêtement, non. On naviguait en eaux 
troubles par rapport au milieu, mais on savait où on 
voulait aller. Je l’ai clairement expliqué au reste du 
groupe, le but est de se faire plaisir avec cette musique 
qu’on aime tant. Néanmoins il fallait combler le chainon 
manquant entre les 90’s et la période du retour, sans 
passer pour des has been, ça, c’était compliqué, de là on 
a établi un cahier des charges ultra solide pour avancer 
intelligemment, on ne souhaitait pas décorer les murs 
ou simplement miser sur le nom du groupe. Tout a 
évolué entre notre arrêt et notre reprise, on s’est adapté 
et quand on a remarqué que le public était heureux de 
nous revoir, ça a été comme un carburant, ça nous a 
motivés à profiter davantage de chaque moment. 

Avec ce nouvel album, la religion en prend encore pour 

son grade, c’est aussi la marque de fabrique Mercyless. 
C’est un peu le leitmotiv du groupe. Hormis les groupes 
de Black Metal qui utilise ce thème un peu dans le même 
esprit, on est peut-être les seuls, en France en tout cas, à 
aborder ce sujet dans le Death. Les autres groupes ont 
des thématiques plus gores ou généralistes, Mercyless 
s’est démarqué en utilisant la religion pour sa musique. 
J’estime que le Death Metal colle parfaitement à cette 
imagerie, c’est une rébellion, une espèce de lutte contre 
l’establishment quel qu’il soit et encore plus religieux. 
Je m’appuie beaucoup sur ce que j’ai appris et lu durant 
des années sur cette chape de plomb qu’est la religion, 
toutes époques confondues et à travers le monde 
d’ailleurs, puisque “The Mother of All Plagues” se situe 
dans la période du moyen-âge. Pour moi, le thème 
religieux, ses dogmes, ses dictats correspondent très 
bien au Death Metal. 

Une des grandes surprises de “The Mother of All 
Plagues” c’est le choix du studio. Comment Mercyless 
s’est retrouvé à bosser avec le Vacarma Studio ? 
Étonnant à première vue, ce studio propose un son 
très moderne. Ouais, c’est pas faux, je comprends 
ton étonnement. Pour tout te dire, c’est un concours 
de circonstances. Au départ nous avions commencé 
à travailler avec Phil Reinhalter au Psykron Studio 
comme ce fut le cas pour “Pathetic Divinity” en 2016 et 
malheureusement cette fois ça n’a pas marché. Phil était 
pas mal occupé, notamment avec son groupe, Putrid 
Offal, ça a commencé à prendre beaucoup de temps 
et surtout nous n’arrivions pas à aller dans le sens de 
nos idées globales du son. On perdait du temps, on se 
posait des questions, et il fallait prendre une décision 
parce que tout ça repoussait la sortie de l’album. De 
base on voulait le sortir bien plus tôt qu’en août, sans 
oublier que la sortie a encore été repoussée à cause 
de la pandémie de Covid-19. Au bout d’un moment il 
est nécessaire de prendre de vraies décisions, même 
si c’est difficile, on n’arrivait pas à obtenir ce qu’on 
espérait, notre dynamique pouvait se casser, on a fait 
le choix de faire appel à un autre studio, de retravailler 
les bandes pour avoir le son qu’on avait en tête. Mais 
soyons clairs, on ne remet pas en cause le boulot de Phil 
et du Psykron Studio, pas du tout, c’est un très bon ami, 
un grand professionnel, mais là pour diverses raisons il 
n’a pas su retranscrire ce qu’on voulait. C’est toujours 
délicat pour un mec derrière la console de s’introduire 
dans la tête des gars pour qui ils bossent, surtout 
qu’on souhaitait garder la patte Mercyless, mais avec 
une touche d’évolution. Chaque album est une remise 
en question, tu as surement remarqué qu’on n’a jamais 
le même son, c’est un besoin de travailler de manière 
différente à chaque fois. Fin 2019 le seul studio qui 
pouvait nous accueillir c’était le Vacarma Studio, on a 
eu des accroches avec d’autres, mais les délais étaient 
trop longs, puis ça a vite fonctionné, on a trouvé le son 
qu’on voulait, cette évolution recherchée et voilà. 

C’est aussi ce qui fait la force de Mercyless, la capacité 
de prendre des décisions difficiles. Je suis un peu le 
gardien du temple ! J’ai passé l’âge d’attendre et de 
compter sur les autres, pour le bien du groupe il faut 
savoir prendre certaines décisions, et là je ne parle pas 
d’embrouilles avec des gens, mais bien de faire avancer 
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Mercyless, “The Mother of All Plagues” a demandé plus 
d’un an de travail ! Pas question de faire un album qui 
sonne “à moitié”, du temps on a en pas tant que ça, 
on croit qu’on en a, mais il est important de profiter au 
maximum de l’instant et aller toujours plus loin. Sinon tu 
finis par vivre avec des regrets.

Tu parles d’évolution, justement, entre “Pathetic 
Divinity” et “The Mother of All Plagues” j’ai l’impression 
que Mercyless est un poil moins brutal, mais bien plus 
lourd et oppressant, je me trompe ? C’est un peu l’idée 
générale de “The Mother of All Plagues”. Le côté extrême 
et féroce on l’a clairement mis en avant dans “Pathetic 
Divinity” et je me voyais mal refaire un album dans cette 
lignée. Là, on s’est lancé un défi de faire un album plus 
sombre, plus angoissant, et c’est quelque chose qu’on 
a rarement fait, tu vois, je voulais une sorte de point de 
rupture entre ce qu’on a fait avant et ce qu’on fera peut-
être demain. Je ne sais pas de quoi sera fait l’avenir, mais 
à cet instant, la colère et la rage qu’on ressentait se sont 
exprimées de manière 
sombre. Du reste je trouve 
que l’album correspond 
bien à l’époque dans 
laquelle on vit et comment 
on la perçoit, ce côté 
obscur présent sur “The 
Mother of All Plagues” 
reflète parfaitement le 
Mercyless d’aujourd’hui. 

Votre label a vu les 
choses en grand pour la 
sortie de “The Mother 
of All Plagues” avec de 
belles éditions limitées, 
la relation semble forte 
entre vous ? Elle l’est 
effectivement, sans te 
mentir j’ai toujours rêvé 
bosser avec un mec 
comme Nicolas. Mercyless a connu de gros labels, 
des plus petits, mais jamais avec une relation pareille, 
basée sur la communication et pas sur l’aspect gonflant 
de l’administratif. C’est la première fois dans l’histoire 
du groupe que ça passe autrement, déjà, Nicolas est un 
fan de Mercyless donc il sait où il va avec nous, il nous 
comprend, il est réellement impliqué ! Ce côté passionné 
nous plait énormément, ça facilite le travail, on ne se 
prend pas la tête avec des conneries, on pose les cartes 
sur la table, on discute et on voit ce qu’il est possible de 
faire. Alors oui, ce n’est pas un “gros label”, mais tout 
fonctionne d’humain à humain, il n’hésite pas à prendre 
des risques par rapport au gros œuvre qu’on fournit 
derrière  : on s’occupe de la musique, des artworks, de 
l’enregistrèrent et lui gère le reste en nous mettant le 
plus possible en avant. C’est motivant cette osmose, on 
espère vraiment continuer longtemps avec lui. 

La sortie ne sera probablement pas suivie d’une 
tournée pour des raisons sanitaires, ça doit être super 
frustrant ? Oh oui ça l’est, mais ça l’est pour tous les 
groupes, on vit une période catastrophique pour la 
culture, j’espère que ça va s’arranger vite même si j’en 

doute. Tout le monde souhaite retourner dans les salles, 
fans et musiciens, de notre côté on avait prévu pas mal 
de trucs, dont un concert spécial à Mulhouse, chez 
nous. Ce sera compliqué de mettre en place des choses 
cette année, mais j’ai espoir qu’en 2021 ça reprenne fort, 
enregistrer un album, le sortir, c’est bien, mais jouer sur 
scène pour le défendre c’est essentiel ! Tu sais, une salle 
de concert ça amène beaucoup de choses, dont une 
énergie folle, ce qu’on désire ce sont des réouvertures 
complètes et pas un bidule fait à la moitié, il faut être 
patient. 

Comment vois-tu l’avenir de Mercyless ? As-tu des 
plans, ou tu le vis au jour le jour ? Avec l’âge, j’ai appris 
à vivre et à profiter de l’instant présent. Cependant il faut 
aussi savoir s’organiser, si tu pars en tournée tu ne peux 
pas régler les détails en 2 semaines, mais pour le reste 
je ne me pose plus de questions. Depuis notre retour on 
va où on est invité, on ne capitalise sur rien, si Mercyless 
est toujours présent c’est aussi parce qu’on ne se prend 

pas la tête en tirant des plans sur la comète, on vit des 
surprises, de petites tournées, on est là, on joue avec 
hargne, plaisir, le reste n’est pas important. 

Quel regard poses-tu sur la carrière de Mercyless ? Tu 
sais, avec une telle longévité, il y a toujours un peu de 
nostalgie, d’ailleurs elle a un côté rassurant je trouve. On 
a vécu tellement de trucs, c’est fou. Du bon, du moins 
bon, l’histoire d’un groupe c’est comme l’histoire d’une 
vie quand on y pense  : on apprend énormément de 
choses ! Ce qui me motive c’est que j’ai encore pas mal 
à apprendre, tant qu’on aura la motivation on aura de 
belles choses à faire, c’est sûr, la passion nous anime, 
dans le Death Metal il n’y a pas de règles, pas de “fais ça 
ou ne fais pas ça”, on va où le vent nous porte. Je suis 
extrêmement content de ce que j’ai fait avec Mercyless 
et j’ai toujours envie d’avancer, de faire certains festivals 
comme le Motoculyor par exemple ! On reste lucide sur 
ce qu’on peut faire et ne pas faire, mais il y a quand même 
un sentiment de fierté d’avoir imposé le nom Mercyless 
dans l’esprit des fans de Death Metal du monde entier. 

Photo : Philippe Deleage
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Un quatrième album prêt à sortir du four et 
fortes d’un esprit toujours aussi résolument 
rock’n’roll, les suédoises de Thundermother 

s’apprêtent à déclencher un cataclysme de groove 
et de riffs, seulement momentanément freiné par 
la pandémie. L’occasion d’évoquer avec la batteuse 
Emlee Johansson la sortie du nouvel album, leur 
concert au Trix qui aura bien lieu ou encore de l’ab-
surdité du terme “girls band”.

Par Ale

Premièrement, félicitations pour ce quatrième al-
bum ! Au sein de votre discographie déjà culte, il 
s’agit clairement d’une nouvelle prouesse débordant 
de riffs et de vocals invitant à lever son poing en 
l’air en gueulant le 
refrain. Mais quel 
était votre état d’es-
prit lors de sa réali-
sation ? Quel était le 
moteur derrière l’al-
bum ? Merci beau-
coup ! Nous voulions 
faire un album ca-
pable d’atteindre 
tout le monde. Sim-
plement parce que 
nous croyons que 
tout le monde aime 
le rock’n’roll...et en 
a bien besoin ! Nous mettons le meilleur de nous-
mêmes, toute notre passion dans chaque album. 
Celui-ci y compris ! 

La plupart des titres sont dynamiques et flam-
boyants, plein d’énergie et de mordant... À part 
peut-être “Sleep”, qui est un peu plus calme, tout 
l’opus est une vraie ôde au headbang. Comment ar-
rivez-vous à conserver une telle énergie, non seu-
lement tout au long d’un album, mais depuis vos 
débuts il y a plus de dix ans ? Je pense que cela 
provient de notre amour pour ce que nous faisons, 
tout simplement. Nous partageons une passion très 
profonde pour le monde de la musique, et notre éner-
gie découle directement de ce plaisir. 

Quelle comparaison feriez-vous entre cet album et 
les autres de votre discographie ? Était-il très diffé-
rent ou applique-t-il à la lettre la touche rock’n’roll 
que nous aimons tous ? La pré-production autant 
que le temps passé en studio ont été plus long sur 
cet album. Nous avons également essayé d’autres 
techniques d’écriture pour obtenir le meilleur de nous 
quatre. Notre producteur Søren Andersen a égale-

ment fait la différence en propulsant l’album vers un 
tout autre niveau de qualité. Cette coopération a vrai-
ment été bénéfique à l’album !

Vous présentez ce nouvel opus comme “plus groovy, 
plus costaud, plus entraînant”... Ce que j’ai pleine-
ment ressenti lors de ma chronique. C’est aussi 
le deuxième réalisé avec le nouveau line-up, qui a 
pleinement collaboré sur chaque titre ! Comment 
fait-on pour se mettre d’accord sur une chanson en 
travaillant à quatre ? C’est vrai qu’il s’agit d’une autre 
différence par rapport aux albums précédents ! Nous 
avons écrit toutes les chansons ensemble cette fois. 
Filippa (Ndlr: la guitariste et fondatrice du groupe) a 
fait un superbe travail d’écriture sur toutes les chan-
sons auparavant, mais nous sommes toutes heu-
reuses de faire partie de ce processus maintenant. 
Cela nous a permis de développer d’autres sonorités, 
puisque nous avons chacune nos propres influenc-
es musicales. C’est crucial de garder une ouverture 
d’esprit et de confronter nos différentes idées lor-
sque nous composons ensemble, nous cherchons le 
meilleur pour chaque titre. Puis une fois en studio, on 
laisse Søren trancher ce sur quoi nous n’arrivons pas 
à nous mettre d’accord. C’est un producteur de talent 

et un excellent mu-
sicien. Il connaît no-
tre style donc nous 
lui faisons pleine-
ment confiance.

Pour revenir sur 
ce côté entraînant, 
que l’on regarde aux 
titres des morceaux 
ou même au “fee-
ling” des chansons, 
on a réellement l’im-
pression que vous 
vous êtes beaucoup 

amusées sur cet album. On y retrouve “Heat Wave”, 
“Driving in Style”, “Loud and Alive” ... Est-ce qu’il 
s’agit d’un “party album” d’une certaine façon ? Oui! 
C’était très fun de faire cet album et nous voulions 
que chacun puisse ressentir ce fun à travers leurs 
enceintes. On le perçoit réellement comme un party 
album, en tout cas... il nous donne envie de faire la 
fête ! Et d’inviter les gens à s’éclater avec nous ;-) 

Il s’agit également de votre première production 
sortie sur le mythique label AFM Records. Comment 
ça s’est passé ? Est-ce que cela a changé les choses 
pour Thundermother de faire partie d’une telle écu-
rie de l’hard rock ? Nous sommes très satisfaites 
d’AFM, et nous avons déjà la sensation de gravir les 
échelons avec eux. Ils croient en nous et nous sout-
iennent. C’est un honneur de faire partie de leur fa-
mille, et nous avons hâte de voir ce que notre avenir 
avec eux nous réserve ! 

Vous assumez pleinement vos sources d’inspira-
tions : AC/DC, Motörhead... Même des titres tels que 
“Back in ‘76” ou “Ghosts” s’insèrent pleinement dans 
cette fibre nostalgique. Comment parvenez-vous à 
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saisir cette sensation “classique” ? S’agit-il d’une 
démarche consciente en adéquation avec votre slo-
gan “Thundermother ARE rock’n’roll” ou est-ce venu 
naturellement ? C’est venu naturellement. Filippa est 
fan d’AC/DC depuis longtemps et lorsqu’elle a fondé 
Thundermother, leurs sonorités ont vraiment façon-
né le coeur du groupe. De plus, nous aimons toutes le 
rock classique et c’est de là que provient la majeure 
partie de notre inspiration. Par exemple, mon batteur 
préféré c’est John Bonham, et on ressent clairement 
son influence sur mon jeu. Je pense que c’est sim-
plement ce que nous sommes. On ne pourrait pas 
sonner autrement qu’à travers ce prisme du rock 
classique. De plus, le Rock n Roll représente bien plus 
que la musique pour nous. Cela représente le fait de 
pouvoir faire ce que l’on veut sans que personne ne 
puisse se mettre en travers du chemin.

La majorité pense souvent aux Etats-Unis ou au 
Royaume-Uni lorsque l’on évoque le genre. Pourtant, 
la Suède comporte de nombreuses racines rock qui 
n’ont jamais disparues (je me souviens que Saha-
ra Hotnights a longtemps fait partie de mon ado-
lescence !). Pensez-vous que le monde du rock est 
toujours trop anglo-saxon, malgré que la scène soit 
bien vivante dans le monde entier ? Je pense que 
cela provient des paroles, qui sont presques toujours 
en anglais. C’est la meilleure solution si l’on souhaite 
s’exporter à l’international. Mais on nous confond 
souvent comme un groupe venant d’Allemagne, car 
on tourne beaucoup là-bas ! (Rires)

Les femmes dans le domaine du rock ne sont pas une 
nouveauté non plus. Pourtant, ça parait faire débat 
et déchaîner les foules, comme lorsqu’on évoque les 
“girls band” ou encore les groupes dont le leader est 
une femme... presque comme s’il s’agissait de sous-
genres à part entière ! Est-ce que vous diriez que 
l’industrie musicale, déjà rude, continue de rendre 
les choses plus compliquées pour les musiciennes ? 
On en a vraiment marre d’être considérée comme un 
“girls band” et on fait de notre mieux pour effacer ce 
“genre” dans la tête des gens, tout simplement parce 
qu’il n’existe pas. Je dirai que ça s’améliore, mais ça 
nous pose encore parfois problème. On a toujours 
l’impression de devoir en faire des tonnes pour gag-
ner le respect des gens, mais cela ne représente pas 
un problème en soit. Nous sommes confiantes dans 
ce que nous faisons, et c’est ce que nous voulons 
démontrer aux autres femmes également ! 

Cela me fait penser au clip que vous avez sorti pour 
“Driving in Style”, où on vous voit éjecter un gars 
d’un taureau mécanique, ou encore un autre qui 
se fait tatouer votre logo sur les fesses... C’est un 
clip très fun ! Mais au-delà de ça, je suppose que le 
sens plus profond c’est que les filles peuvent aus-
si être rock’n’roll ? Oui, il y a beaucoup de clips de 
rock où les hommes sont au centre de la fête et nous 
voulions simplement montrer l’opposé. Et il n’y a rien 
de faux nous concernant ! Parce que nous aimons 
faire la fête et être le centre d’attention ;-) 

Revenons brièvement à Thundermother... Comment 

se passent les choses avec la crise du Covid-19 ? 
J’ai lu sur vos réseaux sociaux que la tournée “Heat 
Wave” était maintenue alors que la tournée avec 
Rose Tattoo a dû être annulée... Comment le groupe 
a fait face à cette situation ? Cela nous a profondé-
ment déçues car nous avions beaucoup de choses 
très excitantes prévues cette année. Mais nous es-
sayons de garder notre bonne humeur en trouvant 
d’autres choses à faire, pour mettre ce temps à prof-
it. Et lorsque ce sera terminé, préparez-vous à une 
tempête...Car nous nous tiendrons plus que prêtes à 
reprendre la route! 

Vous deviez également jouer dans plusieurs fes-
tivals d’envergure, comme le Wacken ou l’Alcatraz 
chez nous... Est-ce que vous êtes impatientes de 
revenir sur ces plus grosses scènes ? Sachant que 
votre concert au Trix d’Anvers fait toujours partie de 
votre tournée, comment compareriez-vous le fait de 
jouer lors d’un festival et le fait de jouer dans une 
salle par exemple ? La plupart de nos concerts sont 
reportés à 2021, et nous sommes reconnaissantes 
de ne pas avoir du les annuler. Nous apprécions les 
concerts sous toutes leurs formes, la vraie différence 
réside dans le public pour lequel on joue. Lors d’un 
festival, on atteint plus de gens et lors d’un concert 
en salle, on est plus proche d’un public plus restre-
int. Les deux sont chouettes, pour des raisons dif-
férentes. 

Question un peu bête, mais d’où provient “Thunder-
mother” ? Quel est son histoire ? Avec un tel nom et 
vos origines, on pourrait croire à un groupe de power 
metal parlant de la mère de Thor ! Je dirai qu’il traduit 
ce que nous sommes : des femmes puissantes. Je 
pense que notre nom l’évoque réellement. Filippa en 
a eu l’idée lorsqu’elle a fondé le groupe, et je pense 
que le nom est apparu d’un coup dans son esprit lor-
squ’elle a dû trouver le nom du groupe ! (Rires)

Plutôt que de vous demander votre chanson préfé-
rée sur ce nouvel album... Laquelle trouvez-vous la 
plus chouette à jouer ? Et laquelle pensez-vous sera 
la plus sous-estimée par les fans ? Mon morceau 
préféré est “Back in 76” parce qu’il comporte un 
groove très similaire à “Led Zeppelin” ou “Rival Sons”. 
C’est le genre de groove que j’aime le plus joué à la 
batterie, et je suis contente d’avoir une telle chanson 
sur l’album. J’ai hâte de l’interprêter en live ! “Purple 
Sky” est différente des autres chansons, elle est très 
pure, très organique. Elle comporte aussi beaucoup 
d’improvisation née lors de notre passage en stu-
dio. J’espère vraiment que les fans aimeront ce titre, 
parce que c’est notre cas. 

Et donc, comment se présente le futur de Thun-
dermother? Quelque chose d’encore plus groovy et 
entrainant ? Être toujours plus rock’n’roll ? On sou-
haite toujours aller de l’avant sans s’arrêter ! On veut 
dominer le monde et il est grand temps qu’un groupe 
100% féminin atteigne cet objectif, n’est-ce pas ?

Photos : Franz Schepers
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Un retour improbable en 2014 et enfin la sortie 
de leur premier “vrai” album. Si Putrid Offal fait 
office de pionnier en matière de Death/Grind en 

France, leur parcours est vraiment atypique, ce qui 
ne les empêche pas d’agir avec un professionnalisme 
rare dans l’underground. Le rendez-vous est pris avec 
Franck, le chanteur de la formation pour parler de 
“Sicknesses Obsessions” et de sa longue gestation. If 
you want gore, you’ve got it ! 

Par Shades of God

Entre votre réformation et la sortie de “Sicknesses 
Obsessions”, six ans se sont écoulés, comment 
expliques-tu ce délai si important ? Ce qu’il ne faut pas 
oublier c’est qu’en six ans il y a eu plusieurs choses de 
faites. Il y a eu la réécriture de “Premature Necropsy” 
suivie de la promotion qui a duré entre un an et demi 
et deux ans, puis un EP, “Anatomy” en 2017 ainsi que 
quelques évènements indépendants de notre volonté, 
comme la modification du label qui est devenu Xenokorp 
en remplacement de Kaotoxin. L’album, du moins l’édito 
est prêt depuis plusieurs mois, mais comme tu te 
doutes, nous avons tous des emplois qui occupent nos 
vies, sans compter la distance géographique. Laye est à 
Bruxelles, moi dans la région de Calais, Phil et Fred plus 
dans le Valenciennois, ce n’est pas toujours évident 
de se retrouver pour préparer les dates de concerts, 
l’écriture d’un album et son enregistrement. Xrnokorp ne 
nous a pas donné de deadline, et comme on sait qu’on 
est attendu au tournant avec cet album, nous avons pris 
notre temps pour faire les choses correctement. Puis 
pour finir, la pandémie de covid-19 a débarqué et a, à 
son tour, retardé la sortie de “Sicknesses Obsessions”.

Est-ce que tu vois “Sicknesses Obsessions” comme 
une suite de votre début de carrière ou plutôt comme 

une une étape dans la continuité de votre renaissance 
en 2014 ? A titre personnel, je le vois plus comme une 
continuité de la renaissance de 2014. En toute honnêteté, 
je n’imaginais pas Putrid Offal se reformer un jour, et si 
ça arrivait j’étais loin de penser qu’on serait signé par 
un label. Dans les années 90, il n’y avait pas internet, je 
ne t’apprends rien, on ne savait pas vraiment comment 
le groupe était perçu, s’il bénéficiait d’une certaine 
crédibilité, de fait imaginer reformer le groupe et être 
signé, je n’y pensais pas du tout, voilà ce qui explique 
pourquoi je le vois comme une renaissance. Le line-up 
a évolué également, Fred et moi avons dû intégrer de 
nouveaux membres et prendre en considération leurs 
demandes, ce qui est logique. 

Néanmoins on sent bien votre style, on n’a pas 
l’impression que Putrid Offal a oublié son passé. Ça 
explique aussi le délai pour la sortie de l’album. On 
s’était mis en tête déjà à l’époque de la réécriture de 
“Premature Necropsy” de ne pas dénaturer l’image 
du groupe et son style, la technologie n’est peut-être 
plus la même, mais grâce au travail de Phil, nous 
avons su garder l’âme qui était la nôtre au début. Pour 
“Sicknesses Obsessions” le travail a été long, nous 
écrivions un morceau à la fois, on l’écoutait et si ça 
n’allait pas dans le bon sens, on le jetait. Le piège était 
aussi de ne pas retomber exclusivement dans ce qu’on 
avait fait dans les années 90, puis on voulait aussi 
varier l’album pour que le mec qui écoute ne se dise pas 
“à tient, ça ressemble au titre d’avant”. Evoluer tout en 
gardant une certaine identité c’est difficile, ça demande 
beaucoup de travail. 

Chose frappante également sur “Sicknesses 
Obsessions” c’est le son qu’il a, brutal, vicieux mais 
différent de ce qu’on entend habituellement dans le 
Death/Grind à tendance gore. On a perdu énormément 
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de temps pour trouver ce son, après le mixe fait par Phil 
il a eu tout un travail pour trouver le bon son, notamment 
celui de la batterie. Ça a donné lieu à des discussions 
très animées. Je ne voulais que le travail de Laye soit 
noyé dans des blasts et qu’on ne comprenne rien, allier 
le crade au massif c’est ultra complexe. Tu me dis que 
peu l’ont, je l’espère ! On a quand même mis quelques 
influences, j’adore le Death suédois et je voulais que ça 
ressorte, qu’il y ait dans “Sicknesses Obsessions” des 
éléments de sons qui viennent de nos influences. 

Cet album c’est aussi une somme de détails incroyables, 
ça a du prendre un temps fou ? Absolument, à chaque 
titre on voulait apporter quelque chose de différent par 
rapport au précédent, ajouter du chant féminin quand 
c’était judicieux par exemple. Le but est de surprendre 
l’auditeur à chaque morceau et ça prend énormément de 
temps pour harmoniser tout ça. On a vécu des soirées 
mortelles à s’arracher les cheveux, dans le groupe tout 
le monde à la parole et contenter les 4, ce n’est pas 
une chose facile. Il y a eu des moments tendus, autant 
certains titres se sont faits tout seul, que pour d’autres 
où les échanges ont été plus musclés. Mais au final 
on est super content du résultat et personne ne sort 
frustré. 

Comment s’est géré l’évolution du line-up ? Toi et 
Fred vous êtes les membres historiques du groupes, 
mais il a fallu intégrer Laye et Phil, pas trop difficile 
? Quand on y repense tout s’est un peu fait par hasard. 
Phil est un ami de longue date, on est toujours resté 
en contact avec lui, quand il a eu l’idée de faire son 
studio à domicile ça correspondait avec notre envie de 
ré enregistrer “Premature Necropsy”. On lui a proposé 
d’essayer son matériel avec nous, et comme je n’ai 
pas joué de guitare depuis longtemps, je lui ai dit que 
pour aller plus vite il n’avait qu’à s’occuper des parties 
guitares, moi je me concentrerai uniquement sur le 
chant. Et ça a bien marché. Quand Nico de Xenokorp, 
ex-Kaotoxin a entendu parler de ça, et il nous a dit : vous-
vous reformez, je vous signe ! Le travail de Phil était 
tellement bon qu’on ne pouvait l’exclure du projet en lui 
disant merci pour les guitares, maintenant tu retournes 
derrière la console. Non, du coup il est resté. Pour Laye 
c’est un peu différent mais Nico est encore là-dessous, 
on a essayé avec un autre batteur et ça n’a pas pris. 
De là Nico nous a parlé de Laye, nous sommes allés 
le voir en concert avec son autre groupe, Dehuman, on 
l’a vu sur scène, on a discuté et comme tu le vois, il est 
toujours là. Malgré la différence d’âge et de génération, 
il correspond à 100% à ce qu’on cherchait, il le reconnait 
lui-même, il est né dans la mauvaise génération, il aurait 
adoré connaitre la nôtre. 

Ce qu’il y a de bien chez vous, c’est que vous êtes accès 
gore, mais pas dans la surenchère de sang, là aussi il 
doit y avoir un long travail ? Depuis le début c’est Fred 
qui écrit les textes, il fait beaucoup de recherches sur 
le sujet. Notre but n’est pas de faire du gore pour faire 
du gore, on veut mettre l’accent plus sur les ambiances 
ainsi que dans les parties vocales pour créer un climat 
malsain. Cet esprit on le retrouve sur nos pochettes, 
on n’essaye pas de choquer pour le plaisir, en mettant 
de la bidoche partout, sur le premier pressage de 

“Sicknesses Obsessions” il y aura un couche de vernis 
qui fait ressortir comme des traces de sang, mais pas 
dans l’excès, on veut que ça reste sous-entendu et pas 
flagrant. 

Plus on discute et plus je constate que Putrid Offal ne 
fait rien au hasard, je me trompe ? Ah mais quand tu 
connais Phil… Tu sais que le détail est important ! Blague 
à part, Phil est très pointilleux mais ça amène beaucoup 
de rigueur à notre travail et c’est une bonne chose ! Alors 
évidemment il y a toujours des aléas, mais on prépare 
toujours les choses avec soin, de l’enregistrement aux 
concerts, en passant même par les pochettes d’albums. 
Celle de “Sicknesses Obsessions” a eu douze ébauches 
avant que la définitive ne soit validée ! Franchement je 
n’en pouvais plus, mais ça prouve que tout est travaillé 
méticuleusement. Autre exemple, demain on répète, 
nous allons déjà discuter de notre prochain concert et 
de comment nous allons mettre l’album en valeur sur 
scène, que ce soit visuellement ou dans l’enchainement 
des titres pour que la prestation soit équilibrée et pas 
juste un assemblage de morceaux balancés comme 
ça. 

Lors de votre retour en 2014, beaucoup de groupes 
du milieu Grind et Death/Grind ont été très durs à 
votre sujet, peut-être même un peu jaloux. Vous-vous 
attendiez à cette négativité venant de la scène  ? A 
titre personnel, je ne m’y attendais pas, j’ai peut-être 
fait preuve de naïveté d’ailleurs. On s’en est pris plein 
les dents, mais on a fait avec ! Ça reste le propre de 
l’humain, les bons et les mauvais fonds, je voyais encore 
la scène comme une sorte de grande camaraderie mais 
non, aussi bien en France qu’à l’étranger d’ailleurs. J’ai 
été surpris de voir les réactions pour une histoire de 
place dans les affiches, très sincèrement. Après voilà, 
ça a plu ça a déplu, on s’en fout, on a fait ce qu’on avait 
à faire. 

Du coup, tu ressens un forme de pression pour la sortie 
de “Sicknesses Obsessions” ou pas ? J’en ressens 
une mais qui n’a rien à voir avec les jalousies. Je suis 
plus inquiet par la situation sanitaire actuelle, c’est une 
vraie galère pour organiser des dates et de fait la partie 
promotion de l’album est un peu en stand-by. Ce n’est 
pas spécifique à Putrid Offal, mais imagine sortir un 
album et de ne pas pouvoir tourner derrière, tu risques 
de passer au travers. C’est un vrai problème parce qu’on 
ne sait rien pour l’instant, que va-t-il se passer quand 
les salles pourront rouvrir ? Certains groupes voudront 
peut-être jouer dans des conditions pas évidentes et 
accepteront n’importe quoi pour prendre la place sur 
l’affiche. Je ne te cache pas que c’est ça l’inquiétude, 
de sortir un album dans un tel contexte. L’album devait 
sortir en mai à la base, pas mal de choses étaient prévus 
comme des sessions d’écoutes, des concerts, bref : 
une bonne promotion ! Là, malheureusement, même si 
nous avons des dates pour la fin d’années, on ne sait 
pas si elles seront maintenues. Notre promo risque de 
se limiter à Internet, ce qui n’est pas l’idéal puisque pour 
nous, c’est la scène qui compte avant tout. 

Photo : D.R. 
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Bonbon Noir est une œuvre artistique pluridis-
ciplinaire composé d’un roman, d’illustrations 
et de musique autour de l’univers de son hé-

roïne Anita Black. Le premier album “And So Be It 
Anita” va plonger l’auditeur dans l’histoire riche de 
ce personnage. L. Erwan Kern a répondu à nos ques-
tions concernant l’univers haut en couleur de Bon-
bon Noir.

Par Alice

Pour commencer, est-ce vous pouvez présenter 
Bonbon Noir ? Et est-ce vous pouvez m’en dire plus 
sur les origines du nom du groupe ? Bonbon Noir est 
la bande originale Rock et Psychédélique tirée du ro-
man éponyme. Un vinyle, un roman, des illustrations 
autour de l’univers d’Anita Black qui est héroïne du 
roman. Bonbon Noir est né sur les cendres du groupe 
Flying Pooh, 4 amis de lycée. Le nom Bonbon Noir 
vient du bijou en onyx d’Anita Black, vestige de son 
enfance avant de devenir orpheline. C’est aussi le 
nom du club qu’Anita va créer dans la deuxième par-
tie de sa vie…  Bienvenue au Bonbon Noir.

Comment vous vous sentez à l’approche de la sortie 
de votre premier album “And So Be It Anita” ? C’est 
étrange de sortir un album sans le jouer live. D’habi-
tude, nous aurions réalisé un filage, hanté une salle 
avant le premier concert, réalisé une résidence pour 
préparer le meilleur show possible. Là c’est seule-
ment numérique pour le moment. Heureusement que 
l’objet vinyle vient rendre ça réel, il concrétise quatre 
années de travail, autant visuellement que musicale-
ment. C’est la première pierre et nous l’avons façon-
né pour qu’elle soit la plus précieuse, la plus aboutie 
possible. Un objet de curiosité et une petite fierté 
dans sa bibliothèque. 

Comment s’est créé ce projet pluridisciplinaire 
entre l’album, les illustrations et un roman autour 
de l’histoire du personnage Anita Black ? A la fin de 
la tournée du dernier album des Flying Pooh, deux 
membres ont quitté le groupe. Pour nous quatre, il 
était hors question d’arrêter de créer et nous avons 
commencé à composer. Parallèlement, j’ai imaginé 
une petite histoire qui devait être une nouvelle, au 
bout de deux ans d’écriture, une éditrice a lu le texte, 
et m’a recommandé d’aller plus loin. Anita Black mé-
ritait un roman. On a donc parallèlement avancé l’uni-
vers musical, l’histoire et toutes les illustrations. Des 
nuits de recherche pour créer l’univers du livre, pour 
être certain de ne pas faire d’erreur, d’anachronisme 
et d’autres nuits à mixer… Quatre ans plus tard nous 
avons un premier LP, le vinyle 11 pouces, un livre il-
lustré. Le tout crafté avec de beaux papiers, une belle 
manufacture pour respecter ceux qui vont entrer 
dans l’univers de Bonbon Noir et d’Anita Black. Mais 
on veut aller plus loin, un second LP arrive fin 2020, 
on veut lancer un podcast, et surtout faire un film… 
Le crowdfunding Ulule va nous aider à atteindre cet 
objectif, c’est un vrai tremplin pour nous. Ça nous a 
permis d’ouvrir notre cabinet de curiosité : le vinyle 
collector, les sérigraphies, le roman… Nous sommes 
à 125 % de l’objectif, nous visons les 200 %, on veut 

faire le livre audio et le film.

Est-ce vous pouvez me raconter l’histoire autour de 
ce concept album “And So Be It Anita” ? Anita Black 
démarre son histoire en 1920. Une enfance délicieuse 
puis le cauchemar en 1929. Elle se retrouve rapide-
ment orpheline. Elle va devoir se battre pour survivre 
dans un premier temps, puis pour sa liberté coûte que 
coûte. Elle va rencontrer une galerie de freaks sur sa 
route mais elle n’aura qu’un seul but : Retrouver une 
liberté totale, de parole et d’action, c’est une quête se-
mée d’embûches pour une femme du siècle dernier 
et qui reste malheureusement une vérité encore au-
jourd’hui… La musique est donc épique par moment, 
elle peut rappeler les grands thèmes de films clas-
siques (Ennio Morricone, Pink Floyd). D’autres mor-
ceaux sont influencés par les personnages du livre 
(ReckNox, Shadow In The Sails). Du coup, certains 
morceaux sont plus torturés, versus des passages 
planants et psychédéliques. Nous ne nous sommes 
posés aucune barrière, libres, mais habités.  

Comment se déroule le processus de création et de 
production de cet album adapté de votre roman ? 
J’ai fait lire la nouvelle aux membres du groupe, REK 
(guitariste, clavier, et ingénieur créatif et sonore de 
BONBON NOIR) a rapporté plusieurs thèmes et l’al-
chimie se met ensuite en place. On se connaît tous 
très bien, ça facilite les avancées mais ça n’évite pas 
les engueulades  … On discute, on mixe, on remixe, 
on efface, on recommence. Rek ayant un home stu-
dio, ça nous a permis de ne pas être contraint, pas 
de deadline, ce qui peut être pratique car des mor-
ceaux peuvent être recommencés et mixés à l’infini. 
Une palette vertigineuse s’offre à vous, il faut savoir 
dire stop, ou vous risquez de perdre l’énergie, et la 
tête. Avec les illustrateurs, c’était plus simple, on bu-
vait des coups et on discutait des personnages. Ils 
ont tous fait un travail de dingue, ils ont plongés dans 
l’univers d’Anita Black et chacun à leurs manière, ils 
se sont appropriés Bonbon Noir. C’est assez pertur-
bant au début d’avoir autant de pattes. Mais je trouve 
finalement le foisonnement créatif super immersif 
en fait. Malgré tout c’est Nicolas LeMonstre qui a su 
concrétiser l’artwork du vinyl et des illustrations tan-
dis que Matt, le batteur du groupe a réalisé la partie 
graphisme du disque. Je dois dire que je suis assez 
fan du travail qu’il a réalisé sur le logo.

Pour le roman, est-ce vous pouvez m’en dire plus sur 
son sujet ? Est-ce une date de sortie est prévue pro-
chainement ? Le livre est déjà en vente sur Ulule et le 
sera bientôt sur bonbon-noir.com. Il sera ensuite dis-
ponible dans quelques librairies spécialisées, égale-
ment en version digitale. Sinon Anita Black c’est une 
femme droite, libre, juste, une guerrière épicurienne, 
une amoureuse du beau. Elle est rock au sens noble 
du terme. Sans aucun doute, elle devait m’accompa-
gner quelques pages, en fait, elle m’a pris par la main 
et elle m’a fait vivre des moments merveilleux, ses 
cauchemars, ses espoirs… Elle est déterminée, vo-
lontaire, c’est une femme d’exception. De Paris à New 
York en passant par Bullrock Island, Londres, elle va 
voyager et croiser une bande de freaks attachants, 



effrayants comme le fils caché de Robert Johnson, 
des siamoises cauchemardesques, des filles de joie 
extraordinaires, des hommes blessés, des tziganes, 
des personnes qui vont lui tordre les tripes, lui renver-
ser le cœur, lui caresser les sentiments… 

Ce projet, regroupe également des illustrations, est-
ce vous pouvez m’en dire plus sur le sujet ? Quel style 
d’illustration vous avez recherchez en particulier et 
qui les a réalisés ? Au début, je voulais n’avoir qu’un 
seul illustrateur, mais je leur en demandais beaucoup 
trop malgré la passion partagée des personnages du 
Bonbon. Du coup j’ai travaillé avec plusieurs illustra-
teurs au fil du temps, chacun avec leur patte, chacun 
leur technique. Je les ai guidés, mais je voulais aussi 
qu’ils se sentent libres d’imaginer. Je ne voulais pas 
jouer le directeur artistique écrasant, et c’est en dis-
cutant qu’ils sont arrivés à réaliser de superbes illus-
trations. J’étais comme un gosse à chaque nouveau 
rough et surexcité par tout ce qu’ils envoyaient. Loïc 
le Gars, Matthieu Hackiere (son tarot noir est dingue), 
freeds44, RogerGuy, Nicolas Lemonstre (pour la cou-
verture) … J’ai partagé avec eux de belles discus-
sions, de belles soirées, des poutines, des bonnes 
bouteilles (...) et surtout la vie d’Anita. Ils sont tous 
sur notre compte Instagram et j’essaie de partager 
au maximum leurs travaux, ils ont tous un « truc » … 

Est-ce vous pouvez m’en dire plus sur la pochette ? 
Est-ce qu’elle représente le personnage d’Anita 
Black ? Et qui la réalisé ? La pochette est de Nico-
las Lemonstre. Un fou, un épicurien, un boulimique 
d’image, sa maison est une bibliothèque. Nicolas 
aime créer et manger mais il est toujours très exi-

geant dans les deux cas. Sur la couverture, c’est 
Anita qui nous toise, son regard, sa pose, elle ne se 
laissera pas faire. Et le feu, toujours présent va être 
le complice de tous les bouleversements de sa vie, 
pour le pire, et le meilleur.

Comment vous dérivait votre musique pour donner 
envie à nos lecteurs de vous écouter ? Et comment 
avez-vous réussi à amener cet univers cinéma-
tographique dans vos morceaux ? Si vous êtes cu-
rieux, si vous aimez les thèmes épiques, cinémato-
graphiques. Si vous aimez tripper en écoutant de la 
musique, si vous n’avez pas peur de vous égarer, de 
sortir de vos habitudes, vous êtes les bienvenues.

Quels sont les prochains projets à venir pour Bon-
bon Noir ? Bien terminer le Ulule, gâter nos premiers 
fans, et partager les créations au plus grand nombre. 
Ensuite, démarrer la production du livre audio, finir le 
mix du second LP, et enfin, la cerise sur le gâteau, 
trouver des partenaires pour démarrer le film, que ce 
soit un court métrage, un animé, un clip…

Pour finir, je vous laissez le mot de la fin. Si l’uni-
vers vous inspire, tous les créatifs sont les bienve-
nues, pour des collaborations, échanger, créer… Les 
poètes, les musiciens, les cuistos, les geeks, les plas-
ticiens, les réalisateurs… la porte du manoir d’Anita 
Black est ouverte. Et n’hésitez pas à nous supporter 
sur ulule.com/bonbon-noir… Plus on est de fou, plus 
ce sera fou !

Photo : D.R.
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Courant juin, les français de Dust Lovers nous 
dévoilaient leur nouvel album “Fangs” dans 
leur style Groovy et Rock’N’Roll accompagné 

d’une atmosphère cinéphile. Clem (guitare et chant) 
et Christophe (batterie) nous en disent plus sur leur 
univers ainsi que leurs influences autant musicales 
et cinématographiques ainsi que sur leurs futurs 
projets. 

Par Alice 

Pour commencer, je vous laisse présenter Dust Lo-
vers. Christophe : Au début, on s’appelait The Texas 
Chainsaw Dust Lovers. Quand on a commencé on 
faisait du Rock Stoner avec des influences Western 
spaghetti, un côté un peu Ennio Morricone. On a sorti 
un EP et deux albums, on a joué au Hellfest en 2018 
juste après la sortie du second et on a fait beaucoup 
de tournées. Au moment où on fait le Hellfest, ont 
a modifié notre nom, car notre esthétique changeait 
un peu et le côté Rednex ne nous correspondait plus 
vraiment. Donc on l’a raccourci en Dust Lovers qui est 
plus générique et nous enferme moins dans un style. 
Clem : C’est plus simple à prononcer aussi et les gens 
avaient dû mal à retenir le nom c’était compliqué. Il 
y avait souvent des flyers et des affiches d’endroit 
où on jouait qui violait totalement notre nom. (Rires) 
Christophe : Donc on a décidé de céder et d’aider les 
gens en le raccourcissant. Clem  : Voilà la triste vie 
d’un groupe et de son marketing. Christophe  : Mais 
en même temps ça permettait de faire une petite rup-
ture et de changer de nom avec le nouvel album qui 
marque un virage dans notre musique avec une es-
thétique différente. Les morceaux sont parfois plus 
lents et sombres, on a pris une direction avec le cla-
vier qui prennait plus d’importance donc cela avait du 
sens de changer de nom à ce moment-là. 

Est-ce que ce changement de nom n’a pas porté à 
confusion ? Christophe  : Non c’est juste galère sur 
les plateformes comme Spotify pour changer c’est 
un processus long qui n’est pas finalisé. Mais sinon, 
je n’ai pas eu l’impression que cela cause des pro-
blèmes. Clem : Au contraire les gens sont reconnais-
sants de ne pas devoir écrire le nom en entier. (Rires) 
Christophe  : Pour ceux qui connaissaient le groupe 
ils ont capté qu’on l’a raccourci et je pense pour les 
nouveaux ils ont moins du mal à le retenir, donc tout 
va bien.

Comment vous sentez-vous à l’approche de la sor-
tie de votre nouvel album “Fangs” avec le contexte 
actuel ? Christophe  : C’est vrai que ça pourrait être 
plus positif mais on essaye d’en tirer parti, à savoir 
en théorie on avait voulu sortir l’album en mars mais 
c’était trop court et on a décidé de le reporter en sep-
tembre. Clem : Puis il y a eu le confinement et tous 
les groupes commençaient à reporter leurs produc-
tions en septembre, on s’est dit l’album est prêt donc 
sortons le en juin. Christophe : C’est histoire d’antici-
per car on s’est dit en septembre ça risque d’être un 
peu l’embouteillage. Donc on voulait se démarquer, 
le faire avant et espérer avoir une couverture média-
tique afin de faire parler de l’album et de trouver des 

dates quand on pourra jouer. Clem : Je trouve que 
c’est un album sympa à écouter en été, l’idée que les 
gens puissent en profiter durant cette période au so-
leil ça nous fait plaisir.

Comment s’est déroulé le processus de création de 
votre album “Fangs” ? Et comment vous expliquez 
le choix de mettre les claviers en avant ? Clem : Ce 
n’était pas vraiment un choix, c’est venu comme ça. 
La plupart des morceaux de l’album on les envisage 
plus comme des chansons c’est-à-dire si on retire 
tous les arrangements, elle tient encore debout. On 
peut plaquer les accords sur un piano ou une guitare 
et chanter la mélodie normalement ça devrait tenir 
la route. Généralement, c’est moi qui arrive avec les 
idées de chanson et je me revois très bien devant 
mon clavier à plaquer des accords et chanter par-des-
sus et se sont devenus les morceaux plus tard. Ce 
n’est pas forcément un choix calculé, les morceaux 
sont venus comme ça, c’est juste à un moment don-
né qu’on a accepté de ne plus se limiter juste à faire 
des riffs de guitares et à partir de là pour faire des 
morceaux, l’inspiration pouvait venir d’ailleurs aussi. 
Christophe : Cela donne de la fraîcheur à la composi-
tion et ça ouvre d’autres perspectives de dynamique 
et production différente. Cela nous a beaucoup inspi-
ré et on avait envie d’explorer d’autres choses et ne 
pas refaire ce qu’on avait déjà fait.

On peut affirmer qu’il y a une petite volonté de chan-
gement ? Christophe : Oui mais ce n’était pas dans le 
sens, ce qu’on a fait on l’assume plus et il faut qu’on 
fasse quelque chose de différent par dépit, c’est juste 
qu’on s’est laissé guider par nos inspirations.

On peut affirmer que le fait d’avoir mis les claviers en 
avant a contribué à apporter ce dynamisme qui est 
l’ambiance principale qui se retrouve dans l’album ? 
Christophe  : Je pense ce n’est pas pour minimiser 
l’importance de la guitare qui est toujours présente 
même si ce n’est pas vraiment elle qui est l’élément 
central ce n’est pas pour cette raison qu’elle est op-
tionnelle et elle participe aussi à cette ambiance. Ef-
fectivement, ça apporte des dynamiques différentes 
et ça permet de faire respirer beaucoup plus certains 
morceaux c’était quelque chose qu’on avait envie de 
faire et qui nous paraissait naturel.

Comment arrivez-vous à apporter cette ambiance 
cinématographie qui est omniprésente dans vos 
compositions ? Christophe : Je pense que ça provient 
de l’harmonie et des accords et de la façon dont la 
trame est évocatrice et après il y a tous les arrange-
ments que l’ont rajoutent dessus. Clem : Quand on a 
commencé, on a répété et on a mis longtemps avant 
de prendre le groupe au sérieux et d’essayer de faire 
quelque chose. Ensuite, on a composé notre premier 
EP et assez vite on s’est amusé à faire des passages 
dans nos morceaux qui ressemblaient à des mu-
siques de film western. Le côté cinématographique 
passe par le fait qu’on s’amusait à faire comme-ci on 
faisait des BO de films qui n’existaient pas sur cer-
tains passages. Dans le dernier album on retrouve 
une introduction au clavier qui se répète avec des 
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boucles et qui ressembleraient à une musique de 
film de John Carpenter avec une petite batterie et 
une montée de clavier qui se répète. C’est plus la ré-
férence aux musiques de ces films-là et à un type ci-
nématographie qui fait que la musique possède cette 
ambiance. 

Donc le cinéma doit être une passion puisque vous 
l’ayez incorporé dans votre musique ? Christophe  : 
On a fait la même école de cinéma mais on ne se 
connaissait pas à l’époque. Je pense que la musique 
est un moyen pour lui d’exprimer sa passion pour le 
cinéma car il ne travaille pas dans ce domaine au-
jourd’hui mais toute sa sensibilité cinématographie 
en ressort dans sa musique. Clem : Oui on peut dire 
ça, pour moi, je le vois de la même manière de faire 
un album ou écrire un film. Christophe : C’est toujours 
une histoire que tu racontes dans tes textes depuis 
le début. On visualise toujours les personnages avec 
des péripéties dans les textes qui sont très visuels et 
ça rend cool tout le reste. 

Quels sont les séries et les films qui vous inspirent 
dans vos compositions ? Clem : Durant le confine-
ment c’était la tendance de faire des “Top 10” chaque 
jour du type “quel film m’a marqué” et moi j’étais prêt 
au cas où on me le demandait. Je me suis préparé 
un classement et je me suis dit ce n’est pas possible 
de faire un top 10 puis j’ai rallongé avec un top 20, 25 
puis 30. Après, j’ai laissé tomber, car je ne peux pas, 
ça ne serait pas juste pour quelques films qui m’ont 
marqué de ne pas parler d’eux. Mais aussi, ce n’est 
pas juste de parler de ces films et de ne pas parler 
de films que j’ai vus 150 fois. Tout simplement, je ne 
vais pas en faire, mais je me sers toujours de réfé-
rence qui m’ont marqué pour faire les clips. On va en 
sortir un pour le morceau “Goldie”, on a fait un film 
muet des années vingt avec des images carrées en 
noir et blanc. On a fait notre propre film de vampire 
et d’horreur classique à nous. C’est influencé par le 
cinéma muet expressionniste allemand qui m’a mis 
une claque pour toujours avec ce style de films : Le 
Cabinet du docteur Caligari, Nosferatu, Le Dernier 
Des Hommes… Pour ce clip, je me suis vraiment servi 
de cette éthique-là pour la retranscrire, c’est un petit 
plaisir personnel et un hommage.

Votre musique est dans le style Stoner je pensais 
que vous étiez inspirés plutôt sur des films wes-
terns, mais finalement on peut dire que c’est très 
varié ? Clem : Au début ça commençait comme ça, 
on avait un morceau qu’on jouait en concert et qu’on 
n’a jamais vraiment sorti. On était en train de le ma-
quetter chez Christophe avec une espèce de fin à 
rallonge et on a empilé les couches de guitares puis 
à un moment donné on a commencé à mettre une 
guitare de cowboy à la Morricone. C’était génial et ça 
fonctionnait du coup de fil en aiguille on a appliqué la 
recette. Même si pour nous c’était gimmick et un peu 
une blague, beaucoup nous on dit que notre musique 
fait vraiment musique de film. On a décidé de tota-
lement d’assumer ça et c’est ce qui nous fait le plus 
plaisir de créer une imagerie sonore et c’est vraiment 
satisfaisant quand on arrive à faire ça.

Au-delà des influences des films, quels sont vos 
inspirations musicales ? Christophe : Il y a mélange 
d’anciens désuet et au contraire de très moderne qui 
casse les codes avec des choses nouvelles. Dans les 
influences récentes il y a un groupe hollandais qu’on 
aime beaucoup qui s’appelle De staat. C’est assez 
indéfinissable c’est très dansant et c’est fait qu’avec 
des vrais instruments joués par des humains mais 
souvent détournés d’une guitare qui peut être un syn-
thétiseur ou en rythmique. Il trafique les sons et les in-
terprète de façon assez inhabituelle. Clem : C’est fait 
avec des vrais instruments mais ça sonne comme de 
l’électro, le tout avec un chanteur très charismatique. 
C’est vraiment un groupe qui nous a marqué ces der-
nières années, on est allé les voir en concert c’était 
sympa et sur scène c’est assez incroyable. Pour la 
partie moderne c’est un des groupes qui nous a le plus 
inspiré. Sinon on écoute énormément de musiques 
qui seraient considérées comme kitch, des années 
60’ et 70’ et qui ne sont pas forcément Rock mais 
des chansons un peu de Crooner. J’écoute quotidien-
nement Frank Sinatra... Des chansons dans le genre 
cocktail et grosse moustache un peu tristes et kitchs 
en même temps avec une ambiance qui me fascine 
totalement. Les deux grandes influences c’est ça, la 
recherche vraiment moderne avec des synthétiseurs 
et d’essayer de retrouver une ambiance un peu ré-
tro désuète. Christophe : C’est quelque chose qu’on 
retrouve beaucoup dans le dernier album des Arc-
tic Monkeys. Il y a toujours une référence au passé 
avec des sons très désuets, avec les premiers orgues 
électriques et toujours une ironie dans le propos. 
Mais il y a aussi un côté urbain dans les rythmiques 
ça pourrait être du Hip Hop qu’on retrouve dans la 
vague moderne comme Taylor De Creator. C’est fait 
avec des instruments mais on ne sait plus si ce sont 
des boucles, si c’est joué ou si ce sont des sons syn-
thétiques. Donc il y a ce côté-là de jouer des vrais 
instruments mais finalement est-ce que c’est joué 
par un humain ? On ne sait pas trop mais on ne s’en 
préoccupe pas car ça crée quelque chose assez in-
téressante. Clem : C’est ce qui donne la touche pop. 
Pour Arctic Monkeys, je n’en avais rien à faire jusqu’à 
cet album. Je connaissais un peu mais ce n’était pas 
un groupe que j’aimais particulièrement. Puis au mo-
ment où le dernier album est sorti c’était exactement 
la musique que j’avais envie d’entendre. Cela fait par-
tie des choses qui nous ont poussés dans nos idées 
et envies de faire des compositions plus posées qui 
nécessitent plusieurs écoutes et ça nous a conforté 
là-dedans. Christophe : Pour moi qui suis très fan du 
groupe Arctic Monkeys, avec le nouvel album j’ai mis 
beaucoup de temps à l’apprécier, il m’a fallu cinq à dix 
écoutes. Puis à parti du moment où je l’ai apprécié, 
j’étais complétement obsédé de A à Z par tous les 
aspects que ce soit les paroles, la production, la com-
position... C’est un album qui s’apprécie sur la lon-
gueur et ensuite c’est difficile de s’en lasser. Clem : 
Je l’ai écouté quotidiennement à une période aussi et 
c’est vraiment un album qui nous a marqué.

Est-ce vous pouvez m’en dire plus sur les paroles et 
est-ce elles contribuent à apporter cette ambiance 
cinématographique ? Clem : Dans les paroles, on re-
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trouve les thèmes qu’on avait déjà avant qui est le 
fil rouge principal de nos albums. On retrouve l’am-
biance nocturne et tout ce qui s’y passe quand tout 
le monde dort avec la violence, la tristesse, l’amour, 
l’alcoolisme et la bagarre. Il y a d’autres thèmes sur 
l’album cependant c’est lui le principal.

Est-ce tu peux m’en dire plus sur la pochette, ce 
qu’elle représente et qui l’a produite ? Clem : C’est 
moi qui ai réalisé la pochette. J’avais cette image en 
tête et que j’avais absolument envie de faire avec des 
dents de vampires dorées dans ce décor. Ce n’est 
pas un montage photo, c’est une seule prise et c’était 
suffisamment difficile à faire. C’est une prothèse den-
taire de vampire qui a été prise à l’Opéra de Nantes 
qui nous a gentillement laissé la salle pour nous tous 
seuls durant toute une journée, c’était sympa. La pho-
to représente plusieurs aspects de l’album avec le 
côté hyper velours et un peu précieux qui peut ressor-
tir sur certains morceaux de l’album et la violence et 
les ténèbres le tout mélangé dans un espace d’écrin. 
Je trouve que ça représentait assez bien l’idée que je 
me faisais de l’album. Quand on y pense: des dents 
dorées dans un théâtre, ça semble random d’une cer-
taine manière mais c’est l’image qui n’arrêtait pas de 
me coller en écoutant l’album.

Certains de vos morceaux ont servi à la B.O des sé-
ries “T.A.N.K” (Canal+) et “Marianne” (Netflix). Tu 
peux m’en dire plus sur le sujet ? Clem : J’ai rencontré 
Samuel Bodin à l’époque où je tenais un bar à Paris à 
la Pigalle qui s’appelait Rock ‘n Roll Circus, c’était un 
endroit pour écouter du gros son Rock en buvant des 
cocktails sans prise de tête. Je l’ai donc rencontré 
là-bas sans savoir que je suivais son travail depuis 
un bon moment. On a sympathisé et il a commen-
cé à venir à nos concerts et à acheter nos albums. Il 
a mis un de nos morceaux dans sa mini-série Canal 
+ “T.A.N.K” et quand il a réalisé sa série “Marianne” 
pour Netflix il nous a appelé en nous disant : “j’ai fini 
ma série, est-ce ça vous plairiez d’être dedans, on a 
déjà commencé le montage, on a essayé vos mor-
ceaux et ça colle bien”. Ce n’est pas tous les jours 
que ta musique peut se retrouver dans une série 
Netflix et on a dit “oui ”sans trop réfléchir. Ce qui est 
vraiment sympa, il nous a dit qu’il avait écrit la série 
en partie en écoutant notre album “Film Noir”. Ça fait 
vraiment plaisir car on essaye de faire des musiques 
de films qui n’existent pas mais finalement elles se 
retrouvent dans des vrais films, c’est donc la boucle 
qui se bouclait et c’est vraiment satisfaisant. 

Est-ce vous espérez avoir d’autres opportunités de 
ce genre dans le futur notamment avec Samuel Bo-
din ou avec d’autre personne ? Clem : Je ne sais pas, 
là il commence à faire des films pour Hollywood évi-
dement ça serait sympa en tout cas il a notre l’album 
et on serait ravi. Christophe : Un projet qui nous ferait 
vraiment plaisir cela serait carrément d’écrire la mu-
sique pour un film, ça serait génial.

Est-ce vous pouvez m’en dire plus à propos de ce 
film ou pour le moment ce n’est pas possible ? Chris-
tophe : En ce moment, c’est en stand-by à cause du 

confinement et ils attendent des financements. C’est 
un long métrage d’un réalisateur marocain. Je crois 
que c’est un film sur le road trip d’un vieux rockeur au 
Maroc et c’est donc illustré par des musiques Rock. 
On ne sait pas où en est le projet et je ne peux pas te 
dire le titre du film. Cependant, le morceau en ques-
tion c’est notre reprise de “A Man Of Constant Sor-
row” qui est sur notre premier EP “The Wolf Is Rising”. 
On en avait fait une reprise assez velue et c’est donc 
ce morceau-là qu’il voudrait utiliser. Normalement ça 
doit se faire mais ils attentent le financement, la suite 
prochainement. 

Est-ce vous rêvez de faire une BO pour un film ou 
une série en particulier  ? Christophe : Ça ne serait 
pas quelque chose de très gai apriori. (Rires) Clem : 
Ce qui serais sympa, c’est faire des films de genre 
horreur, gangsters, de serial killers ... Après si cela se-
rait des films français avec repas de famille ça nous 
irait aussi. Ça serait vraiment génial de faire aussi 
des films fantastiques ou d’action. 

Avec le contexte actuel, est-ce vous prévoyez de 
faire des concerts en streaming  ? Comment abor-
dez-vous cette situation ? Clem : On a toujours fait 
des live sessions avec juste nous et quelques potes 
qui filment, c’est quelque chose dont on est assez ha-
bitués, mais on ne va pas forcément le faire en live 
sur Facebook ou autre. En tout cas, c’est prévu qu’on 
fasse ça cet été et qu’on le diffuse. Christophe : On va 
en diffuser prochainement courant juin. On aime bien 
faire les choses correctement et le live ça nous fait 
un peu plus peur car on a envie que cela soit carré et 
de faire des belles vidéos sympathiques. Clem : On 
préfère faire quelque chose qu’on puisse revoir plu-
sieurs fois plutôt que de faire un live en direct.

Est-ce vous pouvez résumer votre musique en 
quelques mots pour donner à nos lecteurs l’envie de 
vous écouter. Christophe : Une gifle avec un gant de 
velours.

Quels sont vos prochains projets après la sortie de 
votre album “Fangs” ? Christophe : Il y aura un clip 
la semaine prochaine pour le morceau “Goldie” et on 
espère pouvoir en tourner un autre pour septembre. 
Notre album sortira le 15 juin et les lives sessions ar-
riveront courant l’été, je pense qu’on sortira plusieurs 
morceaux durant cette période. Ensuite, on avait boo-
ké des release party avant le confinement, on espère 
pouvoir les assurer, elles auront lieu le 1er octobre au 
Bus Palladium à Paris et le 2 octobre à Nantes au 
ferrailleur.

Pour terminer je vous laisse le mot de la fin. Chris-
tophe : Pour les lecteurs, vous pouvez trouver notre 
nouvel album “Fangs” sur les plateformes de strea-
ming habituelle et sur notre Bandcamp. Si vous le 
voulez en physique, vous pouvez acheter dés en pré-
sent le CD et le vinyle sera disponible en septembre. 

Photo : Elodie Besse
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Pour la sortie de leur album éponyme, nous nous 
sommes entretenus avec Cammie, la chanteuse 
d’Oceans of Slumber. 

Par Snorri

Peux-tu présenter ton groupe à nos lecteurs ? Je m’ap-
pelle donc Cammie et je suis la chanteuse du groupe 
Oceans of Slumber. Nous sortons notre 4e album intitulé 
“Oceans of Slumber” qui est en fait le premier avec une 
nouvelle équipe formidable. C’est un album qui est mar-
qué par les apports des nouveaux membres et qui se 
caractérise par son énergie et son côté heavy.

Sauf erreur, toi et le batteur Dobber Beverly êtes les 
seuls rescapés du line-up précédent du groupe  ? Le 
groupe a connu de nombreux changements de person-
nel et sur le plan musical. Certains membres ont voulu 
atteindre des objectifs plus personnels et ont pour cela 
quitté le groupe. Nous sortions d’une tournée et certains 
ont voulu avoir des enfants. D’autres avaient des projets 
qui n’avaient jamais pu voir le jour et ont décidé de s’y 
consacrer. Une fois les départs confirmés, nous avons 
fait savoir que nous voulions continuer avec le groupe et 
nous avons cherché des remplaçants. Nous avons ainsi 
trouvé des remplaçants de valeur, capable d’apporter de 
l’énergie au groupe et de contribuer à faire évoluer notre 
univers musical.

En ce qui concerne votre style musical, j’ai l’impres-
sion que le groupe a pris un tournant car votre musique 
avait un côté plus doom dans le passé. Ce changement 
de cap traduit en fait notre évolution personnelle, à la-
quelle s’ajoute bien sûr l’arrivée des nouveaux membres. 
Le nouvel album reflète où nous en sommes sur le plan 
musical aujourd’hui. Tout ce que nous voulions exprimer 
aujourd’hui et toute notre énergie n’auraient pas trouvé à 
s’exprimer dans un album seulement doom. C’est ce qui 
explique la présence d’éléments plus durs.

Le nouvel album est intitulé “Oceans of Slumber” 
d’après le nom du groupe. Est-ce une manière d’expri-
mer un changement de direction du groupe ? Ce n’est 
pas vraiment un changement de direction, mais plutôt un 
nouveau départ. Un reboot avec les nouveaux membres 
et avec toute cette énergie qui a toujours été présente 
et qui s’exprime avec plus d’aplomb que dans le passé. 
Cela montre la confiance que nous avons en nous et en 
notre son. Nous avons mis beaucoup de nous-mêmes 
dans cet album et nous en sommes fiers.

Qui a réalisé l’artwork de l’album ? C’est une œuvre de 
Giannis Nakos. C’est lui qui a conçu la plupart de nos 
t-shirts. Il a décidé de se lancer sur cette nouvelle voie 
et comme nous adorons ce qu’il fait… Nous lui avons 
envoyé l’album sans aucune instruction particulière et il 
a créé cette œuvre en s’inspirant de la musique qui s’y 
rapporte. Et son interprétation fait mouche ! C’est une de 
mes pochettes préférées. J’adore son travail.

Je vous ai découverts pendant la tournée avec My 
Dying Bride, il y a quatre ans et je suis tombé amou-
reux de votre précédent album (“The Banished Heart”). 
Quand j’ai écouté le nouvel album, il m’a fait une drôle 
d’impression. C’est comme si je découvrais un nouveau 
groupe que je ne connaissais pas. L’album est musi-
calement fabuleux et j’ai l’impression que tu chantes 
parfois sur un rythme différent de celui de la musique. 
Comment est-il possible d’arriver à ce type de résultat ? 
Est-ce que vous avez pris le parti de changer de style par 
rapport aux albums précédents ou est-ce juste le fruit 
du hasard ? Quand nous écrivons un nouvel album, nous 
ne tenons jamais compte de ce que nous avons fait 
avant. Il n’y a pas non plus de volonté spécifique de faire 
autre chose. C’est juste le reflet de qui nous sommes 
au moment de l’écriture et des influences du moment. 
Pour cet album, nous n’avons pas voulu nous contenir 
en aucune manière ou nous limiter à une influence parti-
culière. Idem pour la voix. J’ai juste chanté sans aucune 
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retenue, en mettant le paquet lorsque cela s’imposait. 
J’ai mis dans les différents morceaux les accents que 
je voulais y mettre. Musicalement, nous avons travaillé 
aussi de manière très ouverte, en tenant compte bien sûr 
de l’influence des nouveaux membres. Nous avons aus-
si beaucoup échangé les musiques que nous écoutons. 
De tout cela est né l’album tel qu’il se présente. Mais je 
n’avais aucune idée préconçue de ce que nous allions 
faire. Nous avons composé à l’intuition et en toute liber-
té, sans nous imposer aucune limite. Nous avons mis 
tout ce qui permettait d’exprimer chaque titre de la meil-
leure manière.

Tu as déclaré dans une interview que tu avais connu 
plusieurs épisodes dépressifs et des moments diffi-
ciles.  Cela avait donné des textes assez personnels. 
En est-il de même pour ce nouvel album  ? Je dirais 
que les textes de cet album sont également personnels, 
mais moins introspectifs. Ils parlent de mes interactions 
avec la société, de ma perception des rapports humains, 
de l’état d’esprit des gens autour de moi. C’est donc un 
point de vue personnel.  Je m’approprie aussi les expé-
riences des autres pour y trouver l’inspiration. 

En plus de la pandémie, l’autre grand sujet du moment 
est le mouvement #blacklivesmatter. Comment vis-tu 
ce mouvement  au Texas ? Des changements sont-ils 
perceptibles ? Depuis un certain temps déjà, on observe 
un durcissement. Les gens cherchent des responsables 
à toute une série de problèmes, y compris au niveau du 
système. Je suis impressionnée par les personnes de la 
communauté noire qui ont réussi à faire prévaloir leurs 
droits, quel que soit l’échelon concerné. Le côté positif 
est que les mentalités semblent changer à tous les ni-
veaux de pouvoir. La vague de protestation est forte et 
l’on veut apparemment s’attaquer à toutes les causes 
d’inégalité. Il y a une volonté d’arriver à mieux connaître 
l’autre et à mieux le comprendre. Une volonté de plus de 
compassion. Ces mouvements réunissent un nombre 
impressionnant de participants. Malgré l’agitation que 
cela provoque c’est très inspirant, surtout avec un pré-
sident qui n’est pas vraiment rassembleur et qui a fait 
des déclarations dures qui ont inspiré les mauvaises 
personnes… Nous essayons d’être prudents, aussi par 
rapport à la pandémie,  tout en menant les actions que 
nous pouvons pour contrer la pandémie de racisme.

Est-ce que tu penses que cela va permettre à la situa-
tion d’évoluer dans le bon sens aux États-Unis ? N’est-il 
pas à craindre que tout redevienne comme avant dans 
quelques mois ? Je pense qu’il y a des choses qui ont 
été dévoilées et qui ne pourront pas être oubliées. Le 
mouvement est déjà intégré dans l’esprit de la jeune 
génération. Les jeunes sont tellement impliqués qu’il 
n’y aura pas de retour en arrière. Ils vont faire en sorte 
que leurs aînés n’oublient pas non plus et que les choses 
changent pour que plus personne n’ait à vivre pareilles 
atrocités. Les progrès enregistrés se pérenniseront. Le 
mouvement a beaucoup touché les jeunes qui vont gran-
dir avec cette prise de conscience. C’est ça qui amènera 
au bout du compte le changement le plus important.

Pour en revenir à l’album, vous avez travaillé avec Dan 
Swanö. Cette collaboration s’est-elle faite à distance 

ou êtes-vous allé le voir en Suède ? Nous avons travail-
lé à distance. Nous nous connaissons depuis un certain 
temps déjà. Nous adorons ce qu’il fait, sa musique et 
les groupes dans lesquels il officie. On lui a demandé de 
travailler ensemble et comme il avait des disponibilités, 
cela a pu se faire.

J’ai pu lire sur Facebook que le titre “The Adorned Fa-
thomless Creation” est en quelque sorte un hommage à 
Morbid Angel. Oui, en effet, c’est un hommage que nous 
rendons à ce groupe, surtout dans le début du morceau. 
C’est un des groupes qui a fort influencé Dobber. C’est 
un grand fan de death metal. Et c’est aussi un groupe 
texan.

Comment décrirais-tu la musique d’Oceans of Slum-
ber à quelqu’un qui ne connaît que les albums précé-
dents du groupe ? Comment pourrais-tu décrire sur le 
plan musical  le nouvel album qui est annoncé comme 
progressif ? C’est un album difficile à décrire. Je dirais, 
heavy, sombre, mélodique et grandiloquent, une mu-
sique faite de feu et d’énergie. On peut y retrouver des 
influences de groupes précurseurs comme Katatonia ou 
Type O Negative.

Avez-vous déjà entamé les préparatifs pour la tournée ? 
On se concerte beaucoup avec le label. Nous suivons 
l’évolution de la situation et attendons de voir ce qui 
sera possible de faire. Nous avons l’intention de partir 
en tournée dès que la situation le permettra. Nous conti-
nuerons à communiquer à ce sujet, aussi avec les fans.

Imaginons que la pandémie se calme et qu’un tourneur 
accepte d’organiser une tournée en vous laissant le 
choix du groupe dont vous seriez la première partie ou 
que vous prendriez en première partie dans une tournée 
headliner. Quel groupe choisirais-tu ? Des groupes qui 
n’ont pas forcément le même son que nous. Pourquoi 
pas Rammstein  ? Ils seraient évidemment headliner. 
(Rires)

Pour les effets pyrotechniques ? Oui, mais surtout pour 
avoir le plaisir de les voir sur scène tous les soirs et 
passer du temps avec eux. Je pense que c’est avec eux 
qu’on s’entendrait le mieux.

Toujours à propos de la tournée, quand j’écoute le nou-
vel album, je me demande comment vous allez faire 
pour incorporer des titres plus anciens dans la setlist. 
Le style est tellement différent… Je pense que nous 
jouerons surtout les nouveaux morceaux, mais pas uni-
quement. Il faudra aussi jouer des classiques comme 
“Winter” qui marche toujours très fort. Un titre comme 
“The Decay of Disregard” est aussi assez raccord avec 
le nouvel album.

Un dernier mot pour nos lecteurs ? J’espère que vous 
allez tous bien car j’ai hâte de vous retrouver pour par-
tager des moments musicaux ensemble en direct. Nous 
avons de nouvelles vidéos qui arrivent. Ne les manquez 
pas ! À très vite.

Photo : Darry Blampton
Retranscription/traduction: Hugues
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Le monde du Black metal n’est pas réservé qu’à des 
artistes d’apparence immorale, ayant l’esprit tor-
du ou torturé. Comme aurait dit Saint-Jean, « La 

lumière brille dans les ténèbres… »

Créateur d’un très beau premier opus, il coulait de 
source de donner la parole à Fenrir, véritable cheville 
ouvrière de l’entité Belge, Kalmhain, teintée d’un so-
lide éclectisme musical aux relents d’un black metal 
mystique et fédérateur. 

L’occasion vous est donnée de faire connaissance 
avec une personne très sympathique, assez disserte 
et à l’âme pédagogique.

Par Morbid Domi

Te voilà à l’origine de la sortie d’un premier album 
sous l’entité qui te semble chère, “Kalmhain”. Que si-
gnifie ce terme d’apparence Gaélique ? Quel est la phi-
losophie profonde de l’artiste qui se cache derrière ? 
Kalmhain est une référence à l’endroit où je vis, et sym-
bolise les bois, les marais et la nature en général. Près 
de la réserve naturelle de la Kalmthoutse Heide et de 
lieux mystiques tels que Wolfsheuvel, il y a beaucoup 
de mystère lié à cette région de Belgique, et le simple 
fait de faire de longues promenades dans les environs 
étendus des landes au crépuscule est une expérience 
privilégiée à vivre. Ainsi, pour moi, Kalmhain symbolise 
la nature et la solitude paisible.

Ta musique comporte une certaine richesse et semble 
effectuer un bon crossover entre styles. Quelles sont 
tes références musicales ? Cela peut paraître surpre-
nant, mais j’étudiais pas mal de théorie musicale et je 
jouais beaucoup de piano à l’époque où j’enregistrais 
Eigenlicht, tout en écoutant des pianistes contempo-
rains tels que Nils Frahm, Max Richter et Olafur Ar-
nalds. Sinon, j’ai un goût très large pour la musique, 
allant de l’opéra, du classique à l’ambient, du shoegaze, 
de l’industriel, de la new wave, du punk ou de l’électro, 
mais ma principale passion reste le métal depuis l’âge 
de 14 ans. J’ai pris pas mal d’influences des années 90 
dans les sections rythmiques, mais j’ai fusionné avec 
d’autres genres, comme les influences arabes dans 
Abufihamet, le flamenco dans Mookerheyde et le shoe-
gaze dans “... Je Vois La Mort”. Dans l’ensemble, de 
nombreuses influences se sont glissées dans cet al-
bum, délibérément ou non. C’est une chose que je sou-
haite continuer à explorer. Actuellement, j’expérimente 
le style industriel de Wumpscut avec le black metal, et 
il sonne incroyablement agressif, mais est assez peu 
orthodoxe pour le genre en même temps. Vous l’enten-
drez quand il sera prêt, mais il est clair que je n’aime 
pas être confiné dans un seul genre, parce que la mu-
sique - tout comme les émotions - sont difficilement 
capturées par une simple étiquette. Je pense donc 
que Kalmhain va continuer à repousser les limites et 
les frontières. J’aime beaucoup Violet Cold, ainsi que 
Satyricon dans leur propre espace, mais un exemple 
plus extrême serait Manes, qui a commencé comme 
groupe de black metal norvégien mais qui a évolué vers 
un mélange atmosphérique de rock, de shoegaze et de 
jazz. En ce qui concerne le black metal, j’aime beau-

coup Wiegedood, Au Champs Des Morts, Winterfylleth, 
Uada et Wolves In The Throne room. J’ai mis mes in-
fluences musicales sur mon profil Spotify sous forme 
de playlists séparées pour que tout le monde puisse en 
profiter.

Tu nous fais voyager sur le thème de la mort. Pourquoi 
ce choix et que représente la mort selon toi ? La mort 
est en général un sujet intéressant. Lorsque quelqu’un 
meurt, des histoires font surface, des secrets, des 
questions et tout un héritage résonne dans l’éternité. 
Les héritages ne sont créés qu’une fois que l’on meurt, 
pas quand on naît. Mais le thème de la mort devient 
encore plus intéressant lorsque vous l’utilisez comme 
une métaphore. Et c’est exactement comme cela que 
j’ai interprété la mort pour Eigenlicht. D’une certaine 
manière, mon album est un voyage qui aborde divers 
sujets liés à la mort, comme l’aliénation, la solitude, la 
perte d’identité et la perte d’espoir, pour aboutir finale-
ment à la mort comme symbole d’un nouveau départ. 
Mais si le thème est la mort à la fois littérale et sym-
bolique, il y a toujours un frémissement d’espoir. Pour 
moi, le thème de la mort est le résultat d’une décennie 
de difficultés et de bouleversements personnels qui 
m’ont changé à jamais. Il y a dix ans, ma personnalité 
est morte après quelques événements traumatisants 
dans ma vie, et à travers ces années macabres, une 
nouvelle personnalité est apparue, plus en paix, plus 
équilibrée et plutôt plus pleine d’espoir. En tant que 
telle, mon interprétation de la mort est une catharsis. 
Et donc pas, par définition, un événement négatif.

Quel est le titre qui te plaît le plus sur ton opus et peux-
tu nous dire ce que cela évoque en toi ? Le titre de l’al-
bum “Eigenlicht” est un morceau que j’aime le plus per-
sonnellement, ainsi que “Sans Espoir, Pour Toujours” 
car ils ont tous deux une signification personnelle plus 
profonde pour moi. Tous deux traitent de la perte, ou de 
la mort d’une certaine manière. “Eigenlicht” traite de la 
perte de quelqu’un d’autre, ou de la perte de soi-même, 
mais dans un sens mental et spirituel. Il n’y a rien de 
pire que d’être physiquement vivant, mais d’être isolé et 
piégé dans les pièces les plus sombres de votre esprit. 
Ne pas être capable de reconnaître les autres, ou soi-
même. Ne pas pouvoir se connecter avec les autres, 
ni se sentir connecté. Le “Sans Espoir, Pour Toujours” 
est une prise de conscience désorientante du fait que 
vous êtes un homme mort en marche, et que tout ce 
en quoi vous avez toujours cru dans la vie n’est qu’une 
illusion. Ce qui signifie que vous n’existez plus. Rien n’a 
plus de sens. C’est la prise de conscience qu’il n’y a 
pas de beauté dans la vie mais celle que vous vous bat-
tez consciemment pour créer dans votre propre esprit. 
Mais que se passe-t-il si vous n’êtes plus capable de 
vous battre pour maintenir l’illusion en vie ? Alors vous 
réalisez qu’il n’y a pas de Dieu. Il n’y a ni bien ni mal. 
Il n’y a ni haut ni bas. Vous devenez un fantôme. Une 
coquille vide. Et quand vous regardez vers l’extérieur, 
vous réalisez que rien n’a plus de sens. Nos gouver-
nements sont corrompus, les médias mentent, toutes 
les connaissances sont empoisonnées, les écono-
mies s’effondrent et nous sommes tous pris au piège 
de cette horrible machine. Et cette machine saigne à 
mort. L’espoir et la croyance sont un opium dangereux, 
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et la plupart d’entre nous en sont dépendants...

As-tu déjà eu des retours d’auditeurs sur ton travail et 
si oui, qu’en disent-ils ? Les premières critiques ont été 
étonnamment positives. Je me suis assuré de ne pas 
faire de vagues, mais étant un artiste indépendant qui 
sort son premier album, je n’étais pas sûr de l’accueil 
que le public allait lui réserver. Mais rapidement, j’ai ac-
cueilli de plus en plus de fans, j’ai été diffusé à la radio, 
j’ai obtenu des interviews et des critiques d’albums, 
donc j’essaie toujours de comprendre ce qui pousse 
les auditeurs à devenir fans et à soutenir “Kalmhain”. 
Il semble que j’ai touché une corde sensible que j’es-
père continuer à toucher. Je suis toujours très critique 
envers moi-même, et je suis profondément humble de 
lire des critiques positives. Comme “Kalmhain” est une 
histoire de renaissance, pouvoir bénéficier de commen-
taires positifs est un très bon sentiment. Mais j’ai aussi 
reçu des critiques constructives que j’utilise pour amé-
liorer mes prochaines sorties. Donc, dans l’ensemble, 
tous les commentaires sont très appréciés ! Le pire, 
c’est de ne pas avoir de commentaires du tout.

Peux-tu nous en dire plus sur l’excellent artwork de 
ton CD ? C’est Mothmeister qui a fait les illustrations. 
Mothmeister - également belge - est un duo artistique 
qui crée des photographies post-mortem et des per-
sonnages de conte de fées macabres dans des décors 
post-apocalyptiques. Leur travail est vraiment unique 
et tout simplement époustouflant. Je suis un grand 
fan ! Lorsque je leur ai tendu la main pour partager mon 
interprétation de Lady Justice, ils ont immédiatement 
canalisé toute leur créativité et leur passion dans un 
processus professionnel qui a été une expérience in-
croyable, avec un résultat stupéfiant. Le thème de Lady 
Justice a beaucoup de sens pour moi et symbolise l’in-
carnation de l’injustice, de l’impuissance et de l’abus de 
pouvoir pervers.

Comment travailles-tu tes compositions ? As-tu une 
méthode particulière  ? Tout commence par une am-
biance ou un thème général qui détermine le rythme et 
l’approche globale. Je commence généralement par les 
sections rythmiques de la guitare et j’ajoute les lignes 
de tête de la guitare. Ce faisant, j’allonge la batterie au 
rythme que je veux. En général, je continue à répéter 
l’alignement entre les guitares et la batterie pendant un 
certain temps et je refais de nombreuses sections avant 
de commencer à ajouter des claviers et des lignes de 
basse. Ensuite, j’envoie l’enregistrement à Mattias pour 
obtenir un premier mixage brut que je peux utiliser pour 
ajouter des voix. Pendant le mixage, j’écris les textes et 
j’aligne enfin la cadence des mots en fonction du tempo 
et des motifs musicaux du mixage brut. Une fois cela 
fait, Thomas ajoute les screams, ce qui est la dernière 
étape avant le mixage final et le mastering. La musique 
est une émotion, donc j’essaie d’évoquer un certain 
état émotionnel avant une session d’enregistrement, 
et j’essaie de garder cette ambiance comme inspira-
tion pour la partie d’écriture des paroles. Je ne prends 
jamais d’alcool ou de drogue, donc j’ai peur d’avoir un 
processus très ennuyeux pour enregistrer ma musique, 
mais à un certain moment, la musique commence à 
s’écrire toute seule et il est temps de devenir vraiment 

créatif. Mookerheyde par exemple, il y a de multiples 
parties de flamenco qui ne demandent qu’à être utili-
sées. Il faut même les écouter attentivement pour les 
remarquer parce qu’elles s’intègrent si bien. Cette fu-
sion était impossible à concevoir lorsque j’ai commen-
cé le processus d’écriture, mais elle s’est produite au 
fur et à mesure que la chanson s’est mise en place et 
j’ai remarqué que certaines techniques du black metal 
ressemblaient beaucoup au flamenco, alors j’ai décidé 
d’expérimenter. En général, je laisse les chansons en 
suspens pendant un certain temps et je les réécoute 
des semaines, parfois des mois, puis à nouveau plus 
tard. Cela me donne une nouvelle oreille pour les écou-
ter et souvent je trouve beaucoup d’erreurs.

Imagines-tu franchir le pas vers la collaboration avec 
un label ? Et si oui, y en a-t-il un qui correspondrait 
plus à tes propres aspirations ? En tant qu’artiste indé-
pendant, j’ai en ce moment la liberté ultime. Indéniable-
ment, cette liberté est quelque chose que j’aime. Mais 
je dois aussi tout faire moi-même, et la plupart des 
choses pour lesquelles je n’ai pas d’expérience. Penser 
à la distribution, aux relations publiques, etc… Cepen-
dant, le fait de pouvoir travailler avec un label permet-
trait de mettre plus de ressources derrière Kalmhain 
et augmenterait les chances de faire entendre ma mu-
sique à un public plus large. Je garde donc toutes mes 
options ouvertes et je m’engage activement auprès des 
labels en ce moment même. Actuellement, je ne peux 
pas en dire beaucoup plus, mais j’espère trouver un bon 
label qui comprend ce que je veux faire avec Kalmhain.

Quels sont tes projets dans un futur proche ? Je tra-
vaille sur un nouveau EP, et je prépare une première sé-
rie de représentations en 2021, car je veux créer une 
expérience audiovisuelle complète avec Kalmhain. Je 
travaille également sur un premier vidéoclip qui ren-
forcera encore l’atmosphère morbide d’Eigenlicht. En 
outre, je considère Kalmhain comme un projet artis-
tique, ce qui implique donc aussi des éléments visuels. 
C’est pourquoi une première série de dessins artis-
tiques sera également publiée en édition limitée. En fin 
de compte, j’aimerais bien faire monter Kalmhain sur 
scène lors de quelques festivals de métal en Europe, 
mais il reste encore beaucoup de travail à faire avant 
d’y arriver.

Que souhaites-tu dire aux lecteurs qui ne connaissent 
pas ton œuvre ? Si vous aimez le black metal atmos-
phérique, alors essayez Kalmhain. J’espère que vous 
l’aimerez ! Aussi, asseyez-vous et écoutez l’album à un 
volume élevé, il y a beaucoup de détails et l’album est 
un voyage, pas un ensemble de morceaux individuels. 
Il est censé être écouté en une seule fois. Enfin, tout 
commentaire est un bon retour d’information pour moi. 
Même si vous n’avez pas aimé, n’hésitez pas à m’en-
voyer un petit mot et à me faire savoir ce qui peut être 
amélioré ou ce que vous aimeriez entendre davantage 
dans mes prochaines sorties. Mais surtout, profitez de 
la musique !

Photos : Ellie vdb





AHAB
“Live Prey”

Genre : Nautic Funeral Doom
Pays : Allemagne

Label : Napalm Records
Sortie : 26.06.20

Chroniqueur : Snorri

Fondé en 2004 par les deux guita-
ristes de Midnattsol, le groupe alle-
mand a vite trouvé sa place dans la 
scène Doom et est même devenu in-
contournable. On ne va pas tourner 
autour du pot. Je ne compte pas vous 
décrire précisément cet opus magis-
tral. Bref, comme à mon habitude. 
Oui, je suis fan d’albums live parce 
que l’on retrouve réellement la ma-
gie musicale du direct sans tous les 
effets studios. Et Ahab est un groupe 
à voir en concert pour ressentir leur 
musique ! Ce “Live Prey” contient cinq 
titres devenus des classiques du style 
comme “Below The Sun”. Cinq titres 
pour une heure de jouissance audi-
tive et de voyage dans les abysses. Le 
pied ! Si vous n’aimez pas le Doom et 
encore moins le Funeral, passez votre 
chemin. In Doom We Trust !

AHTME
“Mephitic”

Genre : Technical death metal
Pays : USA

Label : Unique leader records
Sortie: 17.07.20
Chroniqueur : Oli

Originaire du Missouri, Ahtme est un 
nom qui monte dans le milieu de la 
scène death metal mondiale. Deux 
ans après l’excellent “Sewerborn  », 
le combo de Kansas City remet le 
couvert avec “Mephitic”. Il en résulte 
neuf bons morceaux d’un death me-
tal technique aux influences diverses 
permettant au groupe de voguer sur la 
scène moderne ainsi que sur la scène 
old school. On pense principalement 
à Suffocation à l’écoute des titres de 
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ce nouvel album, tant le style rappelle 
celui de leurs compatriotes (“Node”). 
Les rythmiques modernes et tech-
niques n’ont rien à envier à Decapi-
tated (“Dent”, “Haire of the dog”). Le 
niveau technique frôle la perfection 
et la puissance fait penser à des for-
mations telles que Kronos ou encore 
Obscura. Enfin un certain groove est 
à relever dans différents morceaux 
et on ne peut s’empêcher de penser 
à Misery Index lors de l’écoute (“No 
stone sacred”). L’ensemble de ce “Me-
phitic” est homogène et aussi puis-
sante qu’un album de Deeds of Flesh. 
Toutefois, une certaine redondance 
s’installe, diminuant mon excitation. 
Ahtme demeure une bonne décou-
verte et je ne peux que conseiller aux 
fans du genre d’aller jeter une oreille 
sur “Mephitic”.

ANGEL MORGUE
“In The Morgue of Angels” 

Genre : Death Metal
Pays : Royaume-Uni

Label : Redefining darkness
Sortie : 07.08.20

Chroniqueur : Shades of God 

On vous l’a surement déjà dit mais si 
faire du Death Metal reste à la portée 
de beaucoup de musiciens, en faire 
du bon est une tout autre chose. Il 
faut une approche bien particulière 
pour saisir l’essence de ce style 
qui, s’il possède beaucoup de sous-
genres, est on ne peut plus efficace 
quand il est joué en mode old school 
et direct. “In The Morgue of Angels”, le 
premier opus d’Angel Morgue, répond 
à ce premier critère avec en sus un 
côté blasphématoire qui est loin de 
passer inaperçu, autant dans le coeur 
de la musique que dans l’atmosphère 
dégagée. Le résultat est lourd, violent, 
malsain, parfois flirtant avec le 
Doom comme sur le titre d’ouverture 
(“Lust Murder”) ou avec le Black 
(“Various Stages of Decomposition”) 
mais toujours cohérent dans la 
démarche. Si vous aimez Incantation, 
Immolation, Desolate, et dans une 
moindre mesure Celtic Frost, vous 
pourriez passer un très moment avec 

“In The Morgue of Angels”.

AVATAR
“Hunter Gatherer”

Genre : Melodic death
Pays : Suède

Label : Century Media
Sortie : 07.08.20

Chroniqueur : Snorri

Déjà le 8e album des Gothembour-
geois. Fini le Royaume d’Avatar et de 
sa famille royale. La parenthèse est 
finie. Annoncé comme un album plus 
sombre, j’ai été très surpris. En fait, il 
n’est pas plus sombre mais plus me-
tal selon le chanteur. Mais, est-ce qu’il 
est bien cet album ? Malgré quelques 
changements dans le style, ça reste 
du Avatar et ça pue le live. Quand on 
a déjà vu le groupe sur scène, on ne 
peut qu’imaginer ce que cet album 
donnera en concert. Si vous n’avez ja-
mais été fan du groupe, ce n’est pas 
“Hunter Gatherer” qui vous fera chan-
ger d’avis. Les autres risquent, par 
contre, de prendre leur pied !

BEAR MACE
“Charred Field of Slaughter” 

Genre : Death Metal
Pays : USA

Label : Autoproduction
Sortie : 14.08.20

Chroniqueur : Shades of God 

La guerre, la vraie, la totale, l’im-
monde, celle qui laisse derrière des 
peuples décimés et des traumatisés. 
Elle aura inspiré de nombreux artistes, 
et ce tous styles confondus. Elle a en 
tout cas inspiré un groupe de Death 
Metal de plus avec Bear Mace, dont 
le deuxième album, “Charred Field 
of Slaughter” transpire par tous les 
pores le Death à la sauce américaine. 
Du lourd (“Let Crack the Whip”), du 
violent (“Destroyed By Bears”), du vi-
cieux (“Xenomorphic Conquest”), la 
panoplie est complète et certes un 



37

peu convenue mais diablement bien 
faite, surtout pour une autoproduc-
tion. De nombreux détails habillent 
l’album comme un super son de 
basse, une pléiade de leads et solo de 
guitares et une grosse voix bien ca-
verneuse. Les plus fins connaisseurs 
reconnaitront quelques influences 
venant de Six Feet Under et Obitua-
ry, notamment dans l’approche avec 
laquelle les riffs sont exécutés. Main-
tenant que vous savez à quoi vous at-
tendre, vous savez ce qu’il vous reste 
à faire. Non ? Bah à écouter l’album, 
tout simplement.

BLACK CROWN INITIATE
“Violent portraits of doomed escape”

Genre : Modern death prog
Pays : USA

Label : Century media
Sortie: 07.08.20
Chroniqueur : Oli

Du fin fond de la Pennsylvanie, Black 
Crown Initiate nous propose sa vision 
chaotique du monde. Car on parle 
bien ici de chaos. Mais contrôlé. On 
dérive dans les méandres des cer-
veaux de ce quatuor de génie. Car 
oui, il y a du génie dans ces compo-
sitions. Vous vous dites que vous ne 
pourriez jamais tenir l’ensemble de 
l’album tant il semble complètement 
barré mais étonnement vous n’arri-
vez pas à décrocher. Cet album est 
chaotique, sublime, empreint d’une 
évidence simple  : l’apocalypse est 
arrivée et nous n’y échapperons pas. 
Les chants sont juste incroyables, 
mélange de chant mélodique et gut-
turaux ultra brutaux. La production 
ultra moderne et puissante de Car-
son Slovak et Grant McFarland (Lorna 
Shore, August Burns Red…) amène ce 
côté unique au style des Américains. 
Mon coup de cœur sera “Sun of war” 
et sa rythmique hypnotique mélangée 
à son ambiance bestiale et chaotique. 
Bref, prenez tous les styles de metal 
actuels et anciens, mettez-les dans 
un shaker, ajoutez une dose de chaos 
et de dépression, et vous obtenez 
“Violent portraits of doomed escape”, 
véritable cocktail déroutant, captivant, 
et addictif, qui ne laissera personne 
indifférent. Une CLAQUE ! 

BLACK TRACTOR
“The Wonders of the Invisible World”

Genre : Stoner / Punk Rock
Pays : USA

Label : Autoproduction
Sortie: 14.08.20

Chroniqueur : Sach

Quatrième album en vingt ans d’exis-
tence : Black Tractor prend son temps 
pour composer son très détonnant 
mélange de rock n’roll, stoner et punk. 
Le groupe de Cincinnati aime ne pas 
se prendre au sérieux et donner dans 
l’irrévérence religieuse (le chanteur, 
par exemple, se nomme Johnny Po-
tatoes - l’orateur pieux). Leur musique 
associe le groove du stoner à l’effica-
cité du punk-rock, et ça envoie  ! L’al-
bum est de très bonne facture et pro-
pose des chansons qui ont chacune 
leur propre touche sans pour autant 
perdre en homogénéité. Il possède 
une structure évolutive bien pensée 
tant au niveau des paroles que de la 
musique : si la première moitié de l’al-
bum comporte des titres dynamiques 
et funs tels que “Just like Fay Wray” 
qui tire sur le hardcore et “The Perc-
kerwood Sway” qui lorgne du côté du 
country/southern rock, la fin de l’al-
bum consiste en une ballade country 
lugubre parlant de torture, suivie d’une 
chanson plus lourde avec un passage 
au piano jazz sombre, et une outro 

assez… particulière. “The Wonders of 
the Invisible World” est un bon album, 
original, composé en toute liberté 
créatrice, fait sérieusement avec hu-
mour et qui s’écoute avec plaisir.

BLUES PILLS
“Holly Molly !”

Genre : heavy rock blues
Pays : Suède

Label : Nuclear Blast
Sortie : 21.08.20

Chroniqueur : Chris Grès

Épuisés, vidés après une ascension 
aussi fulgurante qu’usante, forgée 
par de nombreux concerts excitants, 
les membres de Blues Pills ont res-
senti le besoin de faire une pause. 
Ils reviennent avec un “Holly Mol-
ly  !” généreux, gorgé de feeling et de 
chaleur. La voix d’Elin, Janis Joplin 
des années 2010, scintille toujours, 
astre aux mille reflets, rauque et 
veloutée (“Wish I’d Known”). D’une 
puissance magnétique, d’une éner-
gie quasi sexuelle, elle peut exprimer 
une colère rocailleuse (le très engagé 
“Proud Woman”, protest song avec 
un bref passage a cappella), comme 
une douceur (le langoureux et déli-
cat “Song From A Mourning Dove”), 
une timide nostalgie, qui, souvent, 
ne dure pas (“California”). Si cette 
voix protéiforme est l’atout majeur de 

BONBON NOIR
“And So Be It Anita”
Genre: BO psychédélique 
Pays: France
Label: Pamela Pooh
Sortie: 25.06.20
Chroniqueuse: Justine

Formé sur les cendres de Flying Pooh par certains anciens membres, Bonbon 
Noir rassemble quatre amis musiciens pour un projet qui se veut complet: 
en plus d’être musical, il est aussi littéraire et illustré. “And So Be It Anita” est 
finalement la bande originale psychédélique du récit des aventures funestes 
d’Anita Black; cette femme hors norme au destin tragique, qui devra tout au 
long de son existence, se battre pour vivre la vie comme elle l’entend… Inspi-
ré du monde cinématographique, et notamment de David Lynch et des films 
indépendants, Bonbon Noir offre avec ce premier LP, un voyage sombre et 
introspectif, comme à bord d’un train au mouvement saccadé et au bruit ré-
sonnant; et notamment avec le titre “Bullrock Island”, en featuring avec Lady 
Damiot. Bonbon Noir pourrait presque puiser son inspiration dans le célèbre 
poème “Invitation au voyage” de Charles Baudelaire, et sa richesse résiderait 
alors dans l’interprétation que chacun s’en fait. Un petit joyau précieux qu’il 
faut absolument écouter!

Coup de cœur 
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CYTOTOXIN
“Nuklearth”
Genre : Chernobyl death metal
Pays : Allemagne
Label : Unique leader records
Sortie: 21.08.20
Chroniqueur : Oli

Voilà un groupe qui, à force de travail et de concerts laissant tout le monde 
d’accord, est en train de se faire une belle place sur la scène extrême inter-
nationale. Et ce n’est pas leur nouvelle bombe toxique “Nuklearth” qui va les 
arrêter. Toujours produit au devenu culte Kholekeller Studios, les Allemands 
reviennent avec onze compositions qui nous laissent un sentiment de mort 
imminente. On a toujours affaire à du death metal brutal (“Lupus aurora”, 
“Coast of lies”), technique (“Drown in havoc”, “Soul harvester”), mais éga-
lement groovy (“Uran breath”). L’ajout de mélodies ultra malsaines et am-
biance apocalyptique viennent embellir le côté bestial des morceaux. “Qua-
rantine fortress” et “Nuklearth”, qui sont mes deux coups de cœur, en sont 
les meilleures preuves. Cytotoxin réussit le mix parfait entre la technique 
de Deeds Of Flesh et le groove et la brutalité de Dying Fetus. Après chaque 
morceau, la radiation monte à son paroxysme et vient se terminer avec le 
fabuleux “Mors temporis”, outro superbe et dramatique, interprété par un 
duo piano-violon sur fond de machine de détection de radioactivité, qui vient 
nous rappeler que nous sommes tous morts. Cytotoxin réussit l’album par-
fait avec “Nucklearth”. Alors tous à vos masques à gaz et foncez !!!

Coup de cœur 

Blues Pills, les Suédois l’entourent de 
compositions brillantes et variées, du 
trépidant “Rhythm In The Blood” au 
speedé “Low Road” en passant par le 
bluesy “Dust”. La section rythmique, à 
la basse onctueuse, donne envie de 
taper du pied quand les soli fusent 
au moment opportun. Les chansons, 
qui puisent aux sources des années 
60/70, abritent parfois de belles mon-
tées en puissance, souvent irrésis-
tibles : la tension monte petit à petit, 
se stabilise, redescend et explose 
(“Bye Bye Birdie”, “Proud Woman”).

BRANDY AND THE BUTCHER
“Dick Circus”

Genre : Hard Rock/Punk 
Pays : USA

Label : Autoprod
Sortie : 21.08.20
Chroniqueur: Ale

Rangez-donc ces sourires puérils  ! 
Le titre de l’album ne doit pas vous 
donnez de mauvais a-priori sur le sé-
rieux ou le talent du quatuor, sortant 
son premier LP après une petite sé-
rie d’EPs et de covers. En effet, c’est 
une petite praline flirtant entre di-
verses époques, et surtout diverses 
influences marquantes dont le groupe 

ne s’extirpe peut-être pas forcément… 
Mais il le fait avec tellement de res-
pect et de bonne volonté qu’on dévore 
chacun des dix titres avec ce parfum 
de vivre en plein anachronisme. Pre-
nons “Pool Pary” ou “Watch Me Go”, 
titres bardés d’adrénaline par excel-
lence. Qu’on ait connu l’époque du 
punk originel ou son retour au début 
des années 2000, quand le genre est 
redevenu cool au sein des teen mo-
vies et des jeux de course… Assuré-
ment, ça parlera ! Ce côté belliqueux, 
survolté et toujours délicieusement 
catchy. Certaines choses traversent 
les époques. Mais ce n’est pas tout  : 
difficile de ne pas dénicher du (hard) 
rock classique sur “Makin the Sce-
ne”, plus posé mais aux riffs toujours 
aussi incisifs, accompagnés de “woo-
hoo-hoos” communicatifs  ! Mais la 
perle réside véritablement dans le 
single “Ballerina”. Il encapsule toutes 
les bonnes choses que propose le 
groupe : à savoir ce goût rétro, groovy 
et catchy.  Enfin, petite mention pour 
la voix d’Elizabeth Hale, bluffante ! Et 
paraissant clairement sortie d’un vinyl 
de l’époque. 

BURIED REALM
“Embodiment of the divine”

Genre : Melodic death metal
Pays : USA

Label : Autoproduction
Sortie: 24.07.20
Chroniqueur : Oli

Buried Realm, projet du seul Josh 
Dummond, sort son album “Embo-
diment of the divine”, titre évocateur 
quant au style principal proposé  : du 
death metal. Mais s’arrêter là serait 
discriminatoire. On remarque d’em-
blée que c’est plutôt vers du “swedish 
death metal” que l’on s’oriente, ca-
ractérisé par de grosses rythmiques 
puissantes ainsi que par de bonnes 
mélodies, tel un Soilwork ou un Scar 
Symmetry peut le proposer. Certains 
passages heavy et thrash nous rap-
pellent un certain Children Of Bo-
dom alors qu’un côté progressif et 
technique fait parfois son apparition, 
l’ombre de The Black Dahlia Murder se 
faisant ressentir. Toute la richesse de 
ce “Embodiment of the divine” réside 
dans le choix des guests réalisé par 
Jodh: Andy Gillion (Mors Principium 
Est), Lee Mc Kinney (Born of Osiris), 
Benjamin Ellis (Scar Symmetry) ou 
encore Rafael Trujillo (Obscura) pour 
ne citer qu’eux… un fameux panel 
qui amène une touche personnelle 
à chaque composition. Mais ce mé-
lange peut faire perdre la tête de l’au-
diteur. On se sent parfois perdu dans 
la complexité que nous envoie Buried 
Realm qui, au final, amène à notre cer-
veau trop d’informations. Il faut tout 
de même saluer la performance des 
musiciens et la prise de risque de Joh 
Dummond.

BURN THE MANKIND
“Chaos Matter” (EP)
Genre : Death metal

Pays : Brésil
Label : Emanzipation Productions

Sortie : 31.07.20
Chroniqueur : Morbid Domi

A la simple évocation du Brésil lorsque 
l’on croise avec l’univers du Death me-
tal, ne peut que faire penser à Krisiun. 
Outre ce géant de la scène mondiale, 
il n’y a pas grande concurrence sur le 
trône royal. Pourtant, il existe tant de 
groupes qui rendent hommage avec 
dignité au metal de la mort et parmi 
eux, Burn The Mankind qui possède 



DEE SNIDER
“For The Love Of Metal - Live”
Genre : heavy/hard rock live
Pays : USA
Label : Napalm Records
Sortie : 31.07.20
Chroniqueur : Chris Grès

Enregistré sur plusieurs dates de la tournée 2019 des festivals, cet album 
live est une bombe d’énergie et de bonne humeur, de rock et d’entertain-
ment. Dee Snider, 65 ans, brille de mille feux, tant sur les innombrables 
classiques de Twisted Sister que sur les titres de son dernier album solo, le 
réussi “For The Love Of Metal”. Les festivités commencent d’ailleurs avec la 
paire “Lies Are A Business” et son intro de batterie ultra efficace - “Tomor-
row No Concerns, composition thrash au refrain efficace, qui ouvre aussi 
ce disque. Logiquement, nulle trace des chansons de “We Are The Ones”, 
son guère convaincant LP perso de 2016. Bien sûr, le bavard frontman, à la 
voix intacte, sollicite sans cesse la foule qui s’en donne à coeur joie sur les 
immortels “We’re Not Gonna Take It” et “I Wanna Rock”. Il parle aux fans, se 
lance dans des digressions, lance quelques fuck, répète son plaisir d’être là, 
sur scène, face à des fans aux anges. Accompagné de musiciens au top, il 
s’offre même une reprise de “Highway To Hell”, qui passe comme une lettre 
à la poste. Rythmiques parfois lourdes et malsaines (“The Beast”), souvent 
speed, soli jouissifs (“Become The Storm”, “The Kids Are Back”...), refrains 
fédérateurs, tous les ingrédients sont réunis pour headbanger à n’en plus 
finir et hurler à s’en arracher les cordes vocales. Yeah ! A noter, en cadeau, 
un morceau inédit, carré et puissant “Prove Me Wrong”.

Coup de cœur 
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une chance de sortir de l’ombre. Ce 
groupe âgé de 11 ans n’a sorti qu’un 
album en 2015, “To Beyond », qui avait 
laissé une très belle impression quant 
au potentiel créatif des comparses. 
Le label part à la conquête du monde 
avec cet E.P. reprenant l’excellent 
single “Sudden Inversion” de 2019. 
3 nouvelles compositions viennent 
agrémenter l’objet et nous font décou-
vrir un très bon death technique mar-
tial. “The Red Rise” est un véritable 
fleuron teinté de death Thrash avec 
un petit filet de hardcore. Le chant 
est mordant à souhait. La rythmique 
est pétulante. “Sulfur” appuie ce dé-
codage et démontre toute la qualité 
du quatuor. “Weigh Like Lead” suinte 
la référence au Sepultura des temps 
jadis mais montre en sus un très beau 
chant clair qui ne vient nullement en-
tacher l’ensemble créant un pont lé-
gèrement Faith No Moresque. Les 3 
morceaux live au son pourave nous 
imprègnent de la puissance de frappe 
du groupe qui a tout pour briller de 
mille feux. 

DARK SARAH
“Grim”

Genre : metal symphonique
Pays : Finlande

Label : Napalm Records
Sortie : 17.07.20
Chroniqueur : Ale

S’il n’est pas rare qu’un artiste se 
montre quelque peu pompeux en af-
fublant sa musique d’un genre rele-
vant presque du néologisme, le metal 
symphonique de Dark Sarah mérite 
réellement son appellation de “cine-
matic metal”. Pour cause : plus qu’une 
avalanche de grandeur et de lyrisme, 
c’est aussi un bel exercice de style, 
une leçon d’ambiance. On se croirait 
plongé au milieu d’une saga épique, 
dont la musique aurait été gonflée 
aux stéroïdes. Là aussi, cette impres-
sion d’être immergé dans un monde 
de fantasy horrifique est clairement 
volontaire et assumé par le groupe 
d’Heidi Parviainen, dont le chant est 
somme toute plutôt classique pour 
le genre, mais néanmoins des plus 
impressionnants. On applaudira aus-
si certains titres plus maousses, tels 
que “The Chosen One” ou “The Wolf 
And The Maiden”, donnant un élan de 

puissance à un album déjà impres-
sionnant pour sa capacité à jongler 
entre les tons et les tempos. Men-
tion spéciale d’ailleurs pour “La Folie 
Verte”, donnant presque l’impression 
d’être sorti d’un obscur Disney (et 
dont la transition entre intro et cœur 
du morceau surprend, au moins à la 
première écoute !). Il sera néanmoins 
difficile d’isoler un ou deux titres “mar-
quants”, tant le genre demande de se 
placer dans des conditions d’écoute 
particulière. Ainsi, privilégiez une 
écoute au casque, d’une traite, et en 
ne faisant rien d’autre pour pleine-
ment pénétrer dans leur univers. On 
espère secrètement une version ins-
trumentale, pour accompagner des 
sessions de jeux de rôle ou la lecture 
d’un bon roman de fantasy…

DEFEATED SANITY
“The Sanguinary Impetus” 
Genre : Brutal Death Metal

Pays : Allemagne
Label : Willowtip Records

Sortie : 24.07.20
Chroniqueur : Shades of God 

La carrière de Defeated Sanity n’a 

pas été toujours simple à suivre, 
surtout d’un point de vue du line-up 
qui a beaucoup évolué. Cependant, 
une constante demeure : la qualité ! 
Comme à son habitude, Defeated Sa-
nity délivre avec “The Sanguinary Im-
petus” un album puissant, technique, 
brutal à souhait dont chaque titre est 
un vrai récital dans le genre, fait de 
plans agressifs, chaloupés et totale-
ment dingues. Tantôt extrêmement 
lourd, tantôt rapide comme l’éclair, la 
bande de Lille Gruber nous entraîne 
sur des chemins escarpés loin du 
Brutal Death traditionnel qui générale-
ment ne fait que balancer les décibels 
avec toute la testostérone possible. 
Chez Defeated Sanity on joue en injec-
tant une dose de folie malsaine (“Pro-
pelled into Sacrilege”), de vélocité 
(“Entity Dissolving Entity”) et surtout 
une élégance propre à ce groupe qui 
ne cesse de surprendre par sa classe. 
“The Sanguinary Impetus” est-il une 
bombe instable et dangereuse ? Oui, 
il l’est !

DESTRUCTION
“Born to Thrash (Live in Germany)”

Genre : Thrash 
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Pays : Allemagne
Label : Nuclear Blast Records

Sortie : 17.07.20
Chroniqueur : Ale

Mentionnons directement l’évidence : 
on n’apprécie jamais autant la rediffu-
sion d’un live qu’en y assistant. C’est 
d’autant plus vrai pour un genre aus-
si lié au joyeux foutoir qu’est un bon 
pogo. On saluera d’ailleurs cette intro, 
assez longue et contrastant avec la 
flopée de groupes démarrant direc-
tement leur set par un cataclysme 
déchaînant les foules. Ce qui ne veut 
pas dire qu’une fois cet instant pas-
sé, ils ne balancent pas la sauce avec 
une agressivité caractéristique. Peut-
être un peu trop… Si l’on sait le Thrash 
assez peu mutagène, on est en droit 
de bouder son plaisir en découvrant 
un set assez homogène, manquant 
de vraies folies. Cela ne signifie pas 
qu’on n’a pas quelques beaux mor-
ceaux à se mettre sous la dent  : le 
bridge de “Mad Butcher” est très bon, 
tandis que les riffs plus lourds de “Life 
Without Sense” apportent un peu de 
liant au chaos organisé des titres pré-
cédents. Et en soit, on dira que comme 
souvent dans le genre, ce qui sauve 
c’est précisément cette ode à la des-
truction (ha ha) et les bridges faisant 
hurler les guitares. Parce qu’au-delà 
de ça, il n’y a finalement pas grand-
chose qui se démarque…Tant dans la 
setlist choisie que dans la prestation 
en elle-même. On saluera néanmoins 
une performance de très bonne fac-
ture par un groupe pionnier, parvenant 
toujours à tenir en haleine un public 
sans faiblir pendant près d’une heure. 
Et avec près de 40 ans de carrière et 
14 albums…Sommes-nous seulement 
en droit d’en exiger plus d’un membre 
du Big 4 allemand ? 

DISABLED
“The Final Exhumation” 

Genre : Death Metal
Pays : France

Label : Xenokorp
Sortie : 10.07.20

Chroniqueur : Shades of God 

Même morts, certains groupes n’ont 
pas dit leur dernier mot, c’est ça qui 
est bien avec la musique. Disabled 
n’existe plus depuis un bail mais ils 

restent des titres dans les tiroirs qui 
n’ont pas le jour, où alors que partiel-
lement, une chose réparée avec la 
sortie de “The Final Exhumation”. Au 
programme, du bon vieux Death Me-
tal old school, franc, direct, qui suinte 
les années 80/90. Durant une tren-
taine de minutes c’est un abattage de 
riffs furieux (“The Beast of Csejthe”), 
de growls hyper profonds (“Abolish 
the Church”), de cris d’écorchés vifs 
(“Stabwound Butchery”), en bref du 
Death crade et poisseux comme on 
en faisait jadis. Mention spéciale pour 
l’artwork du célèbre Chris Moyen, 
qui a bossé pour Beherit, Blasphemy 
ou encore Incantation, ça impose un 
certain respect. Si vous êtes nostal-
giques ou fans du Death Metal de la 
première heure, “The Final Exhuma-
tion” va vous plaire, c’est certain.

DISAVOWED
“Revocation of The Fallen” 

Genre : Death Metal
Pays : Pays-Bas

Label : Brutal Mind
Sortie : 31.07.20

Chroniqueur : Shades of God 

Le destin, encore et toujours lui. Si 
Disavowed a quitté la scène il y a un 
peu plus de 10 ans, c’est de sa faute 
et s’il revient aujourd’hui (et en grande 
forme), c’est grâce à lui. Mais inutile 
de s’attarder sur les détails, surtout 
que nous avons là un album de haute 
volée de pur Death Metal qui allie 
une technique de dingue à une bru-
talité qui l’est tout autant. “Revoca-
tion of The Fallen” c’est un format à 
l’ancienne, 10 titres pour 34 minutes, 
des riffs lourds et gras, une dextérité 
impeccable et des vocaux ultra guttu-
raux pour accompagner le tout. Alors 
effectivement, rien de spécial sur 
la planète Death Metal, mais quand 
c’est joué de cette manière on reste 
scotché, cloué à son siège tellement 
ça dépote. Oscillant entre rapidité et 
passages écrasants, chaque compo-
sition apporte sa pierre à album qui 
s’écoute d’un trait, qui tantôt fleure le 
old school et parfois le plus moderne, 
bref du travail de pros. 

DOMINATION BLACK
“Judgement IV”

Genre : Symphonic Power Metal
Pays : Finlande

Label : Pride & Joy Music
Sortie : 17.07.20

Chroniqueuse : Rosie

Domination Black renaît de ses 
cendres huit ans après son troi-
sième album  : “Dimension  : Death”. 
Après l’écoute de ce dernier, j’ai pris 
conscience que les compositions 
restent dans le basique du power (riffs 
de guitare excessivement rapides, 
thèmes morbides et religieux, simi-
litude exacerbée entre les construc-
tions instrumentales et vocales des 
différents morceaux). Je reconnais 
avoir été déçue: avec un tel nom de 
groupe et de telles ambiances, je 
m’attendais à un résultat plus téné-
breux. Un défaut notable : des mor-
ceaux “surchargés” (il serait judicieux 
de leur part de marquer des breaks, 
avec par exemple un solo inattendu). 
En contrepied, je reconnais avoir eu 
une belle surprise avec cette sixième 
track : “Beyond The Shadows Master”, 
ici il y a une réelle ambiance et une 
construction musicale prenante. En 
conclusion, pour leur prochain album, 
j’attends des instrumentaux plus obs-
curs et intenses, et surtout une musi-
calité plus originale et recherchée.

DRACONIS
“Anthems For An Eternal Battle”

Genre : Death Metal 
Pays : Argentine
Label : PRV Label
Sortie : 31.07.20

Chroniqueur : Hielkin

Quatrième album déjà pour cette 
formation argentine. Les titres s’en-
chainent, puissants, ne laissant au-
cun répit. Des riffs puissants, une 
batterie ravageuse et une voix growl 
qui raviront les amateurs de metal 
extrême. Les morceaux mélangent 
les influences death et trash et le mix 
donne au tout un petit goût de black 
metal qui pourrait plaire à beaucoup 



mais qui, à titre personnel, m’a per-
turbé : une approche moins “radicale” 
aurait, me semble-t-il mis en avant les 
énormes qualités de ce groupe et ex-
plique ma note. Un album extrême qui 
aura sa place au sein de votre disco-
thèque sans aucun doute.

DROPS OF HEART
“Stargazers”

Genre : Melodic death metal
Pays : Russie

Label : Autoproduction 
Sortie: 22.07.20

Chroniqueur : Sach

“Stargazers” est le deuxième album de 
ce groupe provenant de Russie, dont 
les textes sont exclusivement écrits 
en langue maternelle. Le groupe offi-
cie dans un style melodic death metal 
plus ou moins teinté de metalcore en 
fonction de la chanson. Si le son est 
assez classique et ne se démarque 
pas franchement de la scène, c’est 
par la qualité des compositions que 
le groupe se place au-dessus du lot. 
En 12 chansons pour 60 minutes, le 
groupe expose son talent et sa capa-
cité à enchaîner les chansons bien 
structurées. Malgré la longueur, L’al-
bum ne perd pas en intérêt grâce aux 
variations régulières d’atmosphère. 
Le groupe n’hésite pas à expérimen-
ter à l’instar de la chanson “Lull”, plus 
sombre et lente avec alternance de 
chant clair et de growls criés, ou de 
la très bonne chanson “Death Lover” 
agrémentée d’un passage au saxo-
phone. À noter également les fea-
turings de, s’il-vous-plaît, Bjorn Strid 
(Soilwork) et de Richard Sjunnesson 
(The Unguided, Ex-Sonic Syndicate). 
Bien autoproduit et écrit, ce deuxième 
album montre que Drops of Heart est 
un groupe talentueux avec le potentiel 
technique et créatif pour s’imposer 
sur cette scène saturée, si toutefois il 
continue dans la voie de l’expérimen-
tation.

DUST LOVERS
“Fangs”

Genre : Noir Rock’n’Roll

Pays : France
Label : Besta Records

Sortie : 15.06.20
Chroniqueuse : Alice

Formé en 2012 sous le nom de The 
Texas Chainsaw Dust Lovers puis rac-
courci en Dust Lovers, le groupe fran-
çais continu son périple et nous pré-
sente son troisième album “Fangs”. 
Son ambiance cinéphile nous plonge 
dans la pénombre du monde de la nuit 
avec une histoire autour d’un vampire, 
rythmé par des influences diverses et 
variées des plus palpitantes. La ryth-
mique principale, apportée par des 
touches Rock’N’Roll et Groovy totale-
ment saisissantes et addictives, est 
renforcée par un côté Crooner dans 
le chant amenant cette touche sin-
gulière. Les compositions sont aé-
riennes et langoureuses apportant un 
charme particulier que l’on retrouve 
notamment avec le titre d’ouverture 
“Negativity” avec ses airs de blues ou 
encore le côté planant avec “All About 
You” et “Higher Desire”. Des touches 
de modernités s’entremêlent dans 
cette ambiance, notamment avec 
“Night Cruising” et son côté psyché-
délique ou encore “Revelation” qui 
met en valeur les synthétiseurs. Tan-
dis que “Goldie” se démarque comme 
le morceau le plus Groovy avec une 
parfaite interprétation mélangeant 
avec aisance des sonorités modernes 
et anciennes. Le périple se termine 
avec la piste instrumentale “After a 
Thousand Years, The Vampire Final-
ly Die Alone”. Face à ses diverses 
influences, Dust Lovers propose des 
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compositions surprenantes et sai-
sissantes qui nous garde en haleine. 
“Fangs” est un album qui donne envie 
de voyager sur une route désertique 
sous le soleil brulant en s’imaginant 
notre propre synopsis de film. Dust 
Lovers nous fait vagabonder parmi 
les ambiances multiples avec des 
morceaux entrainants à la production 
soignée qui met en valeur leur amour 
autant pour la musique que pour le ci-
néma.

EN MINOR
“When The Cold Truth Has Worn Its 

Miserable Welcome Out”
Genre : Gothic/Post Punk

Pays : USA
Label : Season of Mist

Sortie : 04.09.20
Chroniqueur : Snorri

Quand Phil Anselmo annonce un 
nouveau projet, ce n’est pas toujours 
une bonne nouvelle. Et que dire de 
celui-ci… A la base, c’est sympa. Mu-
sicalement parlant. Mais je m’en suis 
très vite lassé. Ou du moins, je n’arrive 
pas à écouter l’album au complet en 
une traite. 45 minutes d’une espèce 
de rock sombre à la limite du blues. 
Musicalement, j’aime bien mais dans 
cet album, c’est lassant. On a l’im-
pression d’écouter différentes varia-
tions de la même chanson. L’écoute 
d’un morceau ou deux de temps en 

FIXATION
“Global Suicide”
Genre : hard rock
Label : Indie Recordings
Pays : Norvège
Sortie : 07.08.20
Chroniqueuse : Rosie

Fixation, c’est un cri désespéré (mais justifié) dans le silence du désert. 
Prenant ses marques dans un registre semblable à celui de Bring Me The 
Horizon, Architects et Nothing But Thieves, ce groupe expose à la face du 
monde l’image d’un système inégal et injuste, tout en affirmant leur soutien 
envers ceux qui triment. Ce boys band norvégien nous présente cet EP de 4 
morceaux, reflet d’un travail acharné. Une de leurs principales richesses se 
trouve notamment dans leurs paroles, dénonçant les vices de notre société 
(“Now, they spew their hatred and the masses rejoice”, “You hide the truth, 
because the truth can’t be loved”, “Why are the forests burning ?”) avec des 
compositions instrumentales et vocales percutantes et des sujets impor-
tants et actuels tels que la crise climatique (dans “What have we done ?”), 
l’injustice politique (dans “Bloodline”) et la santé mentale (dans “Neurosis” 
et “Survive”).

Coup de cœur 
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temps, ça reste très bien. Par contre, 
mettre l’album et le laisser tourner est 
une plaie…

FACELESS BURIAL
“Speciation” 

Genre : blackened Death
Pays : Australie

Label : Dark Descent Records
Sortie : 07.08.20

Chroniqueur : Morbid Domi

Qu’il est dur de classifier un groupe 
pour pouvoir tenter d’éclairer les 
lecteurs. Ce trio de Melbourne, affi-
ché comme étant porteur de Black 
Death, campe bien au-delà de cette 
étiquette. Faceless Burial est jeune 
avec ses 5 années d’expérience mais 
nous apparait déjà comme une entité 
qui travaille dur. Leur premier album 
de 2017, “Grotesque Miscreation”, 
avait laissé une assez bonne impres-
sion. A l’écoute des 6 nouveaux brû-
lots de cette cuvée nouvelle, nous 
découvrons un death technique tein-
té de black. Le growl d’Alex reste de 
très bon aloi en faisant penser à Ross 
Dolan d’Immolation. Worship ouvre le 
bal de manière magistrale en laissant 
fuser une rythmique en béton com-
plètement groovy. Chaque morceau 
offre des rebondissements à foison. 
Les riffs de guitare sont de véritables 
coups fusant au plexus. Chaque ins-
trument est bien mis en valeur sous 
une production inspirée. Les mor-
ceaux d’une moyenne de 6 minutes 
possèdent un solide attrait et sus-
citent totalement l’attention de l’audi-
teur. Sur “Ravished to the Unknown”, 
nos amis se permettent de vous faire 
swinguer les tripes. C’est du beau 
travail et par-delà, signe que l’Austra-
lie se porte bien en matière de Death 
mais qu’en sus, elle porte en son sein 
une véritable pépite brute qui avec les 
années, laisse entrevoir quelques ca-
rats supplémentaires.

FROM THE DEPTH
“Moments”

Genre : Power mélodique 
Pays : Italie

Label : Rockshots Records
Sortie : 28.08.20

Chroniqueur : Morbid Domi

Dans la révérence au Power Metal, 
l’Italie est dotée de quelques monstres 
sacrés. Et mine de rien, voilà que du 
haut de ses 12 ans d’expérience, l’en-
tité musicale From de Depth, désor-
mais officiant en quatuor nous sort 
son second album. Disons-le franche-
ment : voilà un bel ouvrage, teinté de 
fraîcheur et d’envie de partager. Sur 
les thématiques portées par les 10 
titres, nous retrouvons des phases 
de vie pouvant concerner tout un cha-
cun. Chez nos Italiens, pas de fatalité 
mais toujours de la résilience nimbée 
d’espérance. Leur musique porte une 
véritable joie de vivre et cela sonne 
dans les oreilles. L’auditeur appréciera 
le travail global tant du jeu de guitare 
que dans la rythmique. Et que dire 
des claviers somptueux, posés avec 
parcimonie mais diantrement bien à 
propos. Pas moins de 3 claviéristes 
ont posé leur propre griffe sur l’œuvre. 
Le chant de Raffaele Albanese se 
pose à merveille sur l’ensemble, com-
portant une belle congruence avec 
l’âme lumineuse qui se dégage. Les 
7 membres des chœurs soutiennent 
avec brio les titres de l’opus. 3 titres 
m’ont captivé tant ils livrent une beau-
té profonde dans l’architecture mélo-
dique : “Somewhere”, “Immortal” em-
pli de bon heavy, “Forget And Survive” 
et le plus symphonique “Just Ice”. Le 
petit moment instrumental apporté 
par “Hypnos” est envoûtant et vous 
plonge en introspection. L’ensemble 
tient la route et offre un très bon mo-
ment d’écoute. Assurément un groupe 
à suivre.

GAEREA
“Limbo”

Genre : Black metal
Pays : Portugal

Label : Season of Mist
Sortie : 24.07.20

Chroniqueur : Morbid Domi

Mais que le temps passe vite…déjà 
4 années d’existence pour cette for-
mation anonyme Lusitanienne et un 
nouvel opus dans l’escarcelle. Les ca-
goulés tout de noir vêtus nous offrent 
6 nouvelles perles d’un black moder-

niste de la trempe de MGLA Dès les 
premières notes de “To Ain”, nous 
plongeons dans leur univers oscil-
lant entre l’ancrage et l’éther dans un 
parfait équilibre. Le son est excellent. 
Le quintette évolue sous la griffe de 
“Black Cathartique” et ma foi, lors-
qu’on sait qu’ils explorent différentes 
facettes de la déchéance sociale, le 
système aurait bien du mouron à se 
faire s’il en allait autrement qu’une ex-
trapolation symbolique dans un abys-
sal nihilisme. Musicalement, l’éner-
gie est bien là et il est impossible de 
camper dans une attitude stoïque. 
Qu’il s’agisse de “Null” ou “Urge” c’est 
imparable, la mélodie est parcimo-
nieuse mais hautement efficace. On 
sent l’expérience, Le chant atteint les 
sommets d’expression d’un Fernando 
Ribeiro dans son aptitude à envoûter. 
Les riffs de guitare jouent avec l’au-
diteur en le berçant constamment et 
en accélérant dans les passages plus 
incisifs. Le jeu de basse laisse ouïr 
un petit groove de bon aloi. “Mare” il-
lustre à merveille ces propos. Le tout 
est rondement mené et cet album est 
excellent. Tout est mesuré, tout y est.

GRUMPYNATORS 
“Still Alive”

Genre : Hard Rock
Pays : Danemark

Label : Mighty Music
Sortie : 28.08.20
Chroniqueur : Ale

Mélange de Volbeat et de Motörhead 
avec un soupçon de rockabilly (en at-
teste ce magnifique crâne servant de 
jaquette à l’album), ce que vous avez 
pu lire sur Grumpynators est on-ne-
peut-plus vrai ! D’un côté des titres un 
peu mièvres mais délicieusement en-
traînants comme leurs compatriotes : 
“All I Want” ou “Dream Girl”, avec des 
refrains simples au chant clair, parlant 
d’amours compliqués. De l’autre, un 
jeu plus musclé et agressif comme 
celui de la bande à Lemmy se fait 
ressentir sur “Blood And Bones” ou 
“Sweet Psycho Sister”. Enfin, ce côté 
rockabilly qui swing se vérifie sur 
“Going Away For Good” ou “Feel The 
Same”. Le groupe affiche clairement 
ses influences et puise allègrement 
dans cette riche base de données 
pour nous fournir une cuvée des plus 
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délicieuses. Comment ne pas dénoter 
un peu de pop-punk dans “Still Alive” 
ou “Yesterday” par exemple ? Mais le 
must, c’est surtout que tout sonne très 
cohérent, tout paraît réfléchi et maitri-
sé. Ce qui donne un dix-titres des plus 
sympathiques. Cela devient routinier 
d’applaudir le hard rock venu d’Europe 
du Nord… Mais que voulez-vous, ils 
maitrisent grave  ! N’y allez pas tant 
pour la découverte que pour un album 
des plus sympathiques, et bien fichu 
du début à la fin. 

HELLOWEEN
“7 Sinners”

“Straight Out Of Hell”
“Unarmed”

Genre : Power Metal
Pays : Allemagne

Label : Nuclear Blast Records 
Sortie : 04.09.20
Chroniqueur : Ale

Les rois du Power germanique sont 
de retour pour un triple remaster, et 
clairement ça fait du bien de réécou-
ter leur style très mélodique, inspiré 
du classique et aux propensions gran-
diloquentes. Avec Blind Guardian, ils 
font clairement partie de ces pion-
niers-maîtres, représentant au mieux 
ce sous-genre particulier du power  : 
moins kitsch, moins épique mais plus 
lyrique et authentique. Ils attestent, 
s’il le fallait encore, que l’Allemagne 
est clairement une terre fertile pour 
le monde du metal, et ce depuis des 
décennies. Il n’y a pas que Sodom et 
Rammstein dans la vie  ! Mais bref, 
au-delà de la leçon d’histoire, on se 
réjouira surtout de voir des remas-
ters assez audacieux car pas fran-
chement liés aux titres (ou albums) 
les plus connus du groupe. En effet, 
“7 Sinners” et “Straight Out Of Hell” 
correspondent à l’antépénultième et 
à l’avant-dernier album de Helloween, 
deux albums moyens ou “tout juste 
bons” selon les critiques de l’époque. 
Le dernier, “Unarmed”, est plus parti-
culier encore : il s’agit tout simplement 
du remaster de l’album commémo-
rant leurs 25 ans, reprenant plusieurs 
morceaux de façons symphoniques, 
leur donnant une toute autre saveur 
et augmentant encore ce cachet 
noble et classique. Onze ans après, 
cela donne une nouvelle occasion de 

célébrer leur désormais 36ème anni-
versaire… Surtout en réécoutant leur 
“Keeper’s Trilogy Medley”, joué par 
l’Orchestre Symphonique de Prague. 
Une sacrée prouesse  ! Et pour reve-
nir brièvement sur les deux autres 
albums  : ces derniers méritent qu’on 
y retourne avec l’esprit clair. Certes, 
les titres sur Straight Out of Hell sont 
parfois presque pop dans leurs vocals 
ou constructions assez entraînantes… 
Mais leurs thématiques sont intéres-
santes et rentrent parfaitement dans 
la riche mythologie du groupe. Idem 
pour “7 Sinners”, usant des sept pé-
chés capitaux pour nous conter moult 
récits avec une couche encore plus 
symphonique… et clairement moder-
nisée, prouvant que Helloween a su 
garder sa touche tout en se moderni-
sant, sans tomber dans la parodie ou 
le ridicule. On ne pourra donner tort à 
ceux qui prétendent que l’âge d’or d’un 
groupe se situe rarement sur le tard, 
mais on peut néanmoins vous faire 
du pied pour redonner une chance aux 
albums que Helloween a sorti sur la 
dernière décennie. Ils sont encore de 
bonne facture !

IMPERIAL TRIUMPHANT
“Alphaville” 

Genre : Black Death avantgardiste
Pays : USA

Label : Century Media Records

Sortie : 31.07.20
Chroniqueur : Morbid Domi

Century Media nous prouve ici sa ca-
pacité d’ouverture d’esprit en osant 
miser sur l’indicible. En effet, s’il est 
un trio totalement à l’ouest, en dehors 
du seul critère géographique, ce sont 
bien les membres de cette entité qui 
a déjà prouvé dans sa discographie 
qu’ils étaient aptes à créer l’antithèse 
de la musique. Ce 4ème opus ne dé-
roge pas à la règle. J’ai beau avoir des 
goûts variés dans l’univers metal mais 
là, en dehors du très bon goût pour la 
tenue vestimentaire de nos ouailles, je 
ne parviens pas à dépasser la torture 
psychique que je ressens à l’écoute 
des pistes. De “Rotted Futures” à 
“Transmission To Mercury”, une at-
mosphère totalement écœurante 
m’envahit à travers les éléments noisy 
free jazz qui se distillent avec véri-
table intention de nuire. Tout adepte 
d’ésotérisme sérieux connaît l’impact 
énergétique des sons sur le corps hu-
main et là, nous sommes transpercés 
de part en part par une atmosphère 
nihiliste. J’en viens à me demander 
comment en live ce trio parvient à 
se remémorer les notes dissonantes 
qui s’imbriquent pour constituer une 
masse informe plus redoutable en-
core que le “blob”. Ne seraient-ils pas 
habités par une once de folie que pour 
parvenir à créer une telle ineptie mu-
sicale ? Même le titre éponyme, sans 
doute le fleuron de l’indigeste galette 
vous contorsionne les tripes sans 
ménagement. Je pensais respirer à 

INTER ARMA
“Garbers Days Revisited”
Genre : Covers à la Sludge
Pays : USA
Label : Relapse Records
Sortie : 10.07.20
Chroniqueur : GuiGui

Il est un fait certain que ces dernières années, les groupes ou albums de co-
vers sont légion. Nous n’entamerons pas le débat ici de savoir si cela reflète 
une créativité qui tombe en désuétude ou si la démarche est uniquement 
mercantile parce qu’un autre paramètre est à prendre en considération, ce-
lui de la réinterprétation en guise d’hommage au passé. Et à l’écoute de ce 
“Garbers Days Revisited”, on ne peut qu’envisager ce dernier aspect dans le 
chef des Américains de Inter Arma. Un an après la sortie de leur petit dernier 
“Sulphur English”, acclamé par la critique, tout comme le reste de leur disco-
graphie depuis 10 ans d’ailleurs, ils proposent sans prétention aucune cette 
pièce ô combien savoureuse et qui brasse large. Jugez plutôt : de Ministry 
à Tom Petty en passant par Nine Inch Nails, Venom, Cro-Mags, Neil Young 
ou encore Prince et son éternel “Purple Rain” (même si cette dernière n’est 
pas forcément la plus convaincante), le tout à la sauce sludge. Un vrai petit 
plaisir. 

Coup de cœur 
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l’écoute de la reprise de Voivod mais 
non, point de répit. Si Voivod pensait 
avoir atteints des sommets musicaux, 
force est de constater qu’ils sont tom-
bés sur leurs maîtres pour sublimer 
“Experiment”. En dehors de ma vision 
négative de l’œuvre, je ne puis que 
vous exhorter à faire votre propre ex-
périmentation et il y a fort à parier qu’il 

y en aura qui parviendront à trouver et 
à apprécier à la juste mesure de leurs 
goûts, cet opus qui marque dans un 
sens comme dans l’autre. C’est que 
nos diversités sont aussi l’essence de 
notre richesse.

INCANTATION
“Sect Of Vile Divinities”

Genre : Death Doom
Pays : USA

Label : Relapse Records
Sortie : 21.08.20

Chroniqueur : GuiGui

Depuis plus de 30 ans maintenant, In-
cantation incarne un death metal tein-
té de doom dont il est l’un des pion-
niers. Et la bande à John McEntee 
n’a pas décidé de se réinventer avec 
ce “Sect Of Vile Divinities”. Si les 12 
titres que compte ce dernier album 
ne sont peut-être pas tous qualitati-
vement égaux, ils représentent tout 
de même une collection impression-
nante de riffs lourds comme du men-
hir et d’histoires ignobles dont on ne 
se lasse pas. Comme sur le précédent 
opus, “Profane Nexus” (2017), Incan-
tation opte pour une entrée en ma-
tière rentre-dedans avec le titre “Ritual 
Impurity (Seven of the Sky is One)”, un 
peu comme pour poser simplement 
les bases avant d’enchaîner sur des 
titres plus nuancés avec alternances 
de passages soutenus et d’autres plus 
atmosphériques qui ne sont autres 
que la marque de fabrique du groupe. 
“Propitiation”, “Entrails of the Hag 
Queen” ou encore “Black Fathom’s 
Fire” en témoignent de belle manière. 
Comme tout album d’Incantation, 
“Sect Of Vile Divinities” s’écoute de 
préférence dans son ensemble pour 
une expérience optimale. Une petite 
leçon de death traditionnel en bonne 
et due forme. 

INGESTED
“Where only Gods may tread”

Genre : Death grind
Pays : Royaume-Uni

Label : Unique leader records
Sortie: 14.08.20
Chroniqueur : Oli

Ingested fait partie de ces groupes 
qui sont autant acceptés par la scène 
deathcore, death metal et grindcore. 
En effet, les Anglais parviennent à 
mixer tous ces sous-genres, per-

IN FLAMES
“Clayman (20th Anniversary)”
Genre : Melodic death metal
Pays : Suède
Label : Nuclear blast
Sortie: 28.08.20

Chroniqueur : Oli

In Flames célèbre cette années ses trente ans de carrière et propose une ré-
édition de son mythique “Clayman”, album sorti il y a vingt ans. Au menu, un 
remastering signé Ted Jensen (Pantera, Deftones, Gojira) des onze hymnes 
(car oui, l’album ne contient que des hits en puissance) qui prennent un bon 
coup de testostérone et qui met en avant tout les arrangements et la puis-
sance que le groupe à cette époque. Jusque-là tout va bien. Ensuite les Sué-
dois nous pondent un réenregistrement complet des morceaux cultes que 
sont “Pinball map”, “Bullet ride”, “Clayman” et “Only for the weak”. Et là, c’est 
la stupéfaction. Produit par Howard Benson (My Chemical Romance), ces 
resucées nous démontrent avec un certain effroi une dure réalité : In Flames 
n’est plus ce qu’il était. Les nouvelles versions sont plates, sans émotion, 
avec un son lissé pour être apprécié par le plus grand nombre et nous font 
penser à une démo. En l’espace de cinq morceaux, on oublie complètement 
la claque que l’on s’est prise et reprise en écoutant les anciennes versions 
boostées. On en vient à penser que le groupe lui-même se voile la face. Il y 
a des choses que l’on ne peut pas faire, et dans ce cas-ci, In Flames ne s’est 
pas privé pour le faire. En espérant que le combo de Göthenburg pourra en-
core se regarder dans une glace après tout ça. Tout simplement décevant.

Chroniqueur : D’jef ?

Nous y voilà enfin. Après avoir ignoré les vingt ans des quatre premiers al-
bums, In Flames se décide à fêter dignement Clayman, cinquième opus sorti 
en deux mille. Avouons que celui-ci mérite bien plus amplement que ces pré-
décesseurs d’être mis en avant. Clayman est un album clé de la carrière du 
groupe et restera à tout jamais gravé dans le cœur des fans de la première 
heure. La moitié des titres de l’album apporte toujours un engouement consi-
dérable de la part du public lors des prestations live. Et pourtant, à peine cette 
sortie annoncée que les débats font déjà rage sur la toile. Effectivement, la 
formation actuelle a “osé” réenregistrer quatre titres de l’album. Sacrilège ? 
Et bien non, n’oublions pas que l’intégralité de l’album est présente et que le 
nouveau mastering apporte un plus. Le son est plus net, les instruments se 
confondent moins et le tout est du coup bien plus distinct. Rien que ce mas-
tering vaut à lui seul la dépense d’un cd que nous possédons déjà dans notre 
discothèque. Rajoutons à cela la superbe pochette créée pour l’occasion et 
prenons les réenregistrements pour ce qu’ils sont  ; un bonus. Pinball Map 
remporte la palme avec son nouveau break très inspiré. Les quatre titres 
possèdent ce qu’il faut pour satisfaire le fan actuel d’In Flames. Pour les an-
ciens il est clair que la déception va pointer le bout de son nez. Le son actuel 
est bien moins tranchant, les guitares sonnent plus flat et la distorsion ne 
possède plus l’agressivité d’antan. Le fan des dernières livraisons du groupe 
sera quant à lui comblé car habitué au son actuel. Au bout du compte, voici 
un bien beau cadeau et les plus récalcitrants n’auront simplement qu’à s’abs-
tenir de poser le disque bonus sur leur platine. 

Pour ou contre
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mettant au plus grand nombre de se 
prendre une branlée monumentale 
lors de leurs concerts, tout en démon-
trant un savoir-faire minutieux quand 
il s’agit de composer un album. Et 
ce n’est pas leur nouvel opus “Where 
only Gods may tread” qui va déroger à 
la règle. La trame principale demeure 
un death-grind-core lourd, puissant 
et brutal à souhait, pensé à la per-
fection grâce aux nombreux change-
ments de rythmiques que ce soit via 
les guitares ou via la batterie. Mais 
ce qui fait la différence par rapport 
aux autres formations, ce sont les 
éléments qu’ajoutent Ingested à ses 
compositions afin de se diversifier au 
maximum : des break ambiants limite 
black metal comme sur “Impending 
dominance”, les passages incanta-
toires de “The burden of our failures”, 
l’intro de “Another breath” qui se veut 
être un hommage au thème du film 
vingt-huit jours plus tard, ainsi que ce 
mélange de growl mélodique et tor-
turé,… Autant d’éléments qui font de 
“Where only Gods may tread” un al-
bum d’une efficacité et d’un précision 
redoutable. Juste succulent !

JET JAGUAR
“Endless Nights”

Genre : Heavy Metal
Pays : Mexique

Label : Pride & Joy Music
Sortie : 17.07.20
Chroniqueur : Ale

On pourrait résumer Jet Jaguar en 
trois mots  : rétro, hype et bridges  ! 
C’est en tout cas ce qui marque à 
l’écoute de ce nouvel opus, leur pre-
mier… Alors qu’ils ont déjà le CV bien 
rempli, ayant joués avec les plus 
grands. Ce côté rétro et hype se cris-
tallise d’une manière un peu étrange, 
avec un côté kitsch, mais dans le meil-
leur sens du terme… En vérité, c’est 
peut-être ainsi que l’on rend le mieux 
hommage à cette époque révolue, 
sans jamais avoir totalement dispa-
rue  ! Foncez écouter “Jet Ranger” et 
cela devrait paraître limpide : on dirait 
presque l’intro survoltée d’un dessin 
animé futuriste à l’action omnipré-
sente, que ce soit par les paroles, le 
chant qui les porte ou la rythmique. Ce 
sentiment se retrouve aussi quelque 
peu sur “Mr.Lee”, puis disparait pour 

laisser place à des chorus se limitant 
à des “woo-hoo,woo-hoo”, simples et 
plus franchement ringards que sym-
pathiquement kitsch. Peut-être l’un 
des seuls faux-pas avec la fin abrupte 
de “10,000 voices”, faisant retomber 
comme un soufflé un morceau très 
sympa. Heureusement, le titre “Tor-
menta” (chanté en espagnol !) et sur-
tout leurs bridges (“Final Prayers” ou 
“R.O.D.”) font pardonner ces quelques 
écueils. Mais sérieusement… Osez 
chanter en espagnol les gars. Cela 
marche étonnamment bien ! 

KAMELOT
“I Am the Empire: Live from the 013” 
Genre : Power mélodique progressif

Pays : USA
Label : Napalm Records

Sortie : 14.08.20
Chroniqueur : Morbid Domi

3e Live album de la carrière des ricains 
de Kamelot, premier chez Napalm Re-
cords. 21 titres au programme pour 
restituer l’ambiance de ce set bien 

impressionnant. Les plus baroudeurs 
d’entre vous auront compris en lisant 
le titre qu’il s’agit d’un enregistre-
ment réalisé au 013 à Tilburg le 14 
septembre 2018. Le tout a été confié 
au mixage à la légende vivante Alle-
mande qu’est Sascha Paeth. Quoi de 
plus logique au vu du solide travail 
déjà réalisé en guest session au sein 
de Kamelot, principalement à la gui-
tare mais aussi aux claviers sur le der-
nier opus en date. Au niveau musical, 
nous retrouvons toute l’expérience de 
la formation. Le son est correct et l’on 
peut entendre la communion avec la 
public dûment honoré cette soirée-là. 
Les petits plats ont été mis dans les 
grands et c’est avec plaisir que l’on 
retrouve quelques pointures pour se 
joindre à la fête, Lauren Hart (Once 
Human) sur le très chouette “Phan-
tom Divine (Shadow Empire)”, Alissa 
White-Gluz (Arch Enemy) sur le génial 
“March of Mephisto”, “Liar Liar (Was-
teland Monarchy)” avec à ses côtés, 
Elize Ryd (Amaranthe) sur “Sacrimony 
(Angel of Afterlife)” et bien évidem-
ment, Charlotte Wessels (Delain) sur 
le superbe “Under Grey Skies”. Vous 
l’aurez compris, la set list fait la part 
belle aux deux derniers albums mais 
nous retrouvons aussi toute l’émo-

KALMHAIN
“Eigenlicht” 
Genre : Post Black Death mélodique
Pays : Belgique
Label : Indépendant
Sortie : 15.06.20
Chroniqueur : Morbid Domi

Franchement, lorsque je découvre du qualitatif en Belgique, je vous avoue 
avoir une pointe de fierté. Tel est le cas avec Kalmhain, projet porté par un 
seul homme, Fenrir Mårtens, vivant à Antwerpen. Ce premier opus, “Eigen-
lichet” est une pure merveille qu’il convient de découvrir impérativement. 
L’artiste, en 10 pistes, nous amène dans l’exploration profonde de la mort et 
le tout dans une architecture sonore assez riche, regroupant des éléments 
death, black des années 90, atmosphérique et légèrement symphonique. 
Le tout crée une fusion hautement spiritualiste. Des morceaux comme 
“Mookerheyde (Dit vervloekte huis)” et “Crépuscule aux champs des morts” 
laissent entrevoir toute la quintessence du travail réalisé et un impact inévi-
table sur notre âme. Fenrir est éclectique, universaliste et pédagogue car en 
s’immergeant dans son monde, le nôtre bien réel, on découvre qu’il crée un 
pont permettant à tout le monde de trouver sa place, par l’usage de langues 
différentes, le Français, le Néerlandais, l’Albanais, l’Arabe et le Norvégien. 
Il est citoyen du monde et le magistral titre qu’est “Abufihamet” démontre 
aisément toute la richesse tirée des diversités de styles et de genres. En 
outre, si l’atmosphère musicale peut être prégnante, étrangement, la mort 
que nous compte Kalmhain ne semble pas s’inscrire dans la finitude tradi-
tionnelle mais porteuse d’une création possible et d’un tremplin vers autre 
chose, un autre monde. Il n’y a pas de dépression psychique ici, mais une 
terrible espérance. Je souligne aussi le splendide artwork du CD. Je verrais 
bien ce projet sur LADLO et vous ?

Coup de cœur 
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tion de quelques pépites de plus an-
ciens albums (Karma, The Black Halo, 
ghost opera, Silverthorn, Poetry for 
the Poisoned). Somme toute, nous 
pouvons aussi considérer cette pièce 
comme étant une sorte de best of. 
Un autre bon moment, c’est le solo 
combiné batterie, claviers de près de 
5 minutes de Cassey et Oliver. Les 
fans de groupe qui ont loupé l’événe-
ment pourront ainsi revivre la bonne 
ambiance du moment, immortalisée 
pour la postérité. Pour les autres, voi-
ci l’occasion de découvrir une poin-
ture du monde très ouvert du Power 
mélodique progressif, monde riche en 
bons musiciens.

KILL THE LIGHTS
“The Sinner”

Genre : Metalcore 
Pays : Royaume-Uni

Label : Fearless records
Sortie: 21.08.20
Chroniqueur : Oli

On serait tenté de dire encore un 
groupe de metalcore… à ceci près 
que cette formation regroupe ni plus 
ni moins Michael “Moose” Thomas 
(ex-Bullet For My Valentine), Jordan 
Whelan (ex-Still Remains), Travis 
Montgoméry (ex-Threat Signal) et 
James Clarck (ex-Throw the fight). 
C’est dire l’expérience et le vécu de 
chaque membre. On est donc en droit 

à s’attendre à un album fabuleux. Il 
faut reconnaitre que dès les premiers 
instants on a affaire à un groupe en 
place, balançant un metalcore teinté 
de thrash bien puissant, avec gros 
solos ainsi que des refrains accro-
cheurs destinés à être chantés par 
tous. Un morceau tel que “The face-
less” est empreint de heavy metal 
(preuve de diversité musicale), tandis 
que “Through the night” sera amené 
à être le “Tears don’t fall” du groupe. 
Les amateurs de grosses rythmiques 
puissantes et agressives seront ser-
vis avec “Shed my skin” et “Open your 
eyes” alors que vous pourrez embal-
ler les girls sur “Tear me apart” sans 
soucis. Grâce à une balance parfaite 
entre mélodie et agressivité, que ce 
soit musicalement ou vocalement, 
Kill The Lights pond avec “The Sinner” 
un très album qui pourra plaire au tee-
nagers tout comme aux cinquante-
naires.

LET US PREY
“Virtues of the vicious” 
Genre : Power Thrash

Pays : USA
Label : M-theory
Sortie : 24.07.20
Chroniqueur: Ale

Premier album, mais certainement 
pas première incursion dans le monde 
du metal pour la nouvelle bande à 

Marc Lopes, le résultat demeure 
très frais et cosmopolite. Si le genre 
“Power Thrash” peut intriguer, l’ajout 
de quelques éléments prog, death ou 
metalcore donne un ensemble très 
riche, où chaque morceau déploie des 
éléments très différents, mais très 
intéressants. Exemple tout bête  : les 
riffs presque vidéoludiques du titre 
“Prey”, très accrocheurs et peu com-
muns ! “Halo Crown” avec Jon Donais 
d’Anthrax est également l’une des 
meilleures surprises de l’album. Ou 
encore “In Suffering”, peut-être le plus 
“power” des titres avec son chant clair, 
éclatant sur le refrain (toujours aussi 
efficace, dans la plus pure tradition 
du genre). Soyons honnêtes  : la pre-
mière moitié de la galette est légère-
ment meilleure que la deuxième. Mais 
rien ne paraît à jeter, loin de là. “The 
Cruel Creation Of Me” et son power 
autrement plus hargneux, mais aussi 
“Prey” comme susmentionné restent 
d’excellentes pioches. Excellente 
première impression pour un groupe 
qu’il conviendra de suivre de près. Ga-
geons que la foule de bonnes idées 
présentes suffiront à convaincre vos 
chastes oreilles ! 

LIONHEART
“The reality of miracles”

Genre : Hard rock mélodique
Pays : Allemagne / Royaume-Uni

Label : Metalville
Sortie: 31.07.20
Chroniqueur : Oli

Formé en 1980 par Dennis Stra-
ton (Ex-Iron Maiden) avec des ex-
membres de MSG et UFO, Lionheart 
sort seulement son deuxième album 
intitulé “The reality of miracles”. Avec 
des noms comme ceux cités, on peut 
s’attendre à du bon hard rock et être 
tout droit renvoyé dans les eighties. 
Et c’est clairement le cas, le combo 
proposant un album oscillant entre 
NWOBHM et hard rock mélodique. 
L’accent a été mis sur l’accessibilité 
et l’on se surprend à chanter les re-
frains des morceaux après seulement 
quelques écoutes, le but de Lionheart 
étant de proposer des morceaux tail-
lés pour le live. “High plains drifter” 
ou encore “widows” sont des singles 
en puissance, dédiés à être exploités 
à la perfection sur scène, tandis que 

LANTERN
“Dimensions”
Genre: Dark Death metal
Pays : Finlande
Label : Dark descent records
Sortie : 10.07.20
Chroniqueux : Sach

Avec son troisième album, le quintet finlandais re-affirme son style de death 
occulte flirtant avec le thrash et le black. Le titre “Dimensions” est très à pro-
pos car cet album en contient bien plusieurs que seule une écoute attentive 
révèlera à l’auditeur. Les six compositions de cet opus sont complexes, re-
gorgent de passages où se superposent mélodies et riffs originaux. Lantern 
excelle autant dans le brutal, à l’instar de “Cauldron of Souls” avec son riff 
tortueux, que dans l’atmosphérique oppressant et épique. Et c’est dans la 
combinaison inspirée de ces styles que le groupe s’illustre : le dernier mor-
ceau de quatorze minutes, “Monolithic Abyssal Dimensions”, riche en riffs et 
en variations inspirés en est un bon exemple. Les growls sauvages de Necro-
philos apportent une ambiance possédée qui parachève le style propre du 
groupe. Ainsi, cet album au death atypique et intense est de haute qualité et 
se démarque par son originalité. Album à ne pas rater.
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47

la ballade “The reality of miracles” 
et le morceau “Behind the wall” au-
raient bien pu terminer sur les ondes 
radios. Enfin, Dennis n’oublie pas 
ses influences de la première heure, 
amenant un côté heavy et des solos 
typiques (“Five tribes”) ainsi qu’un 
côté plus burné à certains morceaux 
(“Overdrive”). “The reality of miracles” 
est un bon album qui plaira à toute 
une génération fan de NWOBHM, hard 
fm et de hard rock mélodique, sans 
pour autant réinventer la poudre. Lion-
heart se laisse écouter et nous offre 
un bon album.

LIQUID THERAPY
“Breathe”

Style : Alternative Metal
Pays : Belgique

Label : Autoproduction
Sortie : 12.09.20

Chroniqueur : Rodia

L’avis pour cet album est mitigé. Le 
premier titre est entraînant et nous 
plonge directement dans un style ryth-
mé et accrocheur. Les titres suivants 
restent dans la même veine. Le disque 
propose un mélange vraiment at-
trayant mais, c’est un point négatif en 
ce qui me concerne, ça reste le même 
style voire les mêmes ingrédients tout 
du long. Le côté accrocheur disparaît 
au fur et à mesure. Par son aspect 
répétitif, le CD n’amène aucune sur-
prise, aucun moment un peu particu-
lier sauf sur le dernier morceau. Ce-
lui-ci, le plus long, casse la routine qui 
s’est instaurée, surtout par son solo, 
et devient marquant. Un bon point 
pour terminer les 50 minutes ! Bref, ça 
reste un chouette album tant qu’on ne 
s’y attarde pas trop ou lorsqu’on n’est 
pas dérangé par le fait d’entendre des 
titres qui se ressemblent.

LUCYNINE
“Amor Venetat”

Genre : Avantgarde
Pays : Italie

Label :Inverse Records
Sortie : 30.07.20

Chroniqueux : Sach

Avec son projet solo Lucynine, Sergio 
Bertani, unique compositeur, inter-
prète et producteur, nous emmène 
explorer les aspects sombres et néga-
tifs de l’amour. L’artiste explique avoir 
pris des années pour composer les 
treize chansons d’“Amor Venetat” et 
cela se ressent à l’écoute : les compo-
sitions sont riches en détails et fine-
ment produites. Bien que mélangeant 
allégrement les genres (du dark synth 
au black metal, tout en s’inspirant du 
hardcore et du punk), ce concept-al-
bum ne se disperse pas et reste co-
hérent. Le single “Nine Eleven” est 
judicieusement choisi car il offre 
un très bon aperçu de l’habilité que 
possède le multi-instrumentiste pour 
combiner les styles et pour créer une 
atmosphère sombre. Seule critique 
s’il en faut une: la chanson de fin au-
rait pu être (bien) plus courte et peine 
à conserver l’attention de l’auditeur 
pendant ses 12 minutes. Un premier 
album intéressant et original.

MAKE THEM SUFFER
“How to survive a funeral”
Genre : Modern metalcore

Pays : Australie
Label : Rise records

Sortie: 24.07.20
Chroniqueur : Oli

Make Them Suffer… Ce nom ne vous 
dira probablement rien. Mais cela 
risque fort de changer. Les Australiens 
débarquent avec leur nouvel album 
“How to survive a funeral”, véritable 
claque de metalcore moderne. Enten-
dez par là de la grosse rythmique sac-
cadée et des refrains mélodiques su-
blimés par des synthés et de l’électro. 
Sur la plupart des morceaux, le com-
bo de Perth décide d’envoyer du lourd 
et de nous faire très mal comme sur 
les excellents “Falling ashes” et “Fake 
your own death” destinés à décimer 
les pits. Le groove et la lourdeur ryth-
mique du groupe est efficace (“Soul 
decay”). Le chant féminin sur les re-
frains est une tuerie et est utilisé à 
bon escient (“Drawn with me”, “Erase 
me”). Mais c’est surtout le morceau 
catchy “How to survive a funeral” ain-
si que “The attendant”, morceau soft, 
véritable bouffée d’aération de l’al-
bum, qui étonnent et qui démontrent 
la qualité de composition ainsi que la 
maturité exemplaire des musiciens. 
Make Them Suffer porte très bien son 
nom et a déjà tout des plus grands 
du genre. Avec “How to survive a fu-
neral”, les Australiens pourraient très 
vite ravir la place d’un certain Bring 
Me The Horizon, devenu trop soft aux 
yeux des fans. Rien que ça!

MERCYLESS
“The Mother of All Plagues” 
Genre : Death Metal
Pays : France
Label : Xenokorp
Sortie : 21.08.20
Chroniqueur : Shades of God 

Mercyless a beau avoir plus de 30 ans de carrière, il a la même hargne qu’à 
ses débuts. Depuis 2013 et la sortie de “Unholy Black Splendor” suivi en 
2016 de “Pathetic Divinity” les Français emmenés par le charismatique Max 
Otero écrasent non seulement tout sur leur passage, mais prouvent aussi 
qu’ils sont maitres dans leur art. “The Mother of All Plagues” c’est du Mer-
cyless, du pur, du vrai, un album composé de titres assassins à la qualité 
d’écriture irréprochable, mais pas que. En plus de la violence permanente 
(“Banished from Heaven”, “All Souls Are Mines”), Mercyless introduit à son 
Death Metal une lourdeur phénoménale associée à un climat hautement dé-
létère et angoissant. C’est en écoutant un titre comme “Laqueum Diaboli” 
ou l’éponyme qu’on réalise que ce nouvel album a bien plus d’une facette 
à explorer, qu’il est à la fois destructeur et vicieux, un peu comme le fut la 
peste au moyen-âge. “The Mother of All Plagues” est-il le meilleur album de 
Mercyless ? Peut-être. L’un des meilleurs albums de Death Metal de 2020 ? 
Très certainement !
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MOONSPELL
“The butterfly effect”
Genre : Gothic indus

Pays : Portugal
Label : Napalm records

Sortie: 07.08.20
Chroniqueur : Oli

1998 voyait Moonspell proposer sa 
pierre angulaire qu’est “Sin/Pecado”, 
propulsant les Portugais au Panthéon 
du style gothique. Un an plus tard, le 
groupe prenait tout le monde à revers 
avec “The butterfly effect”, proposant 
un album toujours typé gothique, 
mais fortement influencé par l’électro-
nique et l’indus, aux antipodes de son 
prédécesseur. Au vu des nombreuses 
rééditions de leurs albums, on en ve-
nait presqu’à penser que “The butter-
fly effect” allait être oublié, tant les 
fans avaient été divisés. Mais c’était 
sans compter sur la hargne du groupe 
qui désire faire découvrir ce bijou à la 
nouvelle génération. Car oui je parle 
d’un bijou. Le remastering change 
littéralement la donne et chaque 
élément électronique ou indus fait 
mouche et pique notre curiosité. De 
“Soulsick” à “K” en passant par les 
incontournables “Butterfly FX” et “I’m 
the eternal spectator”, on redécouvre 
cet album et on l’apprécie. Et on en 
vient à penser que Moonspell était 
simplement en avance sur le temps et 
son public n’était à ce moment-là pas 
prêt à cela. Une pépite!

NEKROKRAFT
“Witches Funeral/Return of the Kvlt” 

Genre : Black Death mélodique
Pays : Suède

Label : The Sign Records
Sortie : 21.08.20

Chroniqueur : Morbid Domi

Tiens, voilà ce groupe Suédois qui 
mélange bien des styles dans son 
univers, Black, Death, Thrash et élé-
ments mélodiques soignés. Voyant 
le titre des 2 morceaux envoyés, je 
me suis dit…rien de neuf, c’était des 
bons titres de leur EP de début de car-
rière… La maison de disque fait-elle 
les poussières ? Puis, je vois, “réenre-
gistrement”. Hmm, sans conviction, 
je lance les 2 morceaux, qui étaient 
déjà cultissimes il y a 8 ans, appe-
lons un chat, “un chat”. Et là, c’est la 
claque. The Sign Records a fait fort 
et nous redécouvrons ces 2 superbes 
morceaux qui sont encore plus trans-
cendés. Toute la puissance qui s’est 
engrangée avec l’expérience se re-
trouve mais c’est au niveau des mé-
lodies qu’il y a eu véritable sublima-
tion. La musique est ronde, le son est 
excellent et du coup, on y gagne en 
intensité dans le ressenti. Nekrokraft 
rivalise aisément avec les meilleures 
pointures du black symphonique tout 
en gardant sa propre identité musi-
cale. Pour ceux qui ne connaissent 
pas  ; outre le clavier qui est remar-
quable, les guitares sont dignes du 
meilleur d’Hypocrisy. Et pour les plus 
vieux, si vous aviez apprécié Witchery, 
le terrible groupe de Speed Black, l’oc-

casion vous est donnée de retrouver 
son remarquable chanteur, Angst. Le 
tout est totalement remarquable. Fon-
cez !!!

NONEXIST
“Like the fearless hunter”

Genre : Scandinavian death thrash
Pays : Suède

Label : Mighty mudiv
Sortie: 28.08.20
Chroniqueur : Oli

Nonexist ne vous dit probablement 
rien. Pourtant derrière ce groupe se 
cache Johan Reinholdz, guitariste de 
Dark Tranquility. Désireux d’évoluer 
dans un autre style, il crée en 2000 
Nonexist. Et c’est déjà le quatrième 
opus que nous présente le guitariste. 
Intitulé “Like the fearless hunter”, 
cette galette contient douze titres as-
sez variés dont la trame de base de-
meure le death et le thrash nordique. 
On pense ici à Bloodbath et Entombed 
pour le côté baveux, à Morbid Angel 
pour la lourdeur, In Flames, Arch Ene-
my ou encore Darkane pour les mélo-
dies et riffs. L’exécution est parfaite. 
Le choix de la production, située entre 
le new school et le old school, se veut 
être un choix très judicieux qui permet 
de lier toutes les influences. Ajoutez 
à tout cela de la noirceur typique à 
Dark Tranquility, un peu de prog et de 
savoir-faire de génie que Johan garde 
de son autre groupe Andromeda, et 
une bonne dose de brutalité (coup de 
cœur pour le très agressif “Dead black 
embrace”) et vous obtenez “Like the 
fearless hunter”, un cocktail nordique 
explosif que l’on avait plus entendu 
depuis un certain “Layers of lie” de 
Darkane. À découvrir d’urgence.

NYKTOPHOBIA
“What Lasts Forever”
Style : Melodic Death

Pays : Allemagne
Label : Autoproduction

Sortie : 07.08.20
Chroniqueur : Rodia

Pour leur troisième opus, Nyktopho-

OCEANS OF SLUMBER
“Oceans of Slumber”
Genre : Doom/Prog
Pays : USA
Label : Century Media
Sortie : 04.09.20
Chroniqueur : Snorri

Pas mal de changements en deux ans depuis la sortie de “The Banished 
Heart”. Il ne reste plus que Cammie au chant et Dobber à la batterie et au 
piano. Musicalement parlant, c’est aussi moins sombre mais plus prog. Est-
ce mauvais pour autant ? Pas du tout et je pourrais même dire au contraire. 
A chaque morceau, on est agréablement surpris. Une heure et onze minutes 
de pur bonheur. Est-ce que je préfère cette nouvelle direction du groupe ou 
pas ? Le choix est fait, j’aime les deux. Et ce que j’aime le plus, c’est quand un 
groupe décide de faire ce qu’il veut, quitte à perdre des fans dans la foulée. 
Dans ce cas précis, je pense que ça sera le contraire. In Doom We Trust !

Coup de cœur 
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bia propose un disque de 30 minutes. 
Ça passe vite  : les neuf titres s’en-
chaînent rapidement surtout que la 
qualité est au rendez-vous. L’intro, as-
sez douce et liée au premier morceau, 
donne le ton : un bon côté mélodique 
et le death suit rapidement. Avec ses 
guitares bien placées et la double pé-
dale, le groupe nous mène entre des 
ambiances épiques, entraînantes ou 
parfois plus lourdes. Et ça fonctionne 
bien ! Les chansons passent et le dé-
part est vraiment bien. Puis ça défile 
et personnellement, je commence à 
décrocher. Une lassitude s’installe 
face à l’ensemble qui est un peu 
trop semblable. Même si le groupe 
cherche à varier, ça me donne une im-
pression qu’il y a une base commune 
trop répétitive ou prévisible à mon 
goût. Par contre, en écoutant certains 
morceaux en particulier, ils sont vrai-
ment agréables et sont efficaces.

OSYRON
“Foundations”

Genre : Symphonic Prog
Pays : Canada
Label : SAOL

Sortie : 10.07.20
Chroniqueur : Ale

On pourrait dire, non sans malice, que 
les albums d’Osyron sont de moins 
en moins chargés (ce nouvel opus 
ne compte que cinq titres). Pourtant, 
leur musique ne fait que gagner en 
intensité, en maturité. En profondeur 
aussi. Leur description officielle fait 
état d’une volonté de redécouvrir et 
d’exprimer leur identité, leur culture. 
Noble objectif, finalement assez com-
mun dans notre scène favorite. Mais 
ici, nous parlons du Canada, culture 
finalement assez méconnue du grand 
public contrairement à l’histoire de 
leurs voisins des US, ou du continent 
américain en général. Et c’est d’une 
bien belle manière qu’ils nous ex-
posent à une histoire méconnue, leur 
histoire, aux thématiques lourdes et 
souvent violentes. La base de cette 
démarche se retrouve dans le titre 
bonus, reprise de “O Canada”, sortie 
en 2018. Le magnum opus de cet al-
bum se retrouve certainement dans le 
bien-nommé “Foundations”, aux pa-
roles tragico-poétiques et au rythme 
fluctuant du long de ses 8:20 minutes. 

Le plus hargneux et martial “The Ones 
Below” change le ton, pour marquer 
ce côté “célébration aux défunts”. À 
l’inverse, “Battle of the Thames”, est 
presque folk, voire médiéval, et ne 
s’emballe qu’à la toute fin pour mar-
quer la force et l’horreur du récit qui 
nous est compté tout au long de cette 
épopée. Mais tout est important dans 
cet album-concept, se payant en plus 
le luxe d’être quasi-chronologique. 
Une belle leçon d’histoire, en plus 
d’une belle torgniole musicale ! 

POWERWOLF
“Best of The Blessed”
Genre: Heavy Metal

Pays: Allemagne
Label: Napalm Records

Sortie: 03.07.20
Chroniqueuse: Justine

L’année dernière, le groupe liturgique et 
fédérateur de heavy metal Powerwolf 
a fêté ses quinze ans de carrière; et 
pour récompenser la fidélité de leurs 
fans, le groupe sortira le 3 juillet pro-
chain, un best of de leurs plus grands 

tubes. Nommée “Best of the Blessed”, 
la compilation (dont l’artwork re-
prend les différentes apparences de 
la mascotte du groupe présentes sur 
les précédentes pochettes d’album) 
regroupera seize classiques intem-
porels des prêtres loups, tels que “We 
Drink Your Blood”, “Sanctified with Dy-
namite” ou encore la légendaire chan-
son “Resurrection by Erection” prove-
nant de leur deuxième album “Bible of 
the Beast” sorti en 2009. Mais égale-
ment quatorze pistes live issues de 
leur “Wolfsnächte Tour” de 2018 et 
un booklet de 120 pages retraçant les 
moments forts du quintet. La messe 
est dite, c’est le must-have à avoir ab-
solument dans sa collection, puisqu’il 
rassemble tous les incontournables 
de la discographie de POWERWOLF, 
dans une atmosphère étonnamment 
fraîche. Une sortie qui vous fera hurler 
à la pleine Lune!

PRIMAL FEAR
“Metal Commando”

Genre : Heavy/Power
Pays : Allemagne

ONSLAUGHT
“Generation Antichrist”
Genre : Thrash Metal
Pays : Royaume-Uni
Label : AFM Records
Sortie : 07.08.20
Chroniqueur : Ale

Une chose est sûre... La production Thrash va en prendre un sacré coup 
lorsque tous les pionniers prendront leur retraite ! Car si la gueguerre (ou plu-
tôt “gentille rivalité”) entre la nouvelle génération et les pionniers fait toujours 
rage, ce sont bien les thrasheux qui en profitent le plus : les sorties n’ayant 
jamais été si nombreuses et qualitatives. En atteste cette cuvée 2020, qui 
n’arrête plus de nous abreuver de merveilles. Après Warbringer ou Havok, 
c’est donc les britanniques d’Onslaught qui nous reviennent avec un nouvel 
opus, leur premier depuis 2013. Moins plébiscités que leurs confrères alle-
mands ou américains, ils sont pourtant détendeurs d’une discographie des 
plus solides et d’un sacré palmarès, malgré une pause de presque quinze 
ans entre les 90s et la seconde moitié des 2000s. Directement héritiers du 
punk (et pas seulement “inspirés” du genre comme tant d’autres!), leur mu-
sique est abrasive, féroce, puissante. Tout ce qu’on attend du Thrash bien 
fait, avec le gros plus d’encore parvenir à nous faire avoir des yeux ronds 
et des oreilles en sang par des chorus pétaradants et des riffs sans cesse 
renouvelés. On serait bien tenté de dire que la cure de jouvence du groupe 
aura été salvatrice (seul Rockett demeure du line-up originel), mais en vérité : 
leurs productions auront toujours été très qualitatives. Jetez-vous sur cette 
dernière... Courte mais des plus intenses, gageons que chacun des refrains 
vous prendront par surprise. En 2020, et presque quarante ans après leur 
création, c’est des plus respectables.

Coup de cœur 
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Label : Nuclear Blast
Sortie : 24.07.20

Chroniqueuse : Justine Lay

Le 24 Juillet prochain, les germa-
no-suédois de Primal Fear feront leur 
comeback avec un treizième album 
studio intitulé “Metal Commando”  ; 
signé de nouveau chez Nuclear Blast, 
comme un retour aux sources. Ce nou-
vel opus se présente dans la continui-
té du fil rouge instauré par “Delivering 
The Black” (2014) et de “Apocalypse” 
(2018)  ; et délivre un subtil mélange 
entre les origines du sextet (“Halo” 
étant une aubaine pour les fans de la 
première heure) et leur style musical 
actuel. Malgré leur vingt-deux ans de 
carrière et l’arrivée de leur nouveau 
batteur, Michael Ehré, le groupe ne 
dévie pas d’un poil et offre un char 
d’assaut propulsé par une produc-
tion monstrueuse  : en effet, puisqu’il 
est produit par Mat Sinner lui-même, 
mixé par Jacob Hansen et l’artwork 
a été imaginé par Stan W Decker. Cet 
album concentre alors 110% de Pri-
mal Fear, en proposant trois guitares 
aux riffs lourds et puissants, mais 
également beaucoup de groove, ain-
si qu’une voix lead tantôt aiguë tan-
tôt agressive… Cependant, à force de 
rester fidèle au style, cela peut donner 
un goût de “déjà vu”. En tout cas, une 
chose est sûre, l’aigle métallique a en-
core de beaux jours devant lui !

PRIMITIVE MAN
“Immersion”

Genre : Doom Sludge
Pays : USA

Label : Relapse Records
Sortie : 14.08.20

Chroniqueur : GuiGui

Autant vous le dire tout de suite, “Im-
mersion” n’est pas le genre d’album 
à mettre entre toutes les oreilles tant 
Primitive Man opte pour une approche 
du style quelque peu radicale. Les 
Américains proposent une ambiance 
de désolation et un album où, encore 
une fois, la tension est palpable. For-
mé notamment du guitariste de Black 
Curse (qui officie ici à la basse) et du 
guitariste chanteur de Vermin Womb, 
“Immersion” voit ses auteurs déverser 
et éructer leur haine sur fond d’instru-
ments accordés presque plus bas que 

terre. Ne cherchez pas d’accroche 
musicale, il n’y en a pas, du moins pas 
comme on pourrait se l’imaginer. L’al-
bum, dans son ensemble, s’avère un 
tantinet répétitif et certains s’en las-
seront peut-être sur la longueur mais 
n’oublions pas non plus que des par-
paings comme ceux-là ne s’écoutent 
pas dans n’importe quelles circons-
tances. 

PRINS SVART
“Under Jord”

Genre : Classic rock
Label : Musica ex machina

Pays : Suède
Sortie : 21.08.20

Chroniqueuse : Rosie

Oldschool rock agrémenté de paroles 
en suédois, ce trio d’artistes nous pro-
pose un genre tendance seventies/
eighties à la Led Zepp’, Deep Purple, 
Black Sabbath, Ozzy Osbourne, Rain-
bow, et j’en passe. Mon cœur penche 
pour ce troisième titre  : “Sanningen 
för mig”. La mélodie nous berce, je re-
connais l’influence de Pearl Jam sur 
ce morceau en particulier, ce qui me 
fait savourer davantage cette ballade 
revisitée. Ce que j’aime dans “Undor 
Jord”, c’est cette touche contempo-
raine que le groupe apporte à un style 
musical dont les racines sont plutôt 
anciennes. Avec une oreille attentive, 
on peut écouter les notes délicates 
de rock psyché, de heavy metal et de 
hard rock, notamment dans la 6ème 
chanson, “Om det dom viskar är 
sant”. Cette agréable musicalité qui 
leur est propre slalome entre parties 
instrumentales & vocales retro, et 
actuelles, mais sans jamais être rin-
gardes… Si dans plusieurs décennies 
les membres du groupe sont toujours 
actifs, leur musique ne sera pas péri-
mée.

PUTRID OFFAL
“Sicknesses Obsessions” 

Genre : Death/Grind
Pays : France

Label : Xenokorp
Sortie : 11.09.20

Chroniqueur : Shades of God 

Sortir son véritable premier album 
plus de 30 ans après sa création, in-
croyable non ? Et bien Putrid Offal le 
fait avec “Sicknesses Obsessions”. Si 
l’attente fut longue, bien des éléments 
l’expliquent, notamment un hiatus de 
deux décennies ainsi que le souci de 
sortir un disque qui met tout le monde 
d’accord. Mais l’important c’est cet 
opus qui fera pâlir plus d’un groupe 
qui pense pouvoir caresser l’espoir 
de rivaliser. Les pionniers du Death/
Grind français à tendance gore ba-
lancent 15 titres à la fois puissants, 
travaillés au millimètre, violents (“Life-
blood Ejected”), lourds (“Necrotic Mu-
tilation”), enveloppés d’une ambiance 
digne d’un bloc opératoire clandes-
tin (“Charnel House”), sans jamais 
perdre le fil conducteur une seule se-
conde. “Sicknesses Obsessions” est 
non seulement explosif mais en plus 
d’une cohérence dingue qui bénéfice 
d’une production moderne qui n’ou-
blie pas l’âme des débuts du groupe 
à l’entrée des 90’s (“Skilled Ritual”). 
Les nombreux détails qui parcourent 
“Sicknesses Obsessions” amènent un 
impact singulier, une plus-value qui 
renforce l’énorme travail fourni par le 
groupe et les ingés sons, comme des 
solos, des mini-breaks où la basse 
s’exprime pleinement, ainsi que des 
vocaux féminins. En conclusion, 
n’y allons pas par quatre chemins, 
“Sicknesses Obsessions” c’est du tra-
vail de pros, une belle et grosse bran-
lée.

REDEMPTION
“Alive in Colour”

Genre : Progressive metal
Label : AFM Records

Pays : USA
Sortie : 28.08.20

Chroniqueuse : Rosie

Premier morceau qui commence en 
tout vivacité avec l’intro, précédée 
d’une mélodie à l’apparence religieuse 
au premier abord, agrémentée des 
bruits de la foule en attente, et d’une 
voix. Ensuite, riff de guitare en solo et 
BOUM, le titre commence avec des 
notes subtiles de piano. On embraye 
sur ce 6ème titre, “Little Men”, carac-
térisé comme toutes les chansons de 
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Redemption par des riffs de guitare 
pointus, secs et rapides et une ligne 
de chant plutôt lente, ce qui s’équilibre 
heureusement bien… Et oui, le fait de 
prendre ce genre d’initiative est ris-
qué dans le domaine de la musique. 
Le septième morceau nous prend par 
surprise en changeant d’ambiance à 
peu près aux 1/3, pour changer subi-
tement d’ambiance. Comme si nous 
étions spectateurs au théâtre, et que 
nous voyions sous nos yeux la pièce 
passer de mélancolique à drama-
tique. “Alive in Colour”, c’est effective-
ment beaucoup de couleurs et de vi-
talité, mais aussi un sacré talent de la 
part de nos cinq artistes américains.

REPULSIVE VISION
“Necrovictology” 

Genre : Death Metal
Pays : Royaume-Uni

Label : Emanzipation Productions
Sortie : 28.08.20

Chroniqueur : Shades of God 

Ce qu’il a de bien avec le Death Me-
tal old school, c’est qu’on sait systé-
matiquement à quoi s’attendre mais 
qu’on est jamais déçu ! A condition 
d’aimer le genre, évidement. “Necro-
victology” de Repulsive Vision, c’est 
du bon vieux Death, à l’ancienne, avec 
quelques relents Punk bien marqués 
qui ponctuent des compositions 
franches, tantôt courtes, tantôt lon-
gues mais toujours efficaces. L’effica-
cité, c’est qui caractérise le mieux cet 
opus à vrai dire dont on sent des ins-
pirations des grands noms du Death 
Metal Metal britannique comme Car-
cass, Bolt Thrower, Benediction ou 
encore Napalm Death, au travers de 
riffs assassins et de blasts made in 
England. Le petit truc en plus c’est 
la présence en invités des sommités 
que sont Phil “LandPhil” Hall (Munici-
pal Waste / Iron Reagan) et Max Ote-
ro (Mercyless), on a vu plus moche 
comme guest. Même s’il n’y a pas de 
quoi écrire une thèse dessus, “Necro-
victology” ne se rate pas quand on 
aime le old school bien dégueulasse, 
parole d’expert. Enfin expert, passion-
né surtout et avant tout.

RUMAHOY
“Time II : Party”

Genre : Pirate Metal
Pays : Royaume-Uni

Label : Napalm Records
Sortie : 17.07.20
Chroniqueur : Ale

Est-ce que l’histoire du Royaume-Uni 
explique son drôle de lien avec le pi-
rate metal  ? Difficile à dire, toujours 
est-il qu’ils sont compatriotes d’Ales-
torm… Et encore plus fous ! Tous les 
ingrédients communs à un bon album 
dans ce genre hyper-spécifique sont 
là : des paroles clairement loufoques, 
des titres très dansants (presque 
techno parfois  !) donnant envie de 
faire la fête, des références à la gnôle 
(bière et rhum de préférence), et une 
poignée de joyeusetés bien débiles 
à se mettre sous la dent. Qu’on se le 
dise  : ce n’est pas bien finaud, et les 
titres de chaque morceau annoncent 
bien la couleur (“The Beer From My 
Town Is Better Than Yours”, “The Le-
gend of Captain Yarrface”…) Il faut 
assurément déconnecter son cerveau 
lors d’une telle écoute, et le groupe 
en est bien conscient. En ce sens, ce 
nouvel album fait un sans-faute. Ce 
n’est ni une prouesse musicale, ni une 
réinvention du genre. C’est simple, ef-
ficace et amusant dans cette forme 
d’auto-dérision pas bien méchante 
qui anime tant une soirée qu’en break 
lors d’un festoche. Petite mention 
quand même au titre “Harambe the 
Pirate Gorilla”, qui aura fait son petit 
succès auprès des fans de memes. 
Vous n’aurez absolument aucune sur-
prise sur “Time II  : Party”… Mais les 
fans trouveront leur bonheur à coup 
sûr. 

SAINTS OF DEATH
“Ascend to the Throne”

Genre : groove/death metal 
Pays : Canada

Label : Head Rattle Productions INC
Sortie : 10.07.20
Chroniqueur : Ale

Première incursion dans la sphère 

metal pour le quatuor canadien, après 
un premier EP en 2015, avec cet al-
bum plutôt condensé en sept titres 
ne dépassant pas la demi-heure. On 
saluera aussi l’audace d’employer 
deux bassistes, dont Twan Holliday 
et son instrument à huit cordes ! Mal-
heureusement, les détracteurs qui ré-
sument le groove metal à du “Thrash 
en plus lent” auront un peu d’eau pour 
leur moulin…Car il faut bien avouer 
que ce premier album manque un 
peu de mordant et de patate. Mais si 
les éléments groove sont décevants 
(voire inexistants ?), le côté death est 
par contre beaucoup plus marqué et 
clairement appréciable. Que ce soit 
les vocaux, assurés encore une fois 
par Twan et incorporant volontiers 
un peu de growl. Ou des sonorités 
plus lourdes, notamment. On admet-
tra également que la seconde moi-
tié de l’album est plus qualitative, et 
jongle volontiers avec les tempos. 
Le bien-nommé “You Can’t Run” est 
ainsi plus péchu et fait figure de vrai 
coup de poing après le plus posé et 
atmosphérique “Repentance”, dont la 
dimension religieuse est aidée tant 
par un chant torturé et puissant que 
des cordes plus puissantes et lentes…
au moins jusqu’au derniers tiers, qui 
s’emballe dans une conclusion péta-
radante. Un peu malvenue d’ailleurs. 
Mais en bref, comme souvent pour un 
premier album, il y a un bon terreau 
qui mérite d’être exploité. On attend 
surtout de les voir affiner leur jeu pour 
proposer quelque chose d’encore 
plus propre, abouti et précis pour un 
second album. C’est tout le mal qu’on 
leur souhaite ! 

SANITY CONTROL
“War on Life”

Genre : Crossover Thrash Metal	  
Pays : Pologne

Label : Selfmadegod 
Date de sortie : 07.08.20

Chroniqueur : Ale

Le seul point commun entre Sanity 
Control et Behemoth, c’est qu’ils pro-
viennent tous deux de Pologne, et 
mine de rien : ce n’est déjà pas si cou-
rant. Mais quand en plus ils officient 
dans le Thrash, genre plus volontiers 
attribué aux allemands et aux améri-
cains, cela invite à tendre une oreille 
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curieuse pour voir à quoi peut res-
sembler la rage slave. La réponse… ? 
Et bien un peu à tout le reste en fait. 
Avec un peu plus de relents punks 
peut-être. Et pas seulement pour la 
durée des chansons, tournant souvent 
en dessous des 2:30 minutes. Mais 
aussi pour ce côté un peu foutraque 
et cette voix éraillée qui nous agresse 
pour cracher sur l’ordre établi. Sanity 
Control coche les bonnes cases, et 
balance des torpilles via “Paying is 
Believing”, “Good Dogs”, “Dying Or-
der” et bien sûr la plage tutélaire. 
Mais plus que de les fustiger pour 
être rester classique, on a plutôt envie 
de déplorer une certaine répétitivité 
au sein des morceaux. Sachant qu’il 
n’y en a que huit et qu’ils ne sont pas 
bien longs, on boude un peu son plai-
sir en les voyant si interchangeables. 
Y’a certainement une force qui se dé-
gage de leur musique, et on ne pour-
rait prétendre avoir envie de les voir 
revenir avec de nouveaux titres plus 
complexes et plus diversifiés. Parce 
que la base, sans être révolutionnaire, 
fonctionne tout à fait. Un rien d’ambi-
tion et de créativité en plus, et ça peut 
bien donner !

SCARS
“Predatory”

Genre : Thrash Metal 
Pays : Brésil

Label : Brutal Records
Sortie : 07.08.20
Chroniqueur : Ale

Deux albums et une poignée d’autres 
gourmandises (dont un EP, également 
prévu pour cette année) en près de 
trente ans d’existence, ce n’est pas 
énorme. Et c’est d’autant plus dom-
mage qu’il y a de belles choses dans 
ce que propose le quintet brésilien, 
nouvellement formé en 2018. Démar-
rant de bien belle manière avec la 
plage tutélaire longue de plus de six 
minutes et déjà un beau brûlot vénère. 
Mais la suite est tout aussi excellente, 
si pas meilleure encore : “These Bloo-
dy Days” est nettement plus court, 
mais nettement plus barré et speed ! 
“Ancient Power” démontre le travail 
impeccable réalisé sur l’atmosphère 
dégagée sur l’album, qui se veut da-
vantage qu’une cavalcade de vocaux 
éraillés, une double-pédale folle et 

des guitares tronçonnant tout sur leur 
passage. Même le plus sage “Sad 
Darkness of the Soul” (qui s’autorise 
un petit coucou de la basse sur son 
intro) est fracassant. Les titres s’éta-
lant après l’interlude instrumentale 
“The Unsung Requiem” semblent tro-
quer l’aspect lourd et pesant pour une 
avalanche de baffes, galvanisées par 
des riffs musclés et audacieux, et ce 
dès “Ghostly Shadows”. Et ce virage 
se poursuit tout le reste de l’album, 
sur des chansons toujours longues 
et péchues, telles que “Beyond The 
Valley of Despair”. Le groupe se paye 
même l’audace de rendre les bonus 
tracks clairement méritantes de votre 
attention. Bref, la petite discographie 
des brésiliens ne forme qu’une raison 
supplémentaire pour se pencher sur 
ce qu’ils font. Et pour nous : d’espérer 
qu’ils ne s’arrêteront pas là !

SEASON OF DREAM
“My Shelter”

Style : Power Heavy
Pays : France/Suède
Label : Pride and Joy

Sortie : 14.08.20
Chroniqueur : Rodia

Le disque commence tranquillement 
avec une intro assez calme. Ensuite, 
les guitares débarquent et tout de-
vient plus lourd  : on rencontre des 
guitares, du synthé et la batterie de 
façon permanente. Le chant est aussi 
très présent. Pendant une heure, les 
morceaux s’enchaînent sans une se-
conde de répit. Chaque titre est rempli 
d’informations. Tout ça crée une lour-
deur pendant toute la durée du CD. Il 
n’y a aucune légèreté. Pour quatorze 
titres, c’est long et ça n’aide pas à ac-
crocher. De plus, le groupe varie peu 
ses compositions, ce qui amplifie le 
côté lassant qui commence assez 
vite. Bref, je trouve cet album mal géré 
et j’ai vraiment eu du mal à l’écouter 
jusqu’au bout. 

SEPTICFLESH
“Infernus Sinfonica MMXIX” 

Genre : Death Metal Symphonique

Pays : Grèce
Label : Season of Mist

Sortie : 31.07.20
Chroniqueur : Shades of God 

Il n’y a pas que Metallica qui a joué 
live avec un orchestre symphonique, 
Dimmu Borgir, Paradise Lost et même 
Accept l’ont fait. Un exercice périlleux, 
onéreux, mais qui offre une beauté 
incroyable aux titres qui sont joués, 
alors qu’à la base le tout-venant 
pourrait croire que ces deux univers 
ne sont pas faits pour se rencontrer. 
Qui de plus légitime que Septicflesh 
pour réaliser aussi cette expérience 
? Personne, quand on connait le par-
cours du groupe. En février 2019 au 
Metropolitan Theater à Mexico, Les 
Grecques, accompagnés du Orques-
ta Sinfónica del Estado, ont donné 
un concert exceptionnel immortalisé 
images et son et gravé pour l’éterni-
té avec la sortie d’”Infernus Sinfonica 
MMXIX”. Une setlist de 15 titres, es-
sentiellement basée sur les derniers 
albums mais incluant quelques clas-
siques comme “Communion” et “Anu-
bis” pour un résultat majestueux où 
Septicflesh démontre à quel point son 
Death Metal sophistiqué prend une 
dimension encore plus spectaculaire 
avec un orchestre symphonique, un 
émerveillement autant visuel qu’audi-
tif, une partition parfaite, du bonheur à 
la croisée du brutal et du raffinement. 
Une expérience à ne surtout pas rater. 

SERENE DARK
“Enantiodromia”

Genre : Blackened death metal
Pays : Canada

Label : Autoproduction
Sortie : 17.07.20

Chroniqueux : Sach

Premier album pour ce quintet d’Ot-
tawa qui évoluait jusqu’à présent 
sous le nom d’Endemise, “Enantio-
dromia” (qui signifie “courir en sens 
contraire”) offre une musique extrême 
et mélodique black/death, à l’atmos-
phère rendue sombre par l’utilisation 
de clavier en arrière-plan. On recon-
naitra l’influence de Dimmu Borgir, 
première moitié de carrière, à l’écoute 
de la plupart des chansons (à l’instar 
du single “Trance of Disintegration”). 
Les textes, inspirés par la philosophie 
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et l’occulte, ont pour thématique la 
douleur et la noirceur humaines. Bien 
que plutôt bon et sans gros défaut, 
l’album manque de quelque chose 
pour que l’écoute soit vraiment capti-
vante. Peut-être est-ce parce qu’il est 
musicalement assez consensuel : ex-
trême mais pas trop, mélodique mais 
pas trop, sombre mais pas trop, et 
n’apporte musicalement pas vraiment 
de nouveauté. Cet album saura tou-
tefois plaire et trouvera certainement 
son public.

SILIUS
“Worship to Extinction”

Genre : Thrash Metal
Pays : Autriche

Label : ROAR ! Rock Of Angels Records
Sortie : 28.08.20
Chroniqueur : Ale

Quelle différence y’a-t-il entre un bon 
album de Thrash et un mauvais al-
bum de Thrash  ? La référence prête 
à sourire mais il parait difficile de 
rester crédible lorsqu’on applaudit 
certains groupes pour leur côté old-
school et qu’on en fustige d’autres 
pour un manque de risques. On ne le 
dira donc jamais assez : le Thrash est, 
ironiquement, un genre très codifié, 
très brut… qui affirme ses différences 
dans les détails. Aussi, le sang neuf 
de Silius a choisi le jargon religieux 
dans la grande liste des thèmes chers 
au Thrash (eux aussi, tournent beau-
coup en rond  !), comme en atteste 
la plupart de leurs titres (“Worship”, 
“Venom Baptism” ou l’astucieux 
“Horrorscopes”  !). Et c’est avec une 
voix éraillée, lorgnant entre le Thrash 
pur jus, le Heavy et par moment le 
punk à l’ancienne que les autrichiens 
gueulent sur les cultes (et un peu sur 
le système, pour la forme). Peut-être 
plus original, ils invitent volontiers à 
la rébellion, plutôt que de passer un 
simple coup de gueule. Cela peut pa-
raître insignifiant, mais ce n’est pas si 
courant ! Au-delà de tout ça, on retien-
dra des constructions effectivement 
déjà vues (et c’est sans doute le seul 
endroit où le groupe trébuche), parce 
que sinon elles sont très efficaces…
et variées  ! Parfois plus lourdes, par-
fois véloces, mais toujours avec des 
bridges techniques comme on les 
aime… De quoi confirmer que 2020 

est une excellente cuvée Thrash dont 
on connait les saveurs, mais dont on 
reprend une lampée par pure addic-
tion.

STILLBIRTH
“Revive the throne”

Genre : Brutal death grind
Pays : Allemagne

Label : Unique leader records
Sortie: 31.07.20
Chroniqueur : Oli

“Revive the throne”… Est-il encore pos-
sible d’avoir un autre prétendant au 
trône de l’extrême après avoir écouté 
ce nouvel opus de Stillbirth  ? Je ne 
le pense pas. Si vous désirez vous 
prendre une des plus grosses claques 
extrêmes de l’année, c’est sur cet al-
bum qu’il vous faudra vous tourner. 
De “Degraded to mutilation” à “De-
throne the king”, Le combo Teuton ba-
lance un death metal brutal à souhait 
et sans concession, que ce soit dans 
les chants ( gutturaux et pigsqueals ) 
ou dans la musique (ça y va à coup de 
slams et de riffs tranchants). Je met-
trais en avant les morceaux “Degene-
ration”, “Eating flesh of the objector” 
et “Unleash the mutation” qui à eux 
seuls ont eu raison de ma folie et du 
fait d’avoir tout détruit autour de moi. 
“Revive the throne” est à l’image de 
sa pochette “gladiateur”. Entrez dans 
l’arène de Stillbirth et prenez votre 
correction : une mort bien sanglante. 
“Revive the throne” frôle la perfection !

SUICIDE CIRCLE
“Demo MMXX” 

Genre : Depressive Black Metal
Pays : France

Label : Osmose Productions
Sortie : 28.08.20

Chroniqueur : Shades of God 

Avez-vous déjà été sous l’emprise to-
tale du désespoir ? Si oui, quelle au-
rait été la bande son de ce moment 
bien souvent interminable ? Cette B.O 
aurait très bien pu être “Demo MMXX” 
de Suicide Circle qui laisse derrière 
lui avec cette œuvre une trainée de 

sentiments où tout vous parait vide 
de sens. Un Black Metal froid, dépres-
sif, souvent mi-tempo dont la mono-
tonie vous plonge dans une léthargie 
de laquelle se relever est quasiment 
impossible. 4 titres qui explorent les 
sentiments les plus noirs qui vous ha-
bitent, et appuient sans cesse là où la 
détresse est la plus intense avec des 
riffs simples, des vocaux hurlant la 
haine, et la douleur. Un Black minima-
liste, mais très ancré dans la grande 
tradition de l’underground avec un 
son dégueulasse qui reflète bien l’es-
prit de Suicide Circle et surtout ce 
qu’il souhaite diffuser. Seul bémol, un 
drum-programming à la place d’une 
vraie batterie, gageons qu’avec un 
être humain derrière les fûts, l’impact 
général aurait pu être encore plus dé-
létère.

SVÄRD
“The Rift”

Genre : heavy
Pays : Allemagne/Suède

Label : Argonauta Records
Sortie : 19.06.19

Chroniqueur : Chris Grès

Composé de membres de Ahab et 
In Mourning, Svärd signe une entrée 
en matière réussie avec son premier 
EP, “The Rift”. Le groupe maîtrise son 
heavy à la perfection, qu’il parsème 
de touches psyché et sludge, avant 
de finir, avec “The Portal”, par une 
plongée en paliers progressifs dans 
les eaux fétides du doom. Les cinq 
titres de cette carte de visite ont une 
identité propre, possèdent chacun le 
petit truc en plus qui les ancrent dans 
la mémoire, à l’exception de la courte 
intro, dispensable. On ne peut résister 
ni au groove de “A Rift In The green” 
ni aux guitares sales de “The Burning 
Asylum” entrecoupées de passages 
planants  ; un mariage réussi. “Pa-
laeocene Flames” est quant à lui une 
parfaite leçon de metal : riffs malins, 
batterie parfaite, voix rocailleuse, soli 
jouissifs Le tout servi par une produc-
tion aux petits oignons, qui conserve 
l’âpreté du son sans le rendre brouil-
lon. Vivement l’album !
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THE HAWKINS
“Silence Is a Bomb”

Genre : Rock
Pays : Suède

Label : The Sign Records
Sortie : 04.09.20

Chroniqueuse : Rosie

The Hawkins nous berce en commen-
çant ce nouvel album avec le titre “Si-
lence is a Bomb”, par l’introduction en 
solo de guitare électrique aux touches 
psyché. Je vous propose de passer 
immédiatement au plat de résistance 
avec ce deuxième titre cette fois beau-
coup plus énergique et vivant  ; beau 
parallèle avec le titre précédent. Ce 
qui nous amène à “Cut Moon Bleeds”, 
ici une intro particulièrement subtile 
qui débute par un solo de batterie puis 
l’arrivée de la voix, duo voix-batterie 
qui se répète ensuite plusieurs fois 
dans le morceau (et dans les autres 
titres également), idée audacieuse 
de la part des membres du groupe 
(en opposition au schéma classique 
dans les duos: guitare-voix). “Stranger 
in the Next Room”, 9ème chanson, re-
marquable dans son pattern (doses 
égales de vivacité et de repos vocal 
et instrumental). Le seul point négatif 
selon moi sont le 3ème et le 10ème 
titres qui n’ont rien à faire dans cet 
album, vu l’écart incontestable entre 
ceux-ci et les 10 autres morceaux. 
En touche finale, je tiens à mettre en 
avant ce qui m’a charmé par-dessus 
tout dans ce deuxième album du 
groupe suédois : le choix stratégique 
de l’enchaînement des chansons dont 
ont fait preuve les artistes. En effet, 
chaque titre est le prédécesseur d’un 
morceau plus puissant et inverse-
ment. 

THUNDERMOTHER
“Heat Wave”

Genre : Hard Rock
Pays : Suède

Label : AFM Records
Sortie : 31.07.20
Chroniqueur : Ale

Quatrième opus pour le quatuor prou-

vant une fois encore (décidément) 
que la Suède entretient une grande 
histoire d’amour avec le hard rock. 
Les rockeuses nous enfournent dans 
le bec un copieux treize-titres super 
punchy et énergique. Cela parait tom-
ber sous le sens pour le genre ? C’est 
pourtant un bel euphémisme ! Le seul 
interlude plus doux est incarné par le 
bien-nommé “Sleep”. En effet, même 
le plus sage “Purple Sky” ne manque 
pas de force grâce aux vocaux de 
Guernica Mancini, aux accents bluesy. 
Difficile cependant de ne pas saluer 
tout le groupe sur des crowd-pleasers 
tels que “Back in ‘76”, “Ghosts” ou “Dri-
ving in Style” : trois titres qui sont des 
odes au headbang et aux riffs dévas-
tateurs. Tandis que les amoureux de 
basse apprécieront sa mise en avant 
sur “Bad Habits” ! Que ce soit auprès 
des dieux d’AC/DC comme auprès de 
nouvelles références telles que The 
Answer ou Airbourne, Thundermother 
mérite clairement sa place parmi les 
grands groupes de hard rock, prou-
vant, s’il le fallait encore, que le style 
ne mourra jamais. Et si cela peut se 
faire en mettant des musicienNEs à 
l’honneur, cela ne peut qu’être béné-
fique. Á écouter le poing battant la 
mesure en l’air ! 

THYRANT
“Katabasis”

Genre : Extrême metal
Pays : Espagne

Label : Indie recordings
Sortie: 17.07.20
Chroniqueur : Oli

Qu’il est parfois difficile de chroniquer 
un album, tant celui-ci est trop riche 
en information et très diversifié. C’est 
le cas avec “Katabasis”, nouvel album 
des Espagnols Thyrant. Annoncé à 
la base comme un groupe de death 
black aux diverses influences, je me 
retrouve décontenancé. Essayez 
d’imaginer un mélange de doom lourd 
et malsain influencé de Anathema et 
Tyrptikon, de death puissant et ba-
veux à la Vader, de black diabolique 
typé Behemoth, de thrash précis fa-
çon Metallica et de metal progressif 
rappelant les meilleurs jours de Opeth 
bien pensé. Ajoutez-y des harmonisa-
tions chants rappelant les seventies 
et le rock psyché de Blue Oÿster Cult… 

Vous obtiendrez les huit composi-
tions de “Katabasis”, album extrême 
au sens le plus large du terme. Il faut 
reconnaitre que l’ensemble est co-
hérent et la production vient amener 
quelque chose à chaque composition, 
permettant aux Espagnols de pondre 
une bonne cuvée 2020. Mais cette di-
versification amènera probablement 
la plupart des auditeurs à se détacher 
au fur et à mesure de l’écoute de ce 
nouvel opus. Chapeau bas pour la 
créativité.

TOXIC TITO
“Bestia”

Genre : Punk Rock 
Pays : USA

Label : Autoprod
Sortie : 21.08.20
Chroniqueur: Ale

Autant noyer le poisson directement : 
Toxic Tito fait une musique aussi par-
ticulière que l’histoire de son leader, 
Luis Accorsi (dont le premier groupe 
remonte à 1977, tout de même !). En 
effet, prétendant faire du “psychede-
lic-punk-metal-grunge”, ça fait une pa-
lette bien garnie. Mais pas déméritée, 
que du contraire ! Le côté metal, bien 
énervé et foutraque, se trouve plutôt 
sur la seconde moitié de l’album, là 
où la première offre un punk plutôt 
branché 90s. Mais dans les deux cas, 
ce qui ressort c’est aussi un côté plus 
fendart, avec des paroles souvent 
drôles (on pense notamment à “Trap-
ped in an Alleyway” ou “Jolene”… Ou 
encore “Summer’s Coming” qui se ter-
mine par un “…Go outside and find a 
friend”). Ce dernier illustre d’ailleurs 
plutôt bien les aspects grungy vantés 
par le groupe. “Got to move on” a un 
excellent groove aussi, qui débute par 
une intro très sympa et se poursuit 
dans un chorus bien catchy. Enfin, le 
morceau “Whoopee”, fidèle à son titre, 
est sans doute le plus fendart du lot. 
Clairement à écouter avec son cer-
veau déconnecté  ! Et c’est peut-être 
l’état d’esprit à garder sur tout l’al-
bum  : cela ne redonnera sans doute 
pas un coup de jus au punk ou au 
grunge, mais ils semblent avoir grave 
pris leur pied en le faisant. Et parfois, 
un brin de bonne humeur, c’est tout ce 
qu’il faut ! 
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TSATTHOGGUA
“Hallelujah Messiah” 
Genre : Black Metal

Pays : Allemagne
Label : Osmose Productions

Sortie : 28.08.20
Chroniqueur : Shades of God 

Décidément, 2020 est une année vrai-
ment pas comme les autres. Alors 
qu’on les croyait morts et enterrés, voi-
là que les Allemands de Tsatthoggua 
sortent de leur chapeau 7 titres, dont 
5 remixés de leur immonde démo, 
“Siegeswille” sortie en 1995. Tsattho-
ggua pour ceux qui ne connaissent 
pas, c’est du Black Metal vicieux, mal-
sain, bestial et on ne peut plus brut de 
décoffrage dont les thèmes de prédi-
lection sont le sadomasochisme, le 
bondage ou encore une aversion très 
prononcée contre le Christianisme. 
S’ils sont moins connus que leurs an-
ciens compères de label qui ne sont 
autres que Marduk, Immortal ou Im-
paled Nazarene (ça calme, hein), il 
n’en reste pas moins un groupe qui a 
marqué son époque par son style et 
son approche pure du Black Metal. 
En attendant pourquoi pas du neuf 
prochainement, sait-on jamais, on ne 
boudera pas notre plaisir avec les 7 
morceaux d’”Hallelujah Messiah”. Ah 
ça, certainement pas, surtout si on 
aime l’amour vache.

U.D.O. Das MUSIKKORPS DER BUNDESWEHR
“We are one”

Genre : Heavy symphonique
Pays : Allemagne

Label : Afm records
Sortie: 17.07.20
Chroniqueur : Oli

La légende du heavy allemand U.D.O. 
est de retour avec un nouvel album 
pour le moins atypique. Il s’agit d’un 
album avec un orchestre. Si l’on s’ar-
rêtait à ça, on serait déjà en train d’en-
tendre les fans et la presse dire qu’il y 
en a marre que les groupes reprennent 
leurs morceaux avec un orchestre. 
Sauf qu’ici, U.D.O. a pleinement col-
laboré avec l’orchestre des forces ar-

mées allemandes et ils ont composé 
ensemble pas moins de quinze titres 
originaux. Et on peut dire que le pari 
est réussi. Tous les éléments orches-
traux se fondent à la perfection avec 
le heavy metal de U.D.O. Pour certains 
morceaux, le frontman se retire et 
laisse la place au chant féminin et à la 
musique. L’alchimie est totale durant 
tout l’album. On pourra y entendre des 
“pipes” écossais, du saxophone et 
trompette, le groupe se la jouant par-
fois hard rock cabaret (“Here we go 
again”), ou en imposant son puissant 
heavy (“Rebel town”). Mon coup de 
cœur ira à “Neon diamond” et le duo 
sublime que fait Udo avec une chan-
teuse. De “Pandemonium” à “Beyond 
good and evil”, U.D.O et l’orchestre du 
Lieutenant-Colonel Christoph Schei-
bling nous éblouit par son génie. “We 
are one” (dont le titre n’aurait pas pu 
être mieux au vu de la situation mon-
diale actuelle) marque une prise de 
risque maximum du combo allemand 
et se révèle être un coup de génie bluf-
fant tant par sa diversité et par son 
aspect unique. Chapeau bas !

UNLEASH THE ARCHERS
“Abyss”

Genre : power metal
Pays : Canada

Label : Napalm Records
Sortie : 21.08.20

Chroniqueur : Chris Grès

Avec ce cinquième album, Unleash 
The Archers poursuit l’histoire tara-
biscotée racontée sur son disque 
précédent, “Apex”. Musicalement, 
le groupe reste aussi dans la même 
voie, celle d’un power metal ultra mé-
lodique - gentillet, voire pop, diront les 
détracteurs des Canadiens  ! – porté 
par des musiciens à la technique très 
sûre. Les cavalcades de guitares, qui 
ne se sont pas sans évoquer Maiden, 
se marient fort bien avec des soli dé-
monstratifs (l’excellent “Return To 
Me”). La voix de Brittney Slayes, riche 
et variée, est parfaitement adaptée au 
genre, même quand elle s’offre un pe-
tit détour vers les intonations death. 
Du bel ouvrage, en somme, à l’image 
de l’épique “The Wind That Shapes 
The Land”, fort de nombreuses am-
biances et d’une intelligente progres-
sion.

VÄKI 
“Kuolleen maan omaksi”

Genre : Black metal
Pays : Finlande

Label : Redefining Darkness Records
Sortie : 17.07.20

Chroniqueur : Morbid Domi

Oyez, oyez mauvaises gens… ça bouge 
en Finlande. Le quintet artistique com-
posant la jeune entité s’intitulant VÄKI, 
traduisons “Gens”, nous sort son tout 
premier opus. Non, nous ne parle-
rons pas de sociologie Finnoise mais 
de musiciens rageux qui délivrent un 
black metal assez typé autant qu’il 
n’est diversifié. Franchement, pour un 
premier opus, nous pouvons dire que 
le travail abattu là est bien accompli. Si 
l’on considère que le Black Finnois pos-
sède aussi quelques solides fleurons, 
n’ayant rien à envier aux monstres de 
ses voisins directs de Suède et plus 
éloignés, Norvégiens. En France et en 
Belgique, rien qu’à évoquer le Black 
de ce pays de plus de 5 millions d’ha-
bitants, fusent rapidement en notre 
esprit, les entités sacrées que sont 
Impaled Nazarene, Ajattara, Sargeist, 
Horna, Beherit, Satanic Warmaster, 
Moonsorrow, Clandestine Blaze, Thy 
Serpent ou encore, Wyrd, entre autres 
perles. Puis tombe ce skeud dans l’es-
carcelle de mes albums à écouter. 7 
pistes nous sont délivrées pour nous 
permettre de découvrir et de savou-
rer un black langoureux, bien lourd à 
souhait. Dès la première piste “Vaisto” 
dédiée à l’étude des instincts, nous 
sentons une aura glauque et oppres-
sante nous tomber sur l’épine dorsale. 
Le chant de Lauri Annala dégage une 
sérieuse hargne flanquée d’un mal être 
profond. Les riffs de guitares viennent 
créer une sorte de brume à la satura-
tion perçante. Le jeu de basse de Jark-
ko Sillanpää vous écrase le plexus so-
laire. Clairement, l’égrégore dégagé par 
les 5 bougres vous plaque littéralement 
au sol. Un soli disharmonique virevolte 
sur la pseudo mélodie de fond. Le pire, 
mes braves, ça accroche…c’est bien 
ficelé. La batterie mène sa course de 
fond en toute célérité. Si à la 7ème 
minute votre tête n’a toujours pas ba-
lancé, je vous invite alors à prendre 
d’urgence des mesures de repos. C’est 
certainement déjà conquis que vous 
entrez “conjointement dans le pays flé-
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tri », bien amenuisé dans votre énergie 
du moment. Le ronflement de la basse 
vous hypnotise jusqu’à ce que le jeu 
des guitares vous assène quelques 
perforations psychiques savamment 
dosées. Ce black est véritablement 
annihilateur. “Ennustus”, la prédiction, 
navigue dans un tempo bien plus lent 
mais en gardant cette puissance écra-
sante déjà décrite. Pas de répit, dès la 
3ème minute, nous repartons au pas 
de course. Le frontman nous apparaît 
véritablement hanté par son univers. 
Sur “Ikiuni”, nous pourrions presque 
découvrir là le sens plus poussé de la 
mélodie mais bien légère. S’en suit une 
petite visite dans “l’étreinte des cauche-
mars”, qui vous enserre la gorge pour 
mieux vous faire savourer la texture du 
nœud que vous y avez. Les saturations 
créent des vibrations douloureuses qui 
vous retournent les intestins. C’est tout 
un art et ma foi, il est maîtrisé chez ces 
types. Si vous êtes toujours debout sur 
“Ikuisen kuolemai alttarille” (“Mort éter-
nelle sur l’autel”) c’est que vous êtes 
dotés d’une assez bonne robustesse. 
Bref, le morceau poursuit son travail de 
sape et vous broiera ce qu’il vous reste-
ra de neurones. On est presque dans le 
slow mais de celui-là, on ne revient pas. 
Pour terminer cet odieux opus, en ce-
rise gâtée sur le gâteau dont on ne veut 
plus, un petit bonus tout aussi putride… 
“Kylmyyden ytimessä” qui nous offre 
une petite déclinaison de ce qu’est être 
au cœur du froid. Lorsque se clôture 
la piste, se serait vous mentir que de 
ne pas vous dire qu’on est soulagés. 
On respire seulement. En conclusion, 
cet album est totalement abrasif, vous 
lamine de bout en bout. Les plus forts 
d’entre vous, en recherche de sensa-
tions fortes, en redemanderont. Bref, 
c’est du black comme vous l’aimerez. 
VÄKI est indigeste et donc, VÄKI tra-
vaille bien. Au passage, je salue le très 
beau travail réalisé sur la pochette.

VALKYRIE
“Fear”

Genre : Heavy Rock
Pays : USA

Label : Relapse Records
Sortie : 24.07.20
Chroniqueur : Ale

Alors que certains groupes ne s’amu-
saient pas déjà à jouer entre le hard 

rock bien costaud et et le heavy me-
tal encore un peu gentillet, Valkyrie ne 
passe pas par quatre chemins : c’est du 
heavy rock, rien d’autre. Après avoir fait 
leurs premières armes dans le Doom, 
c’est avec un tempo plus mastoc et des 
sonorités moins lourdes qu’a continué 
l’aventure Valkyrie (attention aux ho-
monymes  !). N’en déplaise cependant 
au chant des frangins Adams, ce sont 
surtout sur les morceaux plus acous-
tiques que l’éclat du groupe brille le 
plus. Des titres comme “Fear and Sacri-
fice”, “Feeling so Low” ou “Loveblind”, 
affichant clairement leur héritage su-
diste tout en permettant de pleinement 
mettre en avant les instruments du 
groupe, affichant un sacré groove et 
de belles prouesses en matière de riffs, 
souvent en seconde moitié de chan-
son (à l’ancienne  !) Les paroles sont 
un peu plus anecdotiques  : efficaces, 
sans plus, homis peut-être sur “Evil 
Eye” dont l’accroche est tout de même 
sympathique. Mais ce qu’il faudra re-
tenir, c’est que le groupe s’en sort très 
bien sur les deux fronts et incorpore 
des éléments de son passé tout en 
se renouvelant avec une belle palette 
de sonorités old-school. Petit bonus  : 
leurs derniers albums se dotent de po-
chettes magnifiques !

VALVERA
“Cycle of Disaster”

Genre : Thrash Metal
Pays : Brésil

Label : Brutal Records
Sortie : 28.08.20
Chroniqueur : Ale

Le souci majeur de Valvera, comme 
pour beaucoup de groupes de Thrash 
émergents, c’est que malgré des bases 
solides et des inspirations pertinentes 
et riches, leur musique finit souvent 
soit par manquer d’identité propre, 
soit par souffrir d’un manque de fulgu-
rances et de prises de risques. On ne le 
dira jamais assez : réinventer un genre 
n’est pas facile, surtout quand (ironi-
quement pour un genre dérivé du punk) 
ledit genre est aussi rigide et cloisonné 
dans ses gloires passées. Mais cela 
n’a pas empêché une nouvelle vague 
de pointer le bout de son nom et de se 
bâtir une solide réputation, que ce soit 
par leurs prises de positions ou des 
cascades de riffs aussi géniaux qu’af-

folants de technicité et d’audace. En ce 
sens, on ne pourra l’enlever à Valvera : 
leurs bridges sont plutôt sympathiques 
et n’ont pas peur de faire souffrir leur 
guitare. Clairement un bon point, sal-
vateur même  ! Car si aucun titre ne 
paraît particulièrement mauvais, il est 
également difficile d’en choisir l’un ou 
l’autre qui sortent vraiment du lot... Que 
reste-t-il alors ? Les paroles ? Pourquoi 
pas  ! On peut imaginer que des thra-
sheux d’Amérique du Sud auraient d’ex-
cellentes raisons de gueuler. Et on ne 
s’y est pas trompé  : “Born On A Dead 
Planet”, “Cycle of Disaster” ou “The 
Damn Colony”, l’univers du groupe est 
sombre, nihiliste même. Et si l’on peut 
encourager le groupe, ce serait claire-
ment en recommandant de garder des 
textes aussi incisifs... Et de leur fournir 
du corps, en osant autant bousculer 
leur son et leurs compos qu’ils osent 
gueuler leur rage  ! Nul doute qu’ils fe-
ront partie de cette nouvelle vague pro-
metteuse en combinant les deux.

VANISHING POINT
“Dead Elysium”

Genre : Melodic Metal
Label : AFM Records

Pays : Australie
Sortie : 28.08.20

Chroniqueuse : Rosie

“Dead Elysium” est le sixième album de 
notre quintet australien. Tout d’abord, 
je dirais que c’est un album bien équi-
libré, non sans surprise vu que, comme 
l’affirme le guitariste du groupe, Chris 
Pocianko  : “nous avons disparu pour 
revenir de plus belle dans le monde 
du heavy metal”. Nous sommes face 
à une musicalité assez mélodieuse 
notamment grâce aux instruments 
classiques. D’ailleurs, les membres du 
groupe font leur comeback en introdui-
sant le bassiste Gaston Chin et le bat-
teur Damien Hall. Porcianko nous fait 
part du fait que l’album a bel et bien été 
composé instinctivement, et non selon 
un procédé typé. Cependant, le thème 
clé lors de l’écriture de “Dead Elysium” 
était la façon dont on peut améliorer 
notre vie et celle des autres en prenant 
soin d’autrui. Le but des musiciens 
n’étant pas de faire l’album le plus puis-
sant au monde, mais bien de permettre 
aux membres de leur public de tisser 
ou retisser des liens entre eux. 
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VORACIOUS SCOURGE
“In death”

Genre : Old school death metal
Pays : Worldwide

Label : Massacre records
Sortie: 21.08.20
Chroniqueur : Oli

Voracious Scourge est probablement 
un nom qui ne vous dira rien. Pourtant, 
il suffit de voir son line-up pour se dire 
qu’on va en avoir plein les oreilles  : 
Adrie Kloosterwaard (Sinister), Jason 
McIntyre (Suture), Mike Smith (Suf-
focation) et Tony Choi (Pestilence, 
Atheist). Pas de doute sur le style que 
le groupe va nous balancer  : un death 
metal bien old school et baveux qui 
va faire très mal. Naturellement im-
possible de ne pas penser à Sinister à 
l’écoute de cet album, l’alternance de 
rythmiques lourdes et rapides avec des 
mélodies malsaines étant présente 
dans presque chaque morceau. Toute-
fois cela serait réducteur. La lourdeur 
de “Mental enslavement” nous rappelle 
Morbid Angel, tandis que le speed 
death de “Born dead” me renvoie vers 
les premiers Vader. Le côté malsain et 
bien bourrin me fait évoquer Vomitory 
et Broken Hope. Le niveau technique 
est bien au rendez-vous, la preuve en 
est avec la liste d’invités qui se font 
plaisir sur cet opus. James Murphy et 
Andy Larocque se partagent des so-
los tandis que Tony Tipton (Regurgita-
tion) s’en donne à cœur joie. “In death” 
est un hommage au death metal old 
school réalisé par des pointures qui se 
sont fait tout simplement plaisir.

WARKINGS
“Revenge”

Genre : Power Metal
Pays : International

Label : Napalm Records
Sortie : 31.07.20
Chroniqueur : Ale

Deuxième incursion dans l’arène pour 
les guerriers spartiates de Warkings, 
et si l’on pourrait se dire que la plupart 
des groupes de power modern choi-
sisse leur civilisation préférée dans 

Age of Empires pour trouver leur pe-
tit gimmick, la vérité est que ça fonc-
tionne souvent assez bien, ne serait-ce 
que pour une écoute décomplexée et 
kitschissimement épique (c’est désor-
mais un vrai mot). On saluera au moins 
le fait qu’ils ne font pas dans la de-
mi-mesure (même leurs pseudos sont 
composés de titres plutôt que de vrais 
noms… “Crusader”, “Viking”… symboli-
sés également par leurs tenues !) Peut-
on alors changer son fusil d’épaule en 
leur reprochant de tout miser sur le 
style  ? Au niveau originalité, certaine-
ment. Mais pas au niveau efficacité. En 
effet, leur musique comporte tous les 
éléments attendus, mais appréciés des 
fans du genre. Des légendes contées 
de façon épiques, des bridges riches 
en riffs énergiques et une voix toni-
truante pour lier tout ça. Au rayon des 
titres marquants, on pourra citer le ma-
gistral “Maximus” dont le refrain fait, en 
toute logique, plutôt bien le café tout en 
étant simple. Tandis que d’autres titres 
misent un peu moins sur la grandeur 
et plus sur la simple vitesse comme 
“Mirror, Mirror”. Et puis parfois, on a le 
mélange des deux avec “Odin’s sons” 
notamment  ! Maintenant, est-ce que 
l’album devient immanquable pour son 
gimmick ? Clairement pas. Mais il reste 
une bonne pioche dans le genre. 

WILDERUN
“Veil of Imagination” 

Genre : Black Death mélodique
Pays : U.S.A.

Label : Century Media Records
Sortie : 17.07.20

Chroniqueur : Morbid Domi

En introduction, je ne puis que féliciter 
Century Media Records de faire décou-
vrir à l’Europe ce que je qualifie d’un vé-
ritable chef d’œuvre musical. Wilderun 
nous vient du Massachusetts. Ac-
tuellement sous forme de quintet, les 
artistes en sont à leur 3ème opus en 
12 ans d’ancienneté. L’album qui nous 
occupe ici est sorti en 2019 mais sans 
affiliation à un label. Or, à l’écoute de 
cette pure merveille, nous ne pouvons 
nous empêcher de penser : “Mais com-
ment est-ce possible que nous fûmes 
privés de la chance de les connaître ?”. 
Wilderun officie dans un registre mu-
sical assez typé, mélangeant des élé-
ments progressifs et du heavy sym-

phonique, le tout dans un univers folk 
et nimbé d’épique. Chaque plage est 
une véritable merveille tant la compo-
sition est pointue et totalement cap-
tivante. Les orchestrations sont tout 
simplement prodigieuses. Que dire 
de cet art de mélanger le magnifique 
chant à voix claire avec un bon growl 
de style Doom Death ? Les 8 titres sont 
des pépites qui vous livrent rapidement 
toute leur quintessence, à l’instar de “O 
Resolution!”, “Far from Where Dreams 
Unfurl”. Bref, si vous aimez Dream 
Theater, Angra, Luca Turilli, foncez car 
tout est ici transcendé. 

ZOMBI
“2020”

Genre : prog rock
Pays : USA

Label : Relapse Records
Sortie : 17.07.20
Chroniqueur: Ale

En matière de sobriété de titre, ils ont 
fait mieux que le “V” de Havok ou le 
“Thirteen” de Megadeth  ! Blague à 
part, on ne saurait encore une fois 
que trop insister sur le fait de ne pas 
prendre le genre de l’album au pied de 
la lettre. Les fans de Zombi le savent 
déjà très bien : il y a nettement plus à 
se mettre sous la dent, et ce qui s’en 
rapprocherait le plus, ce serait peut-
être “atmospheric rock”, tant chaque 
titre nous transporte dans un nouvel 
univers uniquement par le son (et oui, 
toujours pas de vocaux !). Le cosmique 
“Breakthrough & Conquer” ou le pe-
sant “No Damage” nous emmenant 
dans des terres que l’on imagine déso-
lées… Il y a clairement une importance 
capitale du synthé dans la palette de 
sensations que nous offre Zombi. Tan-
tôt macabre, tantôt éthéré, il apporte 
beaucoup de couleurs. Mais au rang 
des nouveautés, on dénotera surtout 
des riffs davantage mis en avant, of-
frant un peu plus de mordant. Tous ces 
éléments sont une véritable invitation 
au voyage, en atteste d’ailleurs les in-
titulés mystérieux de chaque piste  : 
“XYZT”, “Fifth Point of the Penta” ou 
encore “Thoughtforms”. Il est toujours 
aussi complexe d’imaginer que seules 
deux personnes sont derrière ce projet, 
et que leur discographie est toujours 
aussi constante de qualité. C’est une 
évidence, mais écoutez-le au casque ! 


