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Voici déjà un an nous lancions notre projet Me-
tal’Art… une année et une centaine d’interviews, 
de groupes évidemment, mais aussi de modèles, 
de tatoueurs, d’écrivains, d’artistes de l’ombre, 
maison de disques, d’édition…

Une année et un millier de chroniques d’albums 
ou de livres.

Pour cette sixième édition, nous avons profité 
de la sortie de l’album “Manifesto” pour nous en-
tretenir avec le chanteur-guitariste de Loudblast 
lors d’une longue interview réalisée par notre 
chroniqueuse Justine. Mikael Stanne a dévoilé 
des choses assez intéressantes à Dean. Ale re-
viendra sur la genèse particulière du supergroupe 
Killer Be Killed…

Pour la partie culture, rendez-vous avec Femke 
Fatale, ce petit bout de femme explosive et pleine 
d’énergie qui représente la Belgique lors de nom-
breux festivals et convention. Après avoir chroni-
qué le livre “De Soleil et de Sang”, Chris a voulu 
en connaître davantage sur Jérôme Loubry, cet 
auteur friand d’ambiances mystérieuses… Mais 
ce n’est qu’un infime aperçu de tout ce que vous 
pourrez découvrir au fil des pages de ce maga-
zine ! 

Une première année pour notre équipe dans un 
contexte particulièrement étrange et difficile pour 
le milieu, mais qui nous aura également permis 
de repenser notre projet… des surprises arrivent 
pour 2021, alors restez connectés.

Bonne lecture !

MJ
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Après six ans d’absence, Loudblast revient pour 
nous présenter le successeur de “Burial Ground”, 
sorti en 2014. Nous avons profité de ce grand re-

tour pour nous entretenir avec le charismatique Sté-
phane Buriez, chanteur-guitariste et membre fonda-
teur du groupe, pour parler de “Manifesto” qui apparaît 
comme l’un des meilleurs albums de la bande. Brutal, 
obscur, mais également mélodique, cet opus retrace 
l’ensemble de la discographie des Lillois et confirme 
leur place incontestable de pionniers de la scène metal 
française.

Par Justine

Est-ce que tu peux commencer par te présenter et pré-
senter le groupe ? Je m’appelle Stéphane Buriez et je 
suis guitariste-chanteur de Loudblast depuis le début. 
J’ai formé le groupe, il y a 35 ans, quand j’étais au lycée 
avec mon collègue Nicolas Leclercq, qui était donc le 
premier guitariste du groupe. C’est une longue histoire 
qui a rythmé absolument tout ce que j’ai fait dès l’ins-
tant où j’ai décidé de faire de la musique et d’en faire 
un métier que j’ai la chance de pouvoir exercer depuis 
maintenant un certain nombre d’années. Loudblast 
est un groupe précurseur de la scène metal extrême 
française. On a été les premiers à sortir un album (on 
a sorti d’abord un split LP avec Agressor, à l’époque) 
et je pense qu’on a ouvert beaucoup de portes, on en 
a enfoncées également car ce style musical (thrash-
death) n’était pas vraiment plébiscité en France (plutôt 
dans les pays du nord de l’Europe et aux États-Unis) et je 
considère que nous avons été un des premiers à mettre 
le pied à l’étrier dans notre belle nation. Tout cela nous 
a amené à faire des tournées et des albums, à bosser 
avec de grands producteurs, à voyager dans le monde 
entier. Et personnellement, cela m’a permis de dévelop-
per d’autres projets : avoir un studio d’enregistrement, 
faire une émission de télévision, jouer avec des groupes 
comme Le Bal des Enragés que j’ai rejoint il y a proba-
blement dix ans maintenant, les Tambours du Bronx que 
j’ai rejoints il y a trois ans (on prépare un nouvel album 
d’ailleurs) et Sinsaenum où je joue avec Fred (c’est lui 
qui a formé le groupe, c’est son bébé) depuis le début. 
Voilà, j’ai donc plusieurs cordes à mon arc et je mène 
tout cela de front, avec en ce moment, une grosse ac-
tualité pour Loudblast, puisque le nouvel album sort là.

“Manifesto” signe en quelque sorte votre grand retour 
puisque votre dernier album “Burial Ground” remonte à 
2014. Un tel délai semble cependant être devenu une 
coutume chez Loudblast  : comment expliques-tu ces 
6 années d’attente ? Est-ce le besoin de prendre un peu 
de recul ou est-ce dû à vos agendas chargés avec vos 
différents groupes ? Eh bah, on va dire les deux, l’un 
impliquant l’autre et forcément, le fait de multiplier les 
projets ne permet pas toujours d’être disponible. Tous 
les groupes dans lesquels je joue sont essentiels, ce ne 
sont pas des projets. C’est vrai que depuis que l’album 
précédent est sorti, j’ai été sur les routes tout le temps, 
réellement tout le temps ! Donc ces 6 années, je ne les ai 
pas vues passer. J’ai commencé à composer une partie 
de l’album, il y a 3  ans puis je suis parti en tournées. 
Hervé et moi avons aussi pris un peu de recul parce que 
nous avons dû aussi régler certaines choses dans nos 

vies. Et il ne faut pas l’oublier l’impact du changement 
de line-up : Alex et Drakan qui étaient sont arrivés pour 
“Frozen Moments Between Life and Death” (2011) ne 
sont plus dans le groupe depuis presque 3-4 ans main-
tenant. Donc tout ça l’un dans l’autre, et on arrive à six 
ans ! Et pour rebondir sur ta question, tu n’attendras pas 
6 ans de plus ! Parce que j’ai eu là beaucoup de temps 
pour composer. (Rires) Je t’avoue que j’ai déjà un nou-
vel album de pratiquement prêt ! Sachant qu’on ne va 
pas pouvoir tourner avant un petit bout de temps (vu 
que les informations que j’ai ne sont pas spécialement 
rassurantes quant au fait que les tournées et les festi-
vals ne reprennent pas avant la rentrée prochaine [Sep-
tembre-Octobre  2021]), on ne va pas patienter 6  ans 
pour refaire quelque chose  : il va falloir que l’on fasse 
de la musique et que l’on montre aux gens qu’on est là. 
On travaille aussi sur un streaming live pour le début de 
l’année prochaine. Donc les prochains morceaux révé-
lés par le groupe n’arriveront pas dans 6 ans, on a même 
de l’avance pour une fois ! (Rires)

Le confinement a donc été bénéfique dans la compo-
sition de la musique de Loudblast ? Ouais ouais ! Nous 
avons commencé à enregistrer l’album une semaine 
avant que le confinement ne tombe. En fait, nous avions 
donc prévu de rester quasiment 2 mois ensemble pour 
prendre notre temps sauf qu’au bout d’une semaine, on 
avait pratiquement fini les pistes et on suivait les news 
tous les soirs en se disant  : “putain, c’est quoi ce bor-
del ? On devait continuer après et puis on s’est dit “ça 
craint à mort, les gars !”. On est resté le week-end pour 
terminer les prises et le lundi matin, nous avons pris nos 
cliques et nos claques car on sentait qu’on allait être 
bloqué dans le trou du cul du monde (On s’était éloignés 
des grandes villes pour pouvoir travailler correctement 
sans être tenté de sortir). On a tout laissé au studio et 
on a emporté le minimum. (Rires) J’ai laissé plein de 
fringues, même mes guitares, car on ne savait pas ce 
qu’il allait se passer ! Et puis surtout, il fallait qu’on parte 
de toute urgence. Nous avons donc terminé l’album 
pendant le confinement, chacun de son côté. Ce qui a 
été profitable, c’est le facteur temps. Mais cela a entraî-
né une totale réorganisation, sachant que je venais de 
déménager et je n’avais pas internet à la maison : j’étais 
au milieu des bois avec ma guitare sans possibilité de 
communiquer. Il y a eu des moments de latence dans 
l’enregistrement de l’album mais on a réussi. Dès que 
la fin du confinement a été annoncée en juillet, nous 
sommes repartis en studio.

Cet album est également marqué par un enregistre-
ment au Vamacara studio : pourquoi avoir fait le choix 
de le co-produire avec HK, est-ce avant tout pour avoir 
un regard extérieur ? Etant aussi producteur, j’ai produit 
énormément de groupes dans ma longue carrière. (Rires) 
On avait bossé avec Francis Caste sur l’album d’avant 
c’était vraiment mortel, il a fait un super taf. Avec HK, on 
s’entend bien et on travaille aussi ensemble sur le projet 
“The Studio Experience” (qui est une sorte de formation 
où on amène des gens en studio pour leur expliquer un 
peu notre mystérieux métier). On s’était vachement bien 
compris avec HK sur la façon de réaliser le live qu’on 
avait sorti précédemment et puis, je voulais quelqu’un 
de très investi également et lui arrivait avec des idées 



6

et des propositions. Je l’ai coproduit forcément. Mais 
étant le compositeur principal du groupe, je m’occupe 
des arrangements et jusqu’à la dernière minute, j’arrive 
toujours avec plein de trucs, peut-être parfois trop et 
c’est bien d’avoir quelqu’un qui me canalise et qui me 
dise “non non, Stef là tu vas un peu lâcher les chevaux 
et on va en mettre moins”. Cela a été un vrai travail, une 
vraie bonne collaboration avec HK, et on a réussi à aller 
au bout de l’album malgré toutes les embûches qu’on 
a pu avoir dans le fonctionnement et l’enregistrement. 
C’était véritablement une première dans la mesure où 
je n’ai jamais vécu ça de ma vie. Enfin de toute façon, 
tout ça est complètement historique et nouveau. Il faut 
qu’on réinvente notre façon de bosser tous les jours, et 
le début de tout ça, ça a été l’enregistrement de l’album. 
Ce qu’on ne savait pas, c’est que tout cela n’était pas 
encore terminé… (Rires)

La décision de confier la coproduction de l’album à HK 
s’est-elle décidée en partie parce qu’il connaît le son de 
Loudblast et notamment grâce à son travail sur votre 
live (III Decades Live Ceremony) ? Oui aussi, et puis HK 
c’est un mec qui connaît bien la carrière et la musique 
du groupe. De notre côté, on a beaucoup analysé à com-
ment l’album devait sonner… enfin, on a surtout beau-
coup réfléchi à ce qu’on ne souhaitait pas. On ne voulait 
pas que ça sonne comme un autre groupe avec le gros 
son que tout le monde a. L’idée était que l’on garde ce 
côté Loudblast. On a la chance de ne pas ressembler, 
de ne pas sonner comme n’importe quel autre groupe et 
il fallait que cet album ait aussi sa marque de fabrique, 
comme on l’a toujours fait sur tous nos albums. Et c’est 
vrai que ce n’est pas toujours facile de lâcher le bébé 
pour moi et de me dire “ouais, je vais faire confiance à 
quelqu’un”. Et en l’occurrence, je savais qu’avec HK, on 
allait avoir ce qu’on voulait et on a même fait un pas 
de plus ; c’est ce qui est génial dans ce boulot : tu évo-
lues sans cesse. On a encore de belles aventures à vivre 
avec la musique, c’est quelque chose qui ne s’arrête ja-
mais au bout du compte quand tu as foi en ce que tu 
fais et que tu avances avec des gens qui sont là pour 
t’apporter de nouvelles idées. Et c’est ce qui s’est passé, 
en l’occurrence, avec “Manifesto”.

Vous avez fait le choix difficile de vous entourer de 
Kevin Foley (ex-Benighted) pour aider Hervé pour les 
pistes batterie suite à sa blessure au genou. Pour 
commencer, comment va Hervé ? Oui oui. Alors, la pe-
tite histoire… c’était un truc de fou quand même, parce 
qu’on est arrivé en studio (on a installé tout notre home 
studio) pour terminer les maquettes de l’album chez 
Hervé. Et le soir même, on est sorti et il s’est blessé : il 
s’est frité avec quelqu’un et manque de bol, il est tom-
bé sur son genou. Et le lendemain, urgences, parce que 
c’était très grave, il avait les ligaments croisés déchirés. 
Comme Hervé a fait du judo à haut niveau, son genou 
est déjà abîmé à la base par le judo, ajoutes à ça toutes 
ses années de batterie et la mauvaise chute et voilà le 
résultat ! Au bout d’une semaine, Hervé m’a dit “je ne vais 
pas pouvoir enregistrer l’album”. Il n’était pas question 
qu’on recule car à l’époque, il n’y avait pas cette histoire 
de covid et notre planning était fait. On a pensé à divers 
batteurs et deux noms sont tombés dont celui de Kevin, 
un batteur exceptionnel, un ami, et quelqu’un que l’on 

adore. On ne s’est même pas vu avant d’entrer en studio, 
on s’est juste appelé. Et puis, il est arrivé, il a fait le job 
avec Hervé. C’était marrant d’avoir deux batteurs, déjà 
un batteur c’est compliqué, alors deux… (Rires) Mais 
non non, c’était génial ! Et oui, pour répondre à ta ques-
tion, il s’en est bien remis, on rejoue ensemble depuis 
peu de temps. On a tourné un deuxième clip qui va sortir 
au mois de décembre et ça nous a permis de répéter. Il 
a bien récupéré et il joue encore mieux qu’avant parce 
que je pense qu’il a flippé : “merde, c’est mon métier. Si 
je ne peux plus jouer de la batterie, je fais quoi ?”. L’un 
dans l’autre, la chance qu’on a avec cet arrêt presque 
total de la planète est que ça lui aura permis de bien se 
rééduquer, de retravailler et de revenir en pleine forme 
donc quand nous serons au top quand nous pourrons 
refaire des concerts.

Du coup, est-ce qu’on peut dire que cette batterie s’est 
faite à deux pieds, mais à 4 mains ? C’est ça ! Et c’était 
assez marrant. Et ce qui est génial c’est que quand je 
réécoute l’album, je n’ai pas l’impression d’entendre un 
autre batteur qu’Hervé. Parce que Kevin a absolument 
respecté le taf d’Hervé, on lui a même dit “si tu as des 
plans à toi que tu as envie d’ajouter  : mets-les !” c’est 
un monstre ce gars ! Il a vraiment accompli une perfor-
mance et surtout bien respecté le jeu d’Hervé. C’est un 
truc de fou et si on ne l’avait pas dit, on ne s’en serait 
même pas aperçu. Mais bon, c’est un petit milieu, et tout 
finit par se savoir un jour ou l’autre. Et puis, faut rendre 
les lauriers à Kevin, dans la mesure où il a dit oui, tout de 
suite. Il n’a même pas attendu : On lui a proposé le truc 
et il a répondu direct “beh oui, bien sûr que je viens !”. 
Donc, tout s’est bien imbriqué malgré les difficultés, on 
a réussi à passer outre et enregistrer 15 titres à la batte-
rie, en une petite semaine.

C’est un peu le résumé de tout ce dont on vient de par-
ler. Mais voilà, le confinement a retardé l’enregistre-
ment de l’album  : a-t-il été bénéfique pour le groupe 
ou au contraire, vous a dit-il fait douter sur la com-
position ou sur les arrangements, des parties guitares, 
etc. ? Non, alors ce qui est cool c’est que les batteries, 
on savait très bien qu’en sortant de studio, que c’était 
bon. On avait vraiment bien bossé en amont avec Her-
vé, donc globalement tout était enregistré, et on savait 
qu’on n’avait pas de retouches à faire. Pareil pour les 
guitares ! Il y a eu un petit coup de mou à un moment, 
parce qu’on voyait que plus rien n’avançait malgré tout 
ce travail, et j’avais encore mes voix aussi à faire. Pour 
cela, j’avais besoin de quelqu’un qui me drive. J’ai bien 
tout ce qu’il faut à la maison pour m’enregistrer, mais 
je ne voulais pas faire mes prises seul et j’avais aussi 
besoin de l’aval de HK puisque cet album est coproduit. 
J’aurais pu le faire seul mais je crois que cela n’aurait 
pas été aussi bien, en tout cas à ma convenance. 

“Manifesto” semble plus jouer sur les atmosphères et 
les ambiances plutôt que sur l’agressivité : est-ce que 
tu confirmes ou infirmes cette affirmation ? Les deux ! 
(Rires) C’est vraiment un album “ta gueule” comme le 
montre le premier morceau, on a fait exprès de ne pas 
mettre d’intro. Il est un peu en deux temps, cet album : 
les ambiances ça a toujours été quelque chose qu’on 
a travaillé avec Loudblast et particulièrement depuis 
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“Frozen Moments Between Life and Death” et “Burial 
Ground”, mais je voulais revenir à quelque chose de très 
Loudblast. Je pense que c’est un album à la fois sans 
concession, mais plein de subtilités. Et je crois que c’est 
aussi que c’est ce qui caractérise notre musique. Sur 
l’album “Fragments” par exemple, on s’est cherché et on 
s’est légèrement perdu, on s’était éloigné de la véritable 
identité de Loudblast, en tout cas de ce qu’est Loudblast 
en 2020. Je trouve qu’on l’a récupérée avec cet album 
“Manifesto”. Je trouve qu’il y a vraiment un truc qui se 
passe dans cet album, ce n’est pas un autre album de 
Loudblast, ce n’est pas la suite de… C’est réellement un 
album qui a du sens dans la manière dont il a été écrit, 
dans la façon dont il a été pensée, et exécutée. Et je 
considère qu’il est dans mon top 3 de tous les albums 
qu’on a faits.

Dans cet album, on retrouve des éléments de “Su-
blime Dementia” et de “Cross The Threshold” notam-
ment concernant le jeu de guitare : ces ressemblances 
étaient-elles voulues au moment de la composition ? 
Non non. J’ai composé 90 % de l’album, je suis le prin-
cipal compositeur depuis le début donc il y a forcément 
ma patte. Quand je prends ma guitare, ce qui sort, cela 
sort spontanément de ma tête et de mes mains. (Rires) 
Ce n’était pas prévu comme ça, et à la fois c’est vrai si 
tu prends “Disincarnate”, “Sublime Dementia”, “Cross 
the Threshold” et “Burial Ground”, que tu secoues tout 
cela, et tu as “Manifesto”. Tout simplement parce que 
c’est un album 100 % Loudblast qui a été pensé comme 
ça. Je crois que si tu es un fan de la première heure du 
groupe, tu t’y retrouves ; et si tu découvres le groupe ou 
que tu as récemment découvert le groupe, c’est un al-
bum entier, il est fait pour toi. Mais je sais qu’on ne fera 
jamais l’unanimité, et tant mieux d’ailleurs. Mais moi, 
j’en suis très fier.

Sur les pistes finales de l’album, on retrouve 
six  couches de guitare rythmique (enregistrées par 
Jérôme) : comment allez-vous faire pour les jouer en 
conditions live ? Les 6 couches c’est juste pour grossir 
le son. C’était l’idée de HK, je ne me suis pas chargé 
des rythmiques. C’est plus des trucs de studio de mettre 
plusieurs couches, parce qu’on sait que ça grossit le 
son. Mais en live, ça vient de nos instruments donc on 
sait comment les arranger pour que ça sonne comme 
ce qu’il y a sur l’album. Je pense qu’au niveau de la pro-
duction, on a vraiment quelque chose qui est à la fois 
hyper puissant, mais aussi vachement défini. Ce n’est 
pas du genre frites mayonnaise… c’est bien plus, même 
si j’adore les frites mayonnaise (Rires), c’est un plat tra-
vaillé, un plat qui a de la saveur.

Les vocaux sont particulièrement variés et travaillés et 
sonnent presque plus lourds et sombres que dans vos 
derniers albums. Est-ce que c’était le but que tu recher-
chais dans le son de ta voix ? Ouais. Chanter, tu sais, 
c’est réellement compliqué. Tu es vraiment à poil quand 
tu es devant un micro, et c’est vachement dur d’entendre 
ta voix parfois. Et la voix d’un jour à l’autre, ça marche 
ou ça ne marche pas. Cela m’arrive très rarement main-
tenant parce que je fais attention à ma voix, je ne me 
mets plus de grosses races la veille. J’avais vachement 
maquetté les morceaux compliqués pour cet album et 

je savais déjà ce que je devais faire. HK m’orientait et 
me disait “oui, fais moins ci, fais moins ça”. Tu sais, tu 
as toujours l’impression que ce n’est pas assez quand 
tu fais tes prises ; souvent il me rassurait et me lâchait 
“attends, c’est bon là. C’est bien. Ne fais pas plus brrr, 
parce qu’on ne va rien comprendre”. (Rires) On a pas 
mal bossé les paroles avec Nathanaël Underwood, qui 
est le gars avec qui on a travaillé tout l’album. C’est vrai-
ment la Dream Team, cet album… Toutes les personnes 
extérieures, Moland Fengkov qui a fait les photos, Eliran 
Kantor qui a fait la pochette, tu te dis quand même y a 
un truc, ça a de la gueule. Tous les gens qui ont participé 
à cet album ont ramené leur recette, leur patte. C’est un 
autre album de Loudblast.

Pourquoi avoir fait le choix de bosser avec Nathanaël 
sur les textes ? Parce que j’avais déjà travaillé avec lui 
sur “Frozen Moments Between Life and Death” où il 
avait fait quelques textes et je voulais qu’une seule per-
sonne pour cet album. Personnellement, j’adore compo-
ser mais les textes, cela n’a jamais été quelque chose 
qui me faisait bander. J’aime bien le faire pour les Tam-
bours du Bronx où je ne fais que le chant, où là j’écris 
quand c’est mon tour mais je préfère faire de la guitare 
et composer des morceaux, même si le chant est aussi 
de la musique. Je souhaitais donc un partenaire particu-
lier (Rires) pour qu’on avance sur cet album. J’ai donné 
à Nathanaël les thèmes que je voulais aborder et il m’a 
direct pondu des textes, même trop ! Malheureusement, 
Nathanaël n’a pas pu venir en studio, puisqu’il habite à 
Londres où il était bloqué. Je pense qu’il y a de grandes 
chances pour que l’on travaille encore ensemble pour 
les prochains albums, parce qu’il a plein d’idées et que 
c’est une équipe qui fonctionne.

Bon là on parlait de la Dream Team et donc du line-up. 
Vous avez accueilli de nouveaux musiciens (Jérôme 
Point-Canovas et Frédéric Leclercq) qui complètent le 
line-up : tout d’abord, le choix de ces musiciens était-il 
évident ? Oui, le premier qui est arrivé dans le groupe, 
c’est Jérôme si je me rappelle bien (ils sont arrivés à peu 
près en même temps). Drakan n’est pas parti comme 
ça du jour au lendemain, on a fait les dernières dates 
ensemble et c’est lui qui nous a dit “ne cherchez pas 
trop loin, il y a Jérôme qui est là”. Et c’est vrai que le 
premier auquel on a pensé, c’était Jérôme, parce qu’on 
le connaissait depuis très longtemps et c’était déjà un 
pote doublé d’un guitariste exceptionnel. On savait que 
ça allait matcher. Et puis Fred est un ami de longue 
date. Après la tournée de “Sublime Dementia” à laquelle 
tu as assistée, il était toujours dans Dragonforce, mais 
il nous a dit “si vous voulez, moi, je reste”. On ne fait 
pas que de la musique ensemble : mes partenaires de 
travail ne sont pas que des collègues, ce sont des potes 
avant tout : ça, c’est la Dream Team !

Ces nouveaux membres ont-ils participé au proces-
sus de composition ? Non. Pas trop. Pour ce qui est de 
Fred, non, parce qu’il n’avait pas trop le temps. Il a reçu 
ses parties pour lesquelles je lui ai laissé carte blanche 
et il n’y avait rien à revoir, lorsqu’il a rendu sa copie. 
D’ailleurs il était au Japon quand il a fait ses lignes de 
basse. Jérôme, lui, a amené deux beaux morceaux. Sur 
le prochain album, je pense qu’il y aura beaucoup plus 
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de participation de la part de Jérôme et Fred. Pour cet 
album, je suis arrivé avec plein de trucs et plein d’idées. 
On laisse le temps au temps, et là on va en avoir (Rires) 
pour que chacun trouve sa place : Car jouer en live est 
une chose mais faire les compos en est une autre. Et 
les deux morceaux que Jérôme a amenés sont deux pu-
tains de titres: “Relentless Horror” et “Festering Pyre” 
qui ressortent dans l’album. C’est évident que j’ai envie 
d’encore plus l’associer dans les prochaines compos.

D’ailleurs dans cet album Fred apporte un solo de 
basse  : c’est une première pour Loudblast ! Ouais ! 
Quand je dis que j’ai laissé carte blanche à tout le 
monde ! Fred est arrivé avec cette idée de truc de basse 
et puis c’est légitime on sait qu’il vient de Dragonforce, 
c’est un virtuose. En fait, ce n’est pas vraiment un solo, 
c’est une partie plus basse : une partie où ce n’est pas la 
guitare qui est devant, c’est la basse ! C’est une première 
dans Loudblast et je pense qu’il y en aura d’autres. Ce 
n’était pas comme ça que c’était prévu, mais c’est ainsi 
que cela s’est fait au final. Et c’est très bien, c’est aus-
si pour cela que cet album est différent : il apporte de 
nouveaux éléments dans notre musique Ce dont on ne 
parle pas souvent en interview en l’occurrence est qu’il y 
a des voix féminines. Ce ne sont pas des samples, c’est 
vraiment une chanteuse qui a participé: Hélène Le Deist, 
qui a une voix incroyable. Toutes les voix féminines sont 
vachement éthérées car Loudblast n’est pas un groupe 
lyrique mais on a quand même cherché à amener des 
textures nouvelles dans notre musique.

L’artwork de l’album est peint par Eliran Kantor et re-
présente plusieurs personnes en train de lire un livre 
dont les pages semblent comme libérer toute la noir-
ceur du monde et de l’homme. Ce livre ferait presque 
penser aux anti-Bibles ; est-ce que tu peux nous en 
dire plus ? Eliran est arrivé avec cette idée-là. Je lui ai dit 
“voilà, le titre de l’album c’est “Manifesto” ; “Manifesto” 
cela signifie  : “notre manifeste”, on est maintenant 
Loudblast avec 35 ans de carrière, des line-up qui ont 
changé, une vie de groupe (et ce n’est pas fini)”. De plus, 
avec Hervé, nous adorons et nous voulions garder les 
trois personnages présents sur le “III Decades Live Ce-
remony”. Ils évoquent nos covers d’avant, celles qu’on 
avait faites avec Bolek Budzyn. En gros, je lui ai donné 
quelques thèmes et je savais que cela allait fonctionner 
parce qu’il est fan du groupe aussi. Il est arrivé en me 
disant “manifeste, moi je vois un bouquin ; une espèce 
d’anti-Bible”. Et tu ouvres ça, et c’est toute la noirceur de 
l’Homme et toute son histoire qui lui pète à la gueule. Et 
ce qui lui pète à la gueule n’est pas forcément quelque 
chose de très joli. Eliran est arrivé avec tous les élé-
ments dès le départ et il n’y avait presque rien à chan-
ger. On a bossé sur des détails, mais le concept premier 
de son idée a fonctionné tout de suite. Au tout début, je 
me suis dit “putain, ce n’est pas évident de comprendre 
l’idée, tu as toujours des crétins qui vont dire “oh oh, il 
n’y a pas de couleur au-dessus”. Mais cet album est car-
rément en phase avec son temps, dans les thèmes que 
l’on aborde,  notamment concernant la bêtise humaine : 
nous sommes gouvernés par des débiles qui nous font 
croire qu’on l’est encore plus. L’Humanité court à sa 
perte depuis très longtemps et surtout depuis le siècle 
dernier. 

Vous avez enregistré quinze titres, dont dix morceaux 
et deux bonus pour le vinyle, dix morceaux et trois bo-
nus pour le CD : pourquoi avoir fait le choix de sortir 
une version CD différente de la version vinyle ? On a 
enregistré pratiquement tous les morceaux que nous 
avions composés, même si on en avait encore sous le 
coude. La reprise de Motörhead a été enregistrée en 
toute fin de session et n’était pas prévu. Comme c’est le 
dixième album de Loudblast (même si les gens disent 
que c’est le huitième, pour moi c’est le dixième ; peut-
être que je calcule mal ou alors je suis sénile), on avait 
décidé dix  titres pour le dixième album avec éventuel-
lement un bonus. Puis j’ai à nouveau composé pas mal 
de morceaux en septembre dernier (2019) et je suis ar-
rivé avec quatre ou cinq nouveaux titres au moment où 
on a enregistré l’album. Nous avons donc décidé de les 
ajouter car il aurait été inintéressant de les garder pour 
plus tard, car ils auraient peut-être eu moins de sens. Je 
trouve que les bonus ne sont pas des bonus poubelles, 
pas des morceaux “on les a, on les donne”. Ce sont des 
morceaux qui tiennent la route et qui auraient pu être 
dans l’album. Il y a également deux autres titres pour la 
version japonaise.

L’un des bonus de la version CD est donc une reprise 
de Motörhead : cette reprise est-elle plutôt considérée 
comme un simple cover ou plutôt comme un hommage 
à ce groupe ? Ce groupe est-il une influence, une inspi-
ration dans votre musique ? Un hommage, oui ! Forcé-
ment ! Parce que Motörhead est un groupe qui a bercé 
notre jeunesse et notre vie. C’est un groupe majeur et qui 
a apporté sa pierre à l’édifice. Pour te raconter l’histoire 
de cette reprise : quand on a enregistré l’album, on a dû 
clôturer la session plus rapidement, car covid oblige, il 
fallait que l’on se casse. Mais on a terminé tellement 
vite, qu’il nous restait un après-midi avant de repartir. 
On s’est donc dit qu’on n’allait pas se branler la nouille 
et qu’on allait enregistrer un autre morceau ; on a décidé 
de faire une reprise, parce que ça peut toujours servir en 
bonus par exemple. On s’est dit qu’on allait faire un clas-
sique (Comme a pu faire avec des reprises de Slayer 
ou du Metallica). Tous les noms y sont passés: Maiden, 
Judas Priest, Saxon… puis Motörhead, mais pas “Ace of 
Spades”, tous les groupes l’ayant déjà fait. Kevin nous a 
dit “putain, mais “Shine”, j’adore ce titre, ça serait mortel 
de le faire, je le connais en plus”. Donc on a déchiffré le 
morceau en moins de temps qu’il ne faut pour le dire, et 
on l’a enregistré en live. C’est donc une cover imprévue 
et c’est aussi un hommage à ce un groupe majeur dans 
notre éducation musicale, c’est un groupe qui a guidé 
notre vie et qui l’accompagne toujours d’ailleurs.

Petit constat, on sait que le metalleux est collection-
neur et qu’il est attaché aux supports physiques : est-
ce que c’est ce qui vous a poussé à remastériser et à 
ressortir vos précédents albums en vinyle (qui n’étaient 
pas disponibles) ? Ouais bien sûr. Parce qu’il y avait une 
vraie demande, et que c’était con que ces albums restent 
dans le grenier. Et pour te donner une petite exclu, la se-
maine dernière on a fait les remastering de “Sensorial 
Treatment”, “The Time Keeper”, “Fragments” et “Planet 
Pandemonium”, et ceux-là vont ressortir. C’est-à-dire 
que toute la discographie de Loudblast va ressortir. Je 
pense qu’on va d’abord les sortir sur les plateformes 
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numériques, puisque les gens n’écoutent que là-des-
sus maintenant (malheureusement), mais on va aussi 
faire des vinyles, de belles éditions avec des inédits. Car 
l’idée est de faire un bel objet en y ajoutant des petites 
choses en plus. J’ai été déterrer de beaux inédits que 
personne n’a jamais entendus pour tous ces albums. 
J’espère qu’on pourra les mettre en digital avant Noël 
et que nous pourrons distiller l’année prochaine la sor-
tie de ces albums remasterisés par HK, au Vamacara 
Studio.

Le Hellfest 2020 devait être la première date du “Mani-
festo Tour” : comment digérez-vous la situation sani-
taire actuelle ? Comment as-tu vécu le confinement, en 
tant que musicien ? Malheureusement, vu les informa-
tions que j’ai, cela ne va pas encore être pour l’année pro-
chaine. J’espère car ça serait tellement bien mais je pré-
fère ne pas m’enthousiasmer de trop parce que toutes 
les dates sont reportées au fur et à mesure. Les grosses 
tournées ne sont pas annoncées avant novembre 2021, 
donc ça m’étonnerait franchement qu’il y ait des dates 
entre temps. Pour la première fois peut-être dans la car-
rière de Loudblast, tout était calé au poil avec un plan-
ning idéal : On entamait la tournée de l’album avant que 
l’album ne sorte, au Hellfest et à l’Alcatraz Fest. Il y avait 
plein de gros festivals de prévus et une première grosse 
tournée. En ce qui me concerne, j’ai beaucoup composé, 
j’ai joué beaucoup de guitare, j’ai pris le temps pour reta-
per mon studio parce que j’ai eu le temps pour une fois. 
Cela fait huit mois que je ne suis pas remonté sur une 
scène, ça ne m’était jamais arrivé de toute ma vie. Donc, 
être chez moi le week-end, beh je ne savais pas ce que 
c’était. Aujourd’hui, c’est inédit, mais on s’adapte. On ne 
va pas non plus se lamenter sur notre sort, on trouve 
des solutions : on prépare la suite de Loudblast en ame-
nant de nouvelles compos, on concocte un streaming 
qui est la prochaine actualité, on a tourné deux clips… 
On ne s’est pas tourné les pouces. On a réussi pendant 
le déconfinement à amener toute l’équipe de tournage 
pour préparer des choses visuelles parce que l’on sait 
que tout passe maintenant par l’image. Et pour moi le 
premier : je regarde les live stream des groupes qui m’in-
téressent; j’ai vu Moonspell, Paradise Lost, Behemoth, 
Kiss. C’est une espèce de pseudo-live et je préfère ça 
à des concerts en différé sur YouTube. Donc voilà, on 
était fort occupé parce que la sortie de l’album prend 
beaucoup de temps, avec la promo et avec tout ce qui 
se passe et ce qui va se passer autour. La future étape, 
c’est le live en streaming comme on n’aura pas d’autres 
choix en attendant de pouvoir concrètement remonter 
sur scène.

C’était ma prochaine question, donc vous envisagez de 
faire des concerts virtuels ? Oui, parce que… je t’avoue-
rai qu’on n’est pas archi chaud de jouer devant des mecs 
assis. On nous l’a proposé, mais ce n’est de toute façon 
pas viable et rentable. Il y a plein de choses qui font que 
ça ne marche pas avec la musique que l’on fait. Ce n’est 
pas parce que l’on ne veut pas, c’est juste que le me-
tal, ce n’est pas quelque chose que tu vas voir assis. Ça 
ne s’y prête pas vraiment. Donc pour l’instant, on tente 
de trouver d’autres solutions et on verra bien ce qu’on 
nous proposera et comment cela va avancer. Et puis, on 
s’adaptera, car c’est notre métier et qu’on est entouré 

d’une équipe de professionnels qui bossent pour nous 
et qui amènent des idées et suggestions. Voilà, pour le 
moment on en est là : mettre à profit le temps qu’on a. 
J’essaie de voir le positif, je suis quelqu’un qui regarde 
devant et pas derrière ; je veux avancer et je pense qu’on 
n’a pas vraiment le choix. Il ne faut pas se lamenter, se 
dire que la situation est ce qu’elle est.

En tant que pionnier de la scène metal française : com-
ment vois-tu l’évolution de cette scène depuis 35 ans ? 
Je la vois de l’intérieur parce que j’ai produit énormé-
ment de groupes, qui ont aussi fait évoluer cette scène, 
Black Bomb A, par exemple. Des albums j’ai dû en pro-
duire une centaine, j’ai dû contribuer au fait que cette 
musique avance dans l’hexagone. Ça a toujours été un 
peu “oui, en France, il ne se passe rien !”. Enfin attends 
mec! Si tu remontes aux prémices de cette scène… 
beh, tu vois Trust, ADX, Killer, tous ces groupes de la 
première génération et puis nous, Loudblast, Agressor, 
Mercyless, BBA, Crusher, Benighted et Gojira bien sûr, 
qui maintenant résonne comme un groupe internatio-
nal et pas comme un groupe français. Je pense que 
la France a toujours été un terreau fertile pour cette 
musique. Et c’est bien que les Français s’en rendent 
compte. Je considère que l’on n’est qu’aux préludes de 
ce qui va se passer car il n’y a plus ce truc où on disait 
“la France est à la traîne”. Oui, les infrastructures fran-
çaises étaient un peu à la traîne, ce qui n’a pas contribué 
au fait que les groupes puissent vraiment avancer à une 
certaine époque. Mais je pense qu’on n’a pas de com-
plexe à avoir, et ceux qui croient encore ça, qu’ils aillent 
se faire foutre. (Rires)

Et quels sont tes coups de cœur français du moment ? 
Alors, coups de cœur français du moment : Déluge, Be-
nighted, Akiavel, quoi d’autres ? Tu sais, j’écoute plein de 
trucs, mais à la fois… j’avoue que j’ai réécouté que des 
vieux albums. (Rires) Mais, je pense globalement que la 
jeune génération, comme les autres, a apporté au moins 
un groupe différent  : comme Igorrr ou Perturbator, où 
tu es sur un truc un peu différent ce n’est pas du metal, 
mais ça n’en est pas loin non plus. Comme Hangman’s 
Chair, qui je trouve font partie des groupes qui ont un 
truc à amener. Toute la scène alternative également, 
les No One, Tagada, les Lofo, etc. ce sont des groupes 
qui sont là et qui font avancer les choses. Elle a quand 
même pas mal de consistance cette scène, elle ne res-
semble pas à rien. Et surtout cela fédère énormément 
de personnes, et ça, il ne faut pas l’oublier. C’est une 
scène qui existe, qui est vivante et qui n’est pas prête de 
s’éteindre parce qu’il y a des acteurs essentiels et qu’il y 
a aussi des gens pour pousser derrière tout ça : tous les 
petits festivals, tous les mecs qui se sortent les doigts 
du cul pour faire des trucs qui tiennent la route et qui 
commencent à devenir de plus en plus gros, c’est cool. Il 
y a une vraie dynamique et le Hellfest a aussi contribué 
à ça. Je pense que le meilleur est devant nous, et on va 
tous sortir reboosté de tout ça !

Photos : Moland Fengkov
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Quatre années ! Jamais auparavant les pion-
niers du death metal mélodique n’avaient fait 
patienter les fans aussi longtemps. Mais au-

tant le dire tout de suite : ça valait le coup d’attendre 
leur douzième album. Quelques semaines avant la 
sortie du nouvel opus “Moment “j’ai eu un long en-
tretien avec leur chanteur et membre fondateur Mi-
kael Stanne. Il nous révèle des choses intéressantes 
sur la naissance de death metal mélodique, le travail 
en studio avec les deux nouveaux guitaristes, leur 
plan pour un premier concert en live stream, son 
implication dans un jeu metal, son meilleur moment 
sur scène et bien plus encore.

Par Dean G.

Tu fais de la musique depuis plus de trente ans, donc 
avant de traiter du nouvel album, nous devons par-
ler de la genèse du death metal mélodique. Ce n’est 
pas vraiment facile de dire quel a été le premier al-
bum, car pour certaines personnes, “The Red in the 
Sky is Ours” publié par At the Gates en 1992 est le 
point de départ, mais ce n’est pas vraiment du death 
mélodique. C’est pourquoi pour d’autres, “A Velvet 
Creation “qu’Eucharist a sorti un an plus tard est le 
premier album de ce nouveau genre. Je pense ce-
pendant que pour la plupart des amateurs, “Skydan-
cer “de Dark Tranquillity est le tout premier opus de 
ce style. Alors, en étant un des initiateurs, tu peux 
certainement nous révéler comment tu as vécu cette 
époque à Göteborg ! C’était une période super stimu-
lante ! Bien sûr, nous étions jeunes. Nous venions de 
créer un groupe et nous sentions que nous faisions 
partie de quelque chose, même si, nous ne considé-
rions pas cela comme un genre. Nous voulions juste 
jouer du death metal car c’était la chose la plus exci-
tante que nous connaissions à ce moment-là. Nous 
traînions avec des amis, buvions de la bière, écou-
tions toutes sortes de musique que nous pouvions 
obtenir. On échangeait beaucoup de cassettes en 
étant en contact avec des gens du monde entier, ceci 
pour dénicher de la nouvelle musique. Bien que nous 
ayons eu un magasin de disques ici en ville où nous 
pouvions commander beaucoup d’articles, il y avait 
encore de la musique que nous ne pouvions pas y 
trouver, donc il était question de consulter ce gars 
en Allemagne qui avait beaucoup d’albums intéres-
sants, ou ces gars en Grande-Bretagne qui avaient 
tous les trucs doomy que nous aimions ou encore 
quelqu’un en Amérique qui pourrait nous envoyer de 
nouvelles démos d’Obituary et des choses similaires. 
Ce genre de sentiment underground était incroyable-
ment exaltant pour nous ! Là où nous vivions, la vie 
était facile, mais ceci était quelque chose de dange-
reux ! Nous venions tous d’un beau quartier en de-
hors de Göteborg ; tous ceux qui ont vu se créer les 
groupes tels In Flames, At The Gates ou Hammerfall 
et tout ça. Mais c’était trop sûr et pas assez excitant, 
donc l’underground du Death Metal était tout ce que 
nous souhaitions. Vous vous disiez  : “personne ne 
connaît cela, personne ne le comprend, mais nous 
le maîtrisons ! “Surtout quand vous avez 15, 16 ou 
17 ans, vous voulez faire partie de quelque chose de 
plus grand, que ce soit du sport ou autre : la musique 

était ce truc. Et plus c’est extrême, mieux c’est ! Alors, 
tandis que nous avions commencé le groupe, nous 
avons vu jouer Grotesque qui est devenu plus tard 
At The Gates. Je les ai observés dans leur salle de 
répétition et cela a changé beaucoup de choses pour 
moi, je me disais : “Holy shit!”. Cela nous a incités à 
prendre des instruments. Nous avons passé de bons 
moments en organisant des spectacles ensemble, 
car il y avait toujours quelqu’un qui pouvait program-
mer des concerts, à Stockholm par exemple. Nous 
connaissions certains gars de Nihilist, de Tiamat, de 
Treblinka et d’Eucharist ; c’était donc ce type de com-
munauté, d’amitié, d’échanges de cassettes et de 
lettres à l’époque. Nous avons grandi avec ce genre 
de musique.

Lorsque le groupe a été fondé sous le nom Septic 
Broiler, il se dit qu’aucun membre n’était vraiment 
capable de jouer un instrument. Est-ce réel ? Ouais, 
moi et Niklas (ndlr : Niklas Sundin) nous avons acheté 
des guitares peut-être un an avant et savions jouer un 
peu. Et ça se passait comme : “Ah, nous avons besoin 
d’un batteur ? Nous allons solliciter Anders !” (ndlr  : 
Anders Jivarp) et “Nous avons besoin d’un chanteur ? 
Nous allons demander Anders ! “  (ndlr  : Anders Fri-
dén, aujourd’hui In Flames) “Il a les cheveux les plus 
longs, il pourra être cool ! “(des rires) et “Les parents 
de Martin (ndlr : Martin Henriksson) ont du fric, donc 
il peut avoir une belle basse”. Voilà comment nous 
pensions. Nous vivions tous dans la même rue et 
nous traînions ensemble tous les jours.

Et à ce moment, une longue carrière musicale a 
commencé. Oui, et dès que nous avons pu maîtriser 
nos instruments et que nous avons senti que nous 
pouvions jouer une chanson, nous avons changé de 
nom.

Comme tu viens de l’évoquer, la scène underground 
de Göteborg était très imbriquée et entrelacée dans 
les années 90, une sorte de grande famille metal. Je 
me souviens aussi qu’on retrouve ta voix et tes pa-
roles sur “Lunar Strain” le premier album d’In Flames ! 
Alors, comment est cette scène aujourd’hui ? Je de-
mande parce qu’Isabelle Romhagen, la nouvelle gui-
tariste de Frantic Amber… Oh ouais, ouais !

…vit à Göteborg et elle m’a dit qu’à ses yeux 
Stockholm est le nouveau centre suédois du death 
metal mélodique. Es-tu d’accord avec ce constat ? 
Euh… je ne sais pas, peut-être. Il se peut qu’elle fasse 
référence à des groupes que je ne connais pas. Je 
pense qu’il y a tellement de groupes ici, juste dans ce 
quartier de la ville, et tous sont de genres différents. 
Il y a des groupes comme Evergrey, l’un des meilleurs 
de power metal progressif. Ensuite, on a Monolord 
qui est top en doom stoner rock. C’est incroyable ! Il 
y a aussi beaucoup de bons groupes de death metal. 
C’est cool de voir des groupes qui essaient de faire 
les choses autrement et c’est ce qu’il faut faire ! Il y a 
une créativité prodigieuse, il y a beaucoup de studios 
et de petites salles, donc beaucoup d’opportunités, 
bien différentes de ce qu’elles étaient quand nous 
avons commencé.
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En parlant de créativité : tu as fait une performance 
vocale pour un nouveau jeu vidéo FPS qui apparaîtra 
l’année prochaine. Il s’appelle “Metal: Hellsinger” et 
des chanteurs bien connus comme Matt de Trivium, 
Björn de Soilwork ou Alissa d’Arch Enemy ont égale-
ment prêté leur voix. Peux-tu nous révéler comment 
cette collaboration s’est faite ? Il y a deux personnes 
responsables pour la musique. Ils sont originaires de 
Göteborg et ont des liens avec le boulot de ma petite 
amie, car les parents d’un d’eux travaillaient avec elle. 
Alors ils lui ont demandé si je pouvais chanter pour 
un jeu viking qu’ils faisaient. Ce dernier n’a jamais 
abouti tel quel et s’est transformé en ce nouveau jeu. 
Ils m’ont demandé par la suite si je pouvais chanter 
quelques pistes. C’étaient des chansons super cool 
alors j’ai dit : “oui, bien sûr !”. J’ai enregistré des dé-
mos qu’ils ont utilisées pour construire le jeu. Nous 
avons ensuite fait une version appropriée plus tôt 
cette année. Ce sera un jeu incroyable simplement 
parce que ce n’est pas seulement un jeu de tir, mais 
aussi un jeu de rythme. Tu joues au rythme des mor-
ceaux qui sont des chansons de death metal super 
lourd ! Si tu pratiques mieux, tu vas entendre un meil-
leur son et plus de pistes.

J’espère qu’un jour nous verrons un flipper Dark 
Tranquillity, car beaucoup d’entre eux font référence 
à des groupes de rock ou metal ! Ce serait cool, et 
aussi concevoir quelque chose comme ça serait in-
croyable ; faire toutes les illustrations, etc., c’est donc 
un défi pour Niklas !

En effet, il serait le gars parfait puisqu’il a conçu 
pratiquement toutes vos pochettes et le merch ! 
Mais revenons à toi. Tu as un contact étroit avec 
les fans. Je t’ai vu parler patiemment aux gens en 
faisant la queue pour une bière avant un spectacle 
au Rockhal. Mais ce n’est malheureusement pas la 
bière Imperial Stout lancée en 2017 par Dark Tran-
quillity et nommée après l’album “Atoma”. Peut-on 
s’attendre à une bière “Moment” maintenant ? Il y 
en a une à Göteborg qui est une sorte de bière “Mo-
ment”. Mais toutes les brasseries qui sont ici ont vrai-
ment du mal actuellement et ce serait légèrement bi-
zarre de le faire à l’heure actuelle. C’est une période 
difficile pour introduire quelque chose de nouveau, 
mais il y en aura une ! J’en ai déjà parlé à certaines 
brasseries, donc ça va arriver, il faut juste patienter 
encore un peu.

Vous attendez donc le bon “moment” ! Oui ! (Rires)

Il est temps de parler du nouvel album “Moment”. 
J’étais très curieux de l’entendre, car je savais que les 
nouveaux membres du groupe, Christopher Amott et 
Johan Reinholdz, ont collaboré sur cet album. Avez-
vous dû les assagir pour qu’ils ne fassent pas trop 
de shredding ou de riffs durs ? (Rires) Ouais, un peu ! 
Mais même si j’aime ça, cela ne correspond pas vrai-
ment à ce qu’est Dark Tranquillity ou du moins pas à 
ce que nous avons été jusqu’à présent. Il s’agissait 
donc de trouver un équilibre entre ce qui est fonda-
mentalement Dark Tranquillity et l’intégration de leur 
style de jeu. Johan joue beaucoup de trucs de death 

metal progressifs et techniques, donc les choses qu’il 
a introduites étaient super cool et géniales, mais aus-
si légèrement en dehors de la zone de confort dans 
laquelle nous étions auparavant. Néanmoins, nous 
avons rencontré cet équilibre entre notre musique et 
ces nouvelles choses. J’ai hâte de travailler encore 
plus étroitement avec eux à l’avenir. Cette fois-ci, il 
s’agissait davantage de mieux se connaître musica-
lement et en tant que partenaires d’écriture.

Dans le passé, et, je suppose, aussi maintenant, 
Martin et Anders ont écrit la plupart des fondements 
des différentes chansons. Oui.

Peux-tu nous en dire un peu plus sur la contribu-
tion exacte qu’ont eu les deux nouveaux guitaristes 
à l’album ? Chris vivait à New York et est arrivé plus 
tard, mais Johan était là depuis le début et a contri-
bué à l’adaptation des lignes de guitare. Comme à 
l’habitude, nous ne composons qu’avec les claviers, 
sans autres instruments. Johan est ensuite inter-
venu pour poser les riffs soutenant la mélodie et a 
ajouté d’autres lignes de guitares. Et il a également 
écrit quelques chansons que nous avons finalisées. 
C’était donc vraiment excitant ! Quand Chris est arri-
vé, il s’agissait plus de travailler sur les solos et les 
leads et de ce genre de choses où il est incroyable-
ment bon ! Johan peut jouer à peu près n’importe quoi 
et Chris aussi, mais Chris a un sens de la mélodie 
qui est impeccable. Johan est, lui, plus technique ; au 
moins dans son solo. J’ai joué les chansons à un de 
mes amis qui les connaît depuis des années et il a 
immédiatement reconnu qui joue quelles notes !

Oui, en effet, certaines chansons au même titre que 
“Transient”, “The Dark Unbroken” ou “Standstill” ont 
de jolis solos de guitare. Chris qui (comme tu l’as 
dit) fait les solos et les leads aura donc certaine-
ment son “moment “ personnel sur scène ! Oh oui !

Bien que “Failstate” soit plus lourd et me rappelle 
en quelque sorte certains morceaux plus anciens 
des albums “Damage Done” et “Character”, je di-
rais que “Moment” est en général plus une évolu-
tion d’“Atoma”. Il y a certes des aspects à cela et les 
fondements des chansons sont davantage un raffi-
nement des morceaux “Atoma”. C’était d’abord une 
continuation. Mais l’influence de Johan et de Chris 
a changé beaucoup de trucs. Certaines choses sont 
devenues beaucoup plus lourdes, certaines sont de-
venues beaucoup plus mélodiques. Et bien sûr Jo-
han, en connaissant notre histoire, pouvait insérer 
des choses auxquelles nous n’aurions peut-être pas 
pensé.

Je sais que Johan était déjà fan de Dark Tranquillity 
avant de rejoindre le groupe. Oui, il est fan de telle-
ment de musique et il connaît tout par cœur !

Plus j’écoute les différents morceaux, plus je dé-
couvre de nouveaux détails subtils et très élaborés. 
Il me semble donc que vous avez passé beaucoup de 
temps à produire et à mixer l’album ! Oh, bien sûr ! Il 
y a beaucoup de pistes. J’ai aussi détecté beaucoup 
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de trucs en l’écoutant. Je remarque tout le temps de 
nouvelles choses et c’est ce que nous voulions. Nous 
désirions avoir une production complexe avec beau-
coup de pistes, surtout de clavier.

C’est juste, on dirait qu’il y a au moins vingt pistes ! 
Oui, en termes de clavier, il y en a une vingtaine et 
à cela s’ajoutent encore quelques pistes de guitare 
et autres. Nous souhaitions que ce soit passionnant 
à entendre et également avoir des choses que vous 
découvrirez plus tard au fur et à mesure que vous 
l’écoutez. Jens Bogren (ndlr  : l’ingénieur de mixage) 
est aussi un nerd hifi et il a voulu créer une ambiance 
tout en s’assurant que les détails musicaux ne soient 
pas trop évidents.

Tout comme pour les deux albums précédents, vous 
êtes retournés dans le studio “Rogue Music” de 
votre claviériste Martin. La batterie n’a pas été enre-
gistrée là, mais aux Nacksving Studios. Il doit donc 
y avoir une raison particulière à cela ! Le studio de 
Martin n’a pas de salle de batterie, c’est la simple rai-
son. Nous avons réalisé un documentaire sur le stu-
dio où l’on voit à quel point tout est rapproché : c’est 
cinq studios en un, connectés pour que l’on puisse 
passer de l’un à l’autre.

L’ancien guitariste Niklas a conçu la plupart des po-
chettes de Dark Tranquillity et c’est ce qu’il vient 
de faire avec la nouvelle. Elles étaient souvent en 
teintes grises, mais depuis “Atoma” les couleurs 
sont de plus en plus saturées. La pochette de “Mo-
ment” est même la plus colorée que j’ai jamais vue ! 
C’est donc différent de ce que les fans de metal ont 
l’habitude de voir. Devenez-vous de plus en plus 
populaires et moins vilains ? (Rires) J’imagine que 
c’est le signe du temps et Niklas regarde toujours en 
avant. Il pense : “Ah, tout le monde fait ça, je devrais 
faire quelque chose de totalement distinct !”. Il est 
constamment fatigué de ses propres trucs. Alors il 
veut sans cesse faire quelque chose de différent, il 
n’est jamais satisfait. À l’instant où nous avons com-
mencé à parler de cette pochette, nous désirions 
qu’elle soit différente d’“Atoma” mais nous voulions 
conserver le dessin à main libre. Ceci correspond 
à ce que nous avons ressenti lors de la production 
de l’album, qui était très analogique. On souhaitait 
quelque chose de chaleureux et d’organique. Niklas 
ne l’a pas conçue avec Photoshop, mais plutôt à la 
main. J’ai dit que je voulais quelque chose de plus ac-
cueillant et vibrant, alors je lui ai envoyé beaucoup de 
photos de jeux vidéo et d’autres pochettes. Je pense 
qu’elle va sortir du lot, surtout en vinyle. Il est donc 
plus important que jamais d’avoir une couverture qui 
frappe !

Tu lui as également communiqué les titres des 
chansons comme source d’inspiration. Oh oui, et 
toutes les paroles ! C’est ainsi que nous avons tou-
jours travaillé.

Connais-tu le groupe de death metal mélodique 
Aephanemer ? Le style graphique de leur premier 
album “Memento Mori” de 2016 me rappelle la po-

chette de “Moment”. Je les connais que de nom. 
Niklas fait des pochettes pour d’autres groupes. Il 
a même fait des centaines de pochettes d’albums : 
pour In Flames, Arch Enemy et pour toutes sortes de 
groupes.

Vous ferez un live stream où toutes les nouvelles 
chansons seront interprétées. Je ne me souviens 
pas que vous ayez fait cela auparavant ! Non, nous 
ne l’avons jamais fait ! Ce sera la première fois. En 
enregistrant l’album, nous nous sommes rendu 
compte qu’il n’y aurait pas de tournée ni de festival 
cette année-ci. Nous nous sommes alors demandé 
ce que nous devrions faire. Faire un show en strea-
ming semblait distant et bizarre et certains shows 
que nous avons regardés ne nous ont pas vraiment 
plu. Donc, si nous voulions le faire, nous devions le 
faire bien ; cela devait être quelque chose de spé-
cial, du moins pour nous ! Quelque chose d’excitant. 
Nous avons par conséquent décidé de l’aborder de 
la même manière qu’un spectacle complet, comme 
le premier concert de la tournée “Moment” et avec 
une production complète. Nous serons dans un beau 
théâtre ici en ville, juste un superbe endroit et ça va 
être cool ! On va tout donner quand on diffusera le 
concert le 21  novembre. Je suis vraiment excité et 
nerveux parce que nous n’avons jamais joué ces 
chansons auparavant. Nous avons déjà fait plusieurs 
répétitions et ça commence à sonner super bien !

Votre tournée aux États-Unis a dû être annulée, au-
cune autre tournée n’est prévue et l’album est termi-
né. Alors, quels sont les projets d’hiver ? Aaaarg, l’hi-
ver viendra à coup sûr, ça va devenir sombre, bizarre 
et solitaire. Je ne sais pas, nous n’avons pas encore 
décidé, nous allons planifier des trucs, nous conti-
nuerons à promouvoir l’album et répéterons pour 
être prêts quand tout va partir de nouveau. Person-
nellement, j’ai beaucoup de projets en cours puisque 
beaucoup d’amis m’ont demandé de les rejoindre 
pour chanter. Il y a donc des plans musicaux sympas 
que j’attends avec impatience !

Peux-tu nous en dire plus ou est-ce encore secret ? 
Quelque chose sortira dans deux semaines environ 
avec un groupe appelé Grand Cadaver qui joue du 
death metal totalement old school, comme celui du 
début des années 90. C’est un projet entre quelques 
amis. L’EP pointera l’année prochaine - j’adore - mais 
c’est juste pour le plaisir.

J’espère pouvoir te revoir l’année prochaine au Sum-
mer Breeze Open Air ! Moi aussi, moi aussi !

Je sais que c’est un festival que tu apprécies parti-
culièrement et je me souviens bien t’avoir vu chanter 
en faisant du crowd surfing - c’est ce que j’appelle 
le contact étroit avec des fans ! Oh ouais, j’adore ça, 
mon moment préféré sur scène !

Photo : Mattias Christenson
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Le décès d’Erik Lindmark d’une sclérose en plaques, 
en 2018, a été un choc dans l’univers des musiques 
extrêmes. Fondateur et guitariste/chanteur, âme 

même, de Deeds Of Flesh, il travaillait, au moment de sa 
disparition, sur le dernier volet de la trilogie initiée avec 
“Of What’s To Come” et poursuivie par “Portals Of Ca-
naan”. Le groupe, en guise d’ultime hommage, a finalisé 
l’œuvre de ce musicien de talent pour donner naissance 
à “Nucleus”.

Par Chris Grès

Pourquoi avez-vous décidé de revenir avec un nouvel al-
bum après sept ans de silence ? Jakoby (chant): Il y a eu 
beaucoup de facteurs qui ont joué un rôle dans ce délai. La 
raison la plus évidente, la plus déterminante est bien sûr le 
décès d’Erik Lindmark. L’album avait été écrit et enregistré 
par Erik, Craig, Darren et Ivan, il y a deux ans. Malheureu-
sement, les vocaux d’Erik n’avaient pas pu être enregistrés 
avant sa mort. Techniquement, “Nucleus” aurait pu sortir 
en 2017/18. Nous avons décidé qu’il était important de pu-
blier cet album pour Eric et le groupe, pour sa famille, pour 
Unique Leader et tous les fans de Deeds. Ainsi le monde 
pourra entendre la dernière partie de son œuvre.

Finaliser “Nucleus”  sans Erik a dû être spécial... Darren 
(batterie): Dès que les fans écouteront “Nucleus”, ils saisi-
ront l’influence, ils sentiront la présence d’Erik. Avec Craig 
et Ivan, il a écrit et participé à la composition de tout le 
disque. Il avait déjà les titres de chacun des morceaux. Les 
paroles, le concept et l’histoire ainsi que le chant étaient 
les seules choses qui manquaient. C’est là que Jakobi et 
moi sommes intervenus. Je vais être honnête : pour moi, 
comme pour les autres membres du groupe, finir cet al-
bum sans Erik a été étrange… mais l’achever en son hon-
neur était crucial pour nous tous. Ce n’aurait pas été un 
album de Deeds sans les vocaux de Jakobi.

Comment as-tu travaillé avec Erik sur les chansons de 
“Nucleus” ? Craig (guitare): Au début du processus, Erik et 
moi nous retrouvions par Skype pour discuter des idées et 
du concept de “Nucleus”. Lorsqu’il a commencé à écrire, je 
savais dans quelle direction allait l’histoire et comment je 
pourrais utiliser les visuels pour aider à sa compréhension. 
Depuis mon travail sur “Metamorphignition” avec Arkaik, 
c’est ma manière préférée de créer. “Alyen Scourge” avait 

déjà été rédigé par Skype  : je prenais mes propositions 
et celles d’Erik et je les mélangeais grâce à Guitar Pro. 
Quand nous étions satisfaits des structures, j’enregistrais 
une version pré-produite pour que nous nous fassions une 
idée de la façon dont elle sonnait. Je tenais aussi à ajouter 
plus d’éléments cinématographiques dans les chansons, 
car l’histoire a une dimension épique, de science-fiction. 
Je pensais que ça aiderait à améliorer le son de l’album.

Comment sont intervenus les autres membres du groupe 
dans ce processus ? Ivan a apporté de nombreux riffs in-
croyables pour ce disque. Si j’ai géré l’intégralité des ar-
rangements de l’album, tout le monde a contribué à l’en-
semble des riffs. Nous placions tous notre matériel dans 
des fichiers Guitar Pro et nous les échangions par e-mails. 
Ensuite, je piochais les riffs dont je pensais qu’ils fonction-
neraient et je les envoyais aux autres gars pour avoir leur 
avis et leur approbation. C’était vraiment un processus col-
laboratif !

“Nucleus” est-il un point final ou un nouveau départ ? 
“Nucleus”, du point de vue de l’histoire et des paroles, peut 
être considéré comme la fin de la trilogie débutée avec “Of 
What’s To Come” et poursuivie par “Portals to Canaan”. Ja-
kobi et moi voulions raconter une histoire en lieu avec ces 
deux albums, tout en complétant l’intrigue. Quant au futur 
du groupe… Ce disque est à la fois la fin d’un chapitre et le 
début d’un autre.

Jakobi, pourquoi avoir quitté le groupe en 2007 ? Jako-
bi: J’ai quitté le groupe en 2017, car j’ai appris que j’allais 
avoir un enfant ; je devais prendre soin de cette jeune fa-
mille. Comme tu le sais, c’est difficile à faire avec les ren-
trées d’argent liées à un groupe de Death. Je savais donc 
ne plus pouvoir consacrer le temps nécessaire à Deeds, à 
aider Erik et Mike. J’ai par conséquent décidé de tirer ma 
révérence. Je sentais que le groupe continuerait fort sans 
moi… et c’est ce qui s’est passé ! C’était pour moi une pé-
riode à la fois heureuse et triste : je cédais un univers der-
rière moi et j’entrais dans un nouveau monde. Mon retour 
l’année dernière est une conséquence de la mort d’Erik. Je 
ne pouvais pas laisser inachevé son ultime travail musical 
sur cette terre, ou le voir finir par quelqu’un d’étranger. Je 
n’avais pas le choix, je devais revenir, c’était décidé pour 
moi ! Quoi qu’il en soit, j’ai pris beaucoup de plaisir dans 
la création de ce disque, même s’il y avait beaucoup de 
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pression pour bien faire les choses, un laps de temps à 
respecter ainsi que tous les autres obstacles à surmonter. 
J’ai eu une sensation de fraîcheur. Travailler de nouveau 
avec Craig, Ivan, Darren et mon ami Mike a été un réel bon-
heur. Je me sentais comme quand nous écrivions et enre-
gistrions notre vieux matériel ! Se retrouver à bosser avec 
des chanteurs légendaires était comme une cerise sur le 
gâteau ! Je ne l’oublierai jamais ! Qui peut dire qu’il a fait 
des duos avec Corpsegrinder, Luc Lemayn Gallagher et les 
autres invités présents sur “Nucleus” ? Incroyable, mec !

Comment ces invités ont-ils été choisis ? Craig: La liste 
de ces invités est assez impressionnante, elle comprend 
quelques-uns des musiciens les plus incroyables et ta-
lentueux du Death metal. Nous avons été honorés et sur-
pris que ces grands chanteurs et musiciens participent à 
“Nucleus” ! Jakobi et moi avons pris la décision que, sans 
Erik comme chanteur principal, “Nucleus” méritait d’être 
un album hommage. Il était évident que Jacoby, membre 
fondateur et second chanteur principal de Deeds, soit le 
vocaliste numéro  1 de “Nucleus”. Pour choisir qui allait 
collaborer avec nous, il fallait avoir des gars qui étaient 
de bons chanteurs, mais aussi avec qui nous avions une 
réelle amitié, personnelle comme professionnelle. La plu-
part des chanteurs œuvrent dans des groupes qui sont 
sur Unique Leader. Il était important de les avoir, car leurs 
formations ont joué un rôle dans le succès du label. Nous 
avons partagé de belles aventures avec eux. Pour être 
honnête, quand nous avons commencé à poser des noms 
sur le papier, la liste était assez longue. Nous savions que 
ce serait un challenge difficile en raison de la coordination 
nécessaire pour envoyer les chansons aux gars, pour qu’ils 
soient disponibles et aient accès à un studio pour enregis-
trer leurs parties. À notre grande surprise, tous les invités 
ont été super intéressés et tout de suite au taquet. Ils ont 
chanté par respect pour Erik, Deeds et Unique Leader. 

Peux-tu résumer l’histoire, débutée sur “Of What’s To 
Come” ? C’est de la science-fiction. L’inspiration est venue 
des histoires écrites par Erik pour les albums “Of What’s To 
Come” et “Portals To Canaan”. Jacoby et moi avons créé 
une intrigue qui raconte la suite de la bataille sur la Terre. 
Elle fait entrer dans le bal les “Surveillants” (“Overseers”) 
et les “Aînés” (“Elders”) qui viennent aider les derniers hu-
mains pour l’assaut final entre les hommes et la horde des 
envahisseurs extraterrestres. Le “Nucleus” est une amé-
lioration organique de l’homme, implantée par les “Surveil-
lants”, qui sont des êtres énormes et anciens, arrivés il y a 
des millions d’années. Un petit parasite s’est échappé des 
“Surveillants”. Il nourrit le cerveau d’un venin spécial qui 
permet aux individus de se transformer en créature ultra 
puissante. La bête qui libère les parasites est comme un 
mélange de Cthulhu, la créature de HP Lovecraft, et d’un 
monstre inspiré par les vieux mythes nordiques de la mer. 
Les “Aînés” sont l’origine de l’humanité. Ils ont transporté 
les “Surveillants” et le “Nucleus” sur Terre par l’intermé-
diaire de spores d’ADN. Maintenant que la guerre finale 
est arrivée, les “Surveillants” reviennent à la surface pour 
engendrer les parasites. Les derniers humains sont renfor-
cés par ces pouvoirs puissants pour l’ultime combat, dans 
l’espoir de regagner la Terre.

Comment “Nucleus” a-t-il été enregistré ? Avec l’avancée 
des logiciels, il est de plus en plus facile de bosser depuis 

des lieux différents. Nous enregistrons tous dans nos 
home studio puis nous combinons nos fichiers. Ensuite, 
nous les envoyons à Zack Ohren (Castle Ultimate Studio) 
qui mixe et masterise. Nous travaillons avec lui depuis 
“Portals Of Cannan” et c’est une sacrée expérience ! Il a 
une oreille incroyable pour le son des guitares, de la batte-
rie, de la basse ! Ses productions arrachent !

Grâce notamment à l’intro et à l’outro, l’auditeur a l’im-
pression d’assister à un film. Darren: Oui, la séquence 
d’ouverture donne cette impression. Tout le mérite de la 
création du morceau, “Odissey”, revient à Craig et Jaco-
by. Au début, le concept était de proposer une intro instru-
mentale. Craig l’a écrit et Jacoby a eu l’idée d’avoir cette 
narration, faite par un enfant - d’une génération désormais 
éteinte. Il y avait deux objectifs. Si vous écoutez pour la 
première fois un disque de Deeds Of Flesh et n’avez au-
cune idée de l’histoire relatée sur les albums précédents, 
ce passage explique le contexte. Nous souhaiterions ainsi 
susciter l’intérêt de l’auditeur, lui donner envie d’écouter 
“Of What’s To Come” et “Portals To Canaan”. Le second 
se situe à l’intérieur même du concept de l’album. C’est un 
horrible message final enregistré par une civilisation mou-
rante, apprenant à une nouvelle génération, survivante, 
ce qui s’est passé sur Terre, ce qui en a pris possession. 
L’outro est notre lecture d’un chant funéraire viking tradi-
tionnel. C’est une collaboration entre tous les membres du 
groupe et les amis proches d’Erik. Nous l’avons réalisé en 
l’honneur d’Erik et de ses racines suédoises. C’est comme 
un voyage viking traditionnel vers l’au-delà, vers l’après…

Comment définirais-tu le terme “Nucleus” ? Il y a beau-
coup de possibilités… L’album s’inscrit à la fois dans la 
continuité du son et du concept de Deeds Of Flesh, mais il 
en est aussi une évolution. “Nucleus” est aussi le fruit de la 
collaboration de nombreux musiciens de talent et d’amis, 
réunis pour un but extraordinaire  : célébrer et achever le 
dernier travail musical d’Erik. “Nucleus” (noyau) est donc 
un mot qui représente l’incarnation d’Erik : il était le Noyau 
de Deeds Of Flesh et d’Unique Record, et une figure cen-
trale dans la promotion et le soutien du metal extrême et 
underground.

Pourquoi avoir choisi “Alyen Scourge”  comme  single ? 
Nous avons pris cette décision collectivement, car ce 
morceau représente tout ce qu’incarne Deeds Of Flesh. Il 
contient une batterie qui swingue et blaste, un duo vocal 
puissant et des guitares heavy ! Les paroles revisitent et 
résument l’histoire de “Portals To Canaan”. Chaque chan-
son a sa propre histoire : elles sont comme les chapitres 
d’un livre.

Sera-t-il possible de vous voir sur scène en Europe, après 
la pandémie ? Nous sommes en train de réfléchir à cette 
possibilité. Si le timing est bon et si une opportunité in-
téressante se présente, nous pourrons alors commencer 
à planifier une tournée. Hélas, nous ne sommes sûrs de 
rien quant au futur de l’industrie musicale. Cette pandé-
mie rend les choses confuses. Il est impossible de prédire 
quand les musiciens pourront de nouveau voyager et jouer 
live. Seul le temps le dira…

Photo : D.R.
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Quelques 2800 concerts, mais toujours pas ras-
sasiée ! Même le confinement n’a pu arrêter Doro 
Pesch. Motivée comme jamais, la sympathique 

“Queen of Metal” a diverti ses fans avec des concerts 
drive-in cet été. Le jour de la sortie de sa compila-
tion “Magic Diamonds - Best of Rock, Ballads & Rare 
Treasures”, nous nous sommes entretenus avec la 
première femme qui osa conquérir le monde des sons 
lourds au début des années 80.  

Par Dean G.

(Ndlr: Doro me salue très chaleureusement) Ta voix pro-
page la bonne humeur, ce vendredi 13 n’est donc pas 
un mauvais jour pour la sortie de ton nouvel opus ! En 
effet, je suis très contente, tout s’est bien passé. C’est 
toujours excitant même si je l’ai vécu tant de fois ! Fai-
sons-nous l’interview en allemand ?

Oui, je vais le traduire en français pour le Metal’Art, un 
magazine distribué gratuitement. Ah, je pense que je 
le connais !

Si mes infos sont correctes, tu as fais la même chose 
que moi quand tu étais jeune, à savoir les arts gra-
phiques. Oui, je voulais être graphiste et c’est pourquoi 
j’ai fait un apprentissage de typographe. Mais dès que 
j’ai eu mon premier groupe, j’ai tout de suite su que je 
désirais continuer à faire de la musique. Mais j’aime 
toujours rendre les choses belles.

As-tu conçu ton logo toi-même ? Effectivement, tous 
les logos. Et depuis 1987, je travaille en étroite collabo-
ration avec Geoffrey Gillespie, l’artiste qui crée les po-
chettes de disque. Je l’estime beaucoup. Maintenant, 
pour le best of, nous avons pris une photo d’un concert 
qui m’a plu. As-tu déjà écouté l’album ?

Oui, je l’ai eu d’avance… Alors, parlons tout de suite 
de cette œuvre monumentale qui contient 56  chan-
sons. Que peux-tu nous en raconter ? Nous avions 
prévu beaucoup de tournées cette année-ci, mais 
comme elles ont toutes été annulées, je suis allée en 
studio pour bosser sur le nouvel album qui devrait sor-
tir l’année prochaine et dont nous avons déjà sorti le 
single  “Brickwall”. Mais avec le confinement, nous 
n’avons pas vraiment pu continuer à travailler dessus, 
car notre guitariste n’était plus autorisé à quitter l’Italie. 
Néanmoins, nous jouions encore en festivals comme 
en Suède où nous avons dû recourir à des musiciens de 
remplacement. Nick (ndlr : Nick Douglas, basse) n’était 
plus autorisé à rentrer d’Amérique. C’est pourquoi on 
a dû geler le nouveau disque. J’ai farfouillé dans mes 
archives et j’ai décidé de faire un disque avec toutes 
mes chansons préférées. Au début, je m’attendais à 
une quinzaine de mélodies issues d’anciennes bandes 
DAT. J’ai beaucoup de ces bandes, mais un bon nombre 
n’avaient rien de marqué sur les housses, ou tout au 
plus l’année. Néanmoins, j’ai récupéré beaucoup de 
titres que je n’avais plus entendus depuis très long-
temps, des versions inédites et des démos ! Lors de la 
dernière tournée, nous avions enregistré beaucoup de 
concerts où l’on pouvait saisir les fans et la bonne am-
biance. Je voulais ajouter ça aussi… et c’est ainsi que 

l’on se retrouve avec 56  titres! Et ce n’est pas encore 
tout, je ferai un deuxième volume plus tard. J’ai égale-
ment demandé aux fans inconditionnels ce qu’ils aime-
raient ré-entendre et des choses comme “The Fortune 
Teller” ou “Even Angels Cry” sont apparues. En général, 
je regarde toujours en avant ; la prochaine tournée, le 
prochain disque, le prochain concert. Mais cette fois-
ci, je pouvais me délecter de souvenirs : les duos avec 
Lemmy, avec Peter Steele… c’était vraiment chouette de 
s’en rappeler ! On arrive donc à 56  chansons, un mé-
lange de versions live et studio, des deep cuts, des mor-
ceaux inédits et ces duos qui me tiennent à cœur.

Regardons en arrière sur ta longue carrière. Quand 
le metal a vu le jour, il était une affaire d’hommes. 
Le festival le plus important des années  80 a été le 
“Monsters of Rock” où tu chantais en 1986 en tant 
que première femme. Comment était-ce pour toi à 
l’époque ? C’était super ! J’ai tout de suite eu le senti-
ment qu’il y avait un lien très profond entre moi et les 
fans. Je me suis sentie bien reçue, j’ai toujours été la 
Doro de Warlock pour tout le monde et lors de notre 
première tournée avec Judas Priest, tout le public sa-
vait que mon cœur battait pour le metal et les fans. Ce 
qui était pénible au début, c’est qu’on devait se battre 
pour sa musique et en tant que metalleux, vous étiez 
parfois regardés de travers par les gens “normaux”. La 
société avait une mauvaise image de nous et nous re-
doutait. Mais aujourd’hui tout l’univers est au courant 
que les metalleux sont les plus gentils. Dans certains 
cas, mon groupe et moi allions dans un restaurant et 
nous devions partir parce que nous n’étions pas servis ! 
À l’époque, nos tenues et ceintures de balles étaient 
difficiles à comprendre pour les autres. Mais en tant 
que femme, je n’ai jamais eu le sentiment que je devais 
faire quelque chose différemment, j’ai juste fait ce que 
j’aimais. Je me suis toujours sentie intégrée, respectée 
et soutenue, en particulier par les grands groupes, que 
ce soit Judas Priest, Ronnie James Dio ou Lemmy. Je 
n’ai jamais trouvé que le fait d’être une femme était un 
obstacle. La seule chose était que j’étais parfois un peu 
isolée. Au “Monsters of Rock”, il y avait une centaine 
de personnes dans les coulisses, mais aucune femme ! 
J’avais de nouveaux vêtements de scène et je devais 
nouer quelque chose, mais je n’ai pas trouvé de femme 
pour m’aider, alors mon batteur a dû m’aider. Il n’y avait 
que quelques femmes dans la scène  : celles de Gir-
lschool, Rock Goddess, Lee Aaron ou Lita Ford ; on s’est 
toujours bien entendues. Aujourd’hui, il y a beaucoup 
plus de femmes et j’ai fait des duos avec quelques-
unes, comme Floor Jansen ou Tarja Turunen.

Deux ans plus tard, Warlock s’est dissout et tu as 
contacté Gene Simmons de Kiss pour qu’il soit ton 
nouveau producteur. Mais vous n’avez jamais été sur 
scène ensemble si je ne me trompe pas ? Si, au “Mas-
ters of Rock” festival en République tchèque où Kiss 
était en tête d’affiche. J’ai chanté “War Machine” avec 
eux, c’était super ! En 1987, j’ai pris l’avion pour l’Amé-
rique et j’y suis resté. Deux ans plus tard, le promoteur 
du “Monsters of Rock” m’a demandé si je désirais an-
noncer Kiss parce qu’il avait entendu dire que j’étais une 
grande fan de Kiss. J’ai accepté et j’ai pris l’avion pour 
l’Allemagne pour les annoncer. Puis j’ai dit à mon ma-
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nager Alex Grob que j’adorerais faire une chanson avec 
eux, mais il pensait qu’ils n’auraient pas le temps pour 
ça. Un matin de retour à Manhattan, Alex m’a appelé 
pour me dire  : “Doro, habille-toi vite, quelqu’un veut te 
voir, ce sera une surprise ! Rendez-vous à la 57e rue, hô-
tel Méridien”. Je le connais bien, tous les musiciens et 
acteurs y ont logé, moi y compris quand je suis arrivée 
à New York. J’ai rencontré mon manager devant l’hôtel 
et lui ai lancé : “Alex, dis-moi maintenant qui c’est !” Lui : 
“Gene Simmons.” Et moi  : “Quoi ? Tu aurais dû me le 
dire !” Je n’étais même pas stylée ou maquillée. Je suis 
devenue très nerveuse et j’ai marché trois fois autour 
de l’immense bloc ! Ensuite, je suis allée dans le hall 
d’entrée et j’ai parlé à Gene à propos du prochain al-
bum et il a tout noté très soigneusement. Nous nous 
sommes bien entendus tout de suite. Nous avons com-
mencé à bosser à New York, puis, quelques mois plus 
tard, nous avons pris un vol vers L.A. pour enregistrer le 
disque aux Fortress Studios où Kiss a enregistré “Hot in 
the Shade”. Pour moi, en qualité de fan de Kiss, c’était le 
top ! Tous les jours je me rendais au studio, je n’arrivais 
pas à y croire, j’y suis allée les genoux tremblants ! Il 
était très travailleur et gentil, très intelligent et voulait 
bien m’apprendre des choses ainsi qu’aux autres mu-
siciens. Il savait bien le faire en tant qu’ancien ensei-
gnant. Par exemple, j’ai écrit une chanson de blues et 
l’ai jouée pour lui. Il m’a demandé si j’avais des notions 
de blues et j’ai dit comme ci comme ça. Puis il répond : 
“Il faut d’abord tout maîtriser pour pouvoir chanter ça !” 
Le lendemain, il m’a apporté une centaine de disques 
pour que je puisse les écouter. Nous sommes aussi 
allés voir de nombreux concerts, c’était fou ! J’ai beau-
coup appris, c’était un rêve devenu réalité !

En parlant de New York  : il me vient à l’esprit qu’en 
2010 tu as chanté “Rock You like a Hurricane” avec 
Klaus Meine de Scorpions et quatre ans plus tard, un 
ouragan a détruit ta maison à Long Island ! As-tu per-
du quelque chose qui te tenait à cœur ? Oui, beaucoup 
de choses personnelles comme des photos, des lettres 
et surtout quelque chose : Ronnie James Dio m’a écrit 
une fois quelque chose de gentil, j’étais souvent en 
tournée avec lui. Je ne me soucie de rien d’autre, je n’ai 
pas besoin de beaucoup.

Tu n’étais pas seulement sur scène avec Dio, mais 
aussi avec un nombre incroyable d’autres grands mu-
siciens. J’aimerais te donner quelques noms et qu’en 
une ou deux phrases tu me racontes les souvenirs par-
ticuliers qui te restent de cette personne ! Avec plaisir !

Tu as déjà répondu à celle de Ronnie James Dio, Lem-
my Kilmister serait alors mon prochain nom. Lemmy 
et Ronnie étaient mes meilleurs amis dans le monde 
de la musique ! Lemmy a été mon tout premier parte-
naire en duo, c’était en 2000 lorsque nous avons en-
registré deux chansons. Tandis que j’étais assise dans 
l’hôtel, Lemmy m’a joué “Alone Again” avec sa guitare 
acoustique. J’étais émue aux larmes, c’était tellement 
empathique et bouleversant ! J’ai dit  : “OK, chantons 
ensemble !” Et quand il m’a demandé si je voulais faire 
encore une autre chanson avec lui, j’ai répondu : “Oui, 
“Love Me Forever” a toujours été mon titre préféré de 
Motörhead !”.

On retrouve cette chanson avec Lemmy sur ta nou-
velle compilation. Exactement ! Nous l’avons aussi 
chantée plusieurs fois en live, mais j’ai pris l’enregis-
trement en studio parce qu’elle est super. Bob Kulick 
a joué de la guitare et c’est dans son studio que nous 
l’avons enregistrée. Malheureusement, il est décédé il y 
a quelques mois, nous étions de bons amis jusqu’à la 
fin. Eric Singer, le batteur de Kiss, jouait de la batterie. 
L’enregistrement en studio avait donc une valeur parti-
culière pour moi. Lemmy était une personne unique en 
son genre, il était très gentil, au cœur doux. Il était to-
talement sensible et super intelligent. Je l’ai rencontré 
pour la première fois au début des années 80 et notre 
amitié s’est intensifiée lors de nombreuses tournées et 
festivals. Le dernier duo était “It Still Hurts” de l’album 
“Raise Your Fist”. Lemmy est entré dans le studio avec 
ses meilleurs vêtements, comme un homme d’État, 
c’était super !

Tu as également chanté un duo avec Peter Steele. Oui, 
c’était la plus grande personne que j’ai jamais croisée ! 
Mais un géant gentil, très affectueux et plein de solli-
citude. Nous sommes sortis manger plusieurs fois 
et nous avons traversé les rues de Brooklyn dans sa 
voiture. Il avait une voiture qui ressemblait à celles du 
film “Mad Max” une sorte de Jeep bricolée ! J’adore la 
chanson “Descent”, j’aime tellement lorsqu’il prend son 
souffle entre les lignes, waouw, on peut entendre à quel 
point il était un colosse ! Il était vraiment, vraiment gen-
til, il me manque beaucoup !

Que peux-tu nous dire sur Slash ? Je l’ai rencontré 
à New York quand il travaillait sur son disque. Nous 
sommes allés à un dîner avec beaucoup de monde  : 
des musiciens, les roadies, les techniciens… et au 
cours de la soirée je lui ai demandé s’il était intéressé 
pour jouer un solo sur la chanson “Now Or Never” que 
nous faisions. Il a accepté immédiatement et est venu 
au studio du New Jersey et a tout de suite joué parfai-
tement. D’ailleurs, le batteur actuel de Guns N’ Roses, 
Frank Ferrer, a joué avec nous la tournée “Machine  II 
Machine” en 1995.

Encore un dernier nom : Johan Hegg. J’étais à Wacken 
avec mon groupe il y a plusieurs années. Amon Amarth 
y jouait le lendemain et j’ai regardé le spectacle par le 
monitor desk sur scène et j’ai été absolument ravie du 
show, Johan est un grand chanteur ! Alors j’ai dit à mon 
tour manager Hans que j’aimerais faire quelque chose 
avec Amon Amarth. Trois mois plus tard, j’ai reçu un 
e-mail me demandant si je voulais faire un duo avec 
Johan pour le nouvel album “Jomsviking”. J’étais heu-
reuse d’accepter et j’ai pris l’avion pour l’Angleterre. 
Andy Sneep, qui joue sur scène avec Judas Priest, a fait 
l’enregistrement et la production près de Birmingham. 
Nous avons donc passé quelques jours ensemble en 
studio, c’était super ! Je suis montée sur scène avec 
eux pour cette chanson lors de quelques festivals, no-
tamment celui de Wacken. Comme je n’avais qu’une 
seule chanson à chanter, j’ai eu le temps de me prome-
ner un peu ; d’habitude, je ne le fais pas. J’ai rencontré 
de nombreux autres musiciens et je leur ai demandé 
s’ils aimeraient prêter leurs voix pour “All For Metal” 
Johan était un d’eux et on retrouve sa voix aussi sur 
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mon dernier disque. C’est mon vocaliste préféré en ce 
moment.

Il y a beaucoup de groupies féminins. Mais as-tu déjà 
fait l’expérience inverse avec des groupies masculins ? 
Très rarement. Mais il y a une histoire drôle. Un promo-
teur a mis sa maison à notre disposition, j’avais une 
grande chambre avec un lit et un bar. En rentrant dans 
la maison après un concert, j’entends quelqu’un ronfler 
très fort dans ma chambre. Quand j’ai ouvert la porte, 
il y avait un fan qui ne portait qu’un sous-vêtement. Il a 
dû entrer par la fenêtre. Et comme il s’ennuyait en m’at-
tendant, il a vidé tout le minibar, puis est tombé ivre et 
s’est endormi. La sécurité l’a emporté, il ne s’est même 
pas réveillé ! Mais sinon, en ce qui concerne mes plus 
grands fans, c’était plutôt une amitié très profonde. 
Souvent, quand le bus de tournée part, le manager leur 
demande ce qu’ils aimeraient encore avoir rapidement 
- une photo, un autographe ou autre chose - et la plupart 
d’entre eux disent un bisou. J’ai toujours trouvé cela 
très sympa.

Il y a beaucoup de végétaliens et végétariens parmi les 
fans et aussi parmi les musiciens, comme Angela et 
Alissa de ton ancien groupe de support Arch Enemy. 
Comment expliques-tu cette mentalité dans le monde 
“dur” du metal ? Je pense qu’en tant que musicien, on 
est généralement très ouvert et réceptif et on s’occupe 
également de choses spirituelles. Peut-être qu’on est 
plus sensible aux animaux, je les adore. Mon équipe 
mange toujours du steak et le tient toujours sous mon 
nez, mais je n’en veux plus. J’aimais toujours porter des 
vêtements en cuir, mais à un moment donné je n’ai plus 
désiré contribuer à la souffrance des autres êtres vi-
vants. C’est pourquoi je ne porte que du similicuir main-
tenant. Lors des tournées à l’étranger, je vois souvent 
des choses tristes comme des chiens de rue maltraités 
ou empoisonnés. Nous avions une fois fait halte dans 
une station-service et il y avait des chiens dont un à 
qui avait perdu une jambe et un autre qui était aveugle. 
J’ai donc demandé aux gars si nous ne pouvions pas 
les emmener avec nous, mais malheureusement cela 
n’était pas possible. Depuis, j’ai voulu m’impliquer dif-
féremment en m’engageant pour la protection des ani-
maux dans le monde entier.

Depuis que tu as eu ton premier groupe à l’âge de 
16 ans, la musique est sortie sur vinyle, puis sur cas-
sette, sur CD, en format MP3 et maintenant il y a le 
streaming. Aurais-tu pu t’imaginer il y a quelques an-
nées encore que ta compilation de 2020 sortirait de 
nouveau sur vinyle ? J’adore le vinyl et je suis rétro 
dans beaucoup de choses. La nouvelle compilation 
sort sous mon propre label “Rare Diamonds Produc-
tions” et j’ai donc pu faire ce que je voulais, même si je 
suis toujours avec Nuclear Blast pour le nouvel album. 
Mais ici, je suis totalement libre et je sors un box avec 
un vinyle coloré. Je voulais d’abord créer un picture 
disc, mais malheureusement cela n’a pas fonctionné, 
les usines sont maintenant toutes surchargées après 
leur arrêt de travail forcé. Il y a aussi un CD en bonus 
avec une affiche. Je suis contente qu’il y ait encore des 
CD et des vinyles ici, car dans certains pays comme 
la Scandinavie, ils ne sont plus disponibles ou tout au 

plus dans quelques petites boutiques. J’adore tenir 
quelque chose dans ma main, également à cause des 
belles pochettes. Je me battrai toujours pour que ça 
continue, du moins pour les fans fidèles. J’aimerais 
refaire une cassette et nous en avions déjà parlé. Ce 
n’est pas possible actuellement, sinon la compilation 
ne serait sortie que l’année prochaine. Le coffret trois 
CD est également disponible en édition limitée avec du 
parfum, un pour les femmes et un pour les hommes. Si 
quelqu’un est un collectionneur, il peut le mettre dans la 
vitrine, les bouteilles sont très jolies.

Motivée que tu es, tu continueras certainement en-
core pendant de nombreuses années, mais à un mo-
ment donné, il y aura une nouvelle “queen”. À qui 
aimerais-tu le plus passer ton sceptre ? J’adore les 
deux filles que tu viens de mentionner, Angela et Alissa 
d’Arch Enemy. Mais il y a beaucoup d’autres femmes 
formidables, y compris parmi les nouvelles. Elle doit 
juste être elle-même, quel que soit le style, suivre son 
cœur ! Le plus important est de rendre les individus 
heureux et pas seulement de le faire pour soi-même. 
Surtout dans la période sombre actuelle il faut donner 
le moral aux gens. Personnellement, je veux le faire le 
plus longtemps possible, comme Lemmy, jusqu’au der-
nier souffle ! (Rires)

Ton copain Schmier de Destruction est le manager 
des Burning Witches, un groupe de Suissesses dont 
je pense qu’elles pourraient marcher sur tes traces 
un jour. Ah oui, bien sûr ! Nous avons joué ensemble 
en Suède récemment, c’était l’un des derniers festivals 
en février ou mars. Nous y sommes allées en bus en-
semble. Les filles venaient d’ailleurs, mais leur équipe-
ment ne les ont pas accompagnées. Nous leur avions 
alors prêté du matériel.

Tu as également joué au Rockhal à Esch. Oui, il y avait 
une super ambiance !

Sais-tu que les Scorpions ont joué leur tout premier 
concert ici ? Vraiment ? Eh bien, je dois te dire que le 
deuxième concert de Warlock était aussi au Luxem-
bourg ! C’était une fête de la Saint-Sylvestre, je pense 
en 1983, et nous attendions des metalleux. Mais quand 
nous sommes entrés dans le club, on voyait une affiche 
avec “Warlock Dancing Party” ! Je pensais “oh non, j’es-
père que les gens savent ce que c’est !” De nombreuses 
personnes, y compris des personnes âgées, sont ve-
nues avec des ballons et attendaient une belle soirée. 
(Rires)

Haha, c’est vraiment drôle, ils ont eu le choc de leur vie 
alors ? Je pense que nous les avons convertis au me-
tal ! Tout le monde a chanté sur “Burning The Witches”, 
c’était amusant !

Eh bien… merci beaucoup ! Merci, c’était très agréable 
de discuter avec toi, j’ai adoré ! J’espère te revoir quand 
tout redémarrera ! Je salue tous les fans du Benelux, ils 
me manquent et je les aime de tout mon cœur !

Photo : Jochen Rolfes
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Après plusieurs années de réflexions et de ques-
tionnements, Jaded Star nous offre un nouvel 
album “Realign”. C’est suite à de multiples pé-

ripéties pour nous rencontrer dues à des restructura-
tions de planning exigées par des magazines à plus 
gros tirage et une coupure générale d’électricité en 
Grèce le jour de notre entretien, que MaxNil, fonda-
trice du groupe, faisant fi du protocole, à directement 
contacté votre serviteur pour trouver une autre date 
afin de vous parler, à vous, aux lecteurs de Metal’Art 
de son nouvel opus. Ainsi donc, après une journée 
de 17  heures de travail, sur son temps “libre”, un 
dimanche après-midi, et à la cool, que nous nous 
sommes fixés rendez-vous pour en apprendre un peu 
plus sur ce Jaded Star “2.0”.

Par Hielkin

Un nouvel album, mais un nouveau line-up aussi ! 
Tout est nouveau à part moi ! (Rires)

Comment c’est passée l’intégration et la recherche 
des nouveaux membres ? Lorsque je me suis retrou-
vée seule, j’ai dû prendre du recul pendant quelque 
temps, car j’avais véritablement besoin de voir com-
ment aller de l’avant. J’avais envie de trouver aussi 
les personnes adéquates et ce n’était pas commode 
de dénicher les bons musiciens  : c’est simple de re-
pérer des musiciens convenables, mais c’est vraiment 
difficile d’en trouver qui ont la même vision que toi et 
qui sont prêts à sacrifier beaucoup de choses pour y 
arriver. On sait tous que ce n’est pas un métier facile. 
Ça m’a donc pris un moment pour finalement ren-
contrer les bonnes personnes et, pour être honnête, 
David, je suis plus contente que jamais avec ces nou-
veaux membres, ce nouveau line-up, parce qu’ils ont 
la même vision que moi et ils ont ce qu’il faut pour 
être dans un groupe de nos jours : ils connaissent les 

privations et le temps qu’un tel projet demande. Je 
pense que nous sommes au meilleur de nous même 
et je suis confiante, car malgré les instants durs que 
nous vivons actuellement, j’aime regarder le bon côté 
des choses.

Ce récent album est plus heavy. Était-ce une véri-
table volonté ou est-ce le background des nouveaux 
membres qui a joué ? Honnêtement, c’est arrivé natu-
rellement. On écrivait les morceaux, le claviériste (An-
gelos), le guitariste (Dane) et moi  : ils venaient juste 
comme cela et on aimait ça ! On n’a pas cherché à son-
ner plus heavy, mais quand on a essayé la 7 cordes on 
s’est dit “oublions la 6 cordes pour un temps” ! C’était 
juste “waouw  !!!!”. On adorait, car ça résonnait et ça 
collait plus à ce que l’on voudrait faire plus tard aussi. 
Oui, parce qu’on écrit déjà des morceaux pour le pro-
chain album : ce sera encore plus heavy et encore plus 
atmosphérique.

Toutefois, l’esprit Jaded Star est toujours présent ! 
Je suis très contente que tu le dises, vu qu’au début 
les morceaux venaient très bruts et je me demandais 
si ça allait être la même chose. Pas que je voulais faire 
à l’identique, car on doit être originaux, c’est pour ça 
qu’on est là.... Mais quand on a mis les voix, le cla-
vier !!! Oui, c’était du Jaded Star.

Ta façon de chanter a aussi évolué. Est-ce lié à ton ex-
périence de coach vocal à “The Voice Greece” ? D’une 
certaine façon, c’est venu naturellement. J’avance en 
qualité de chanteuse, en tant que personne et j’essaie 
de me débarrasser des doutes que j’avais. Grandir, ou 
vieillir si tu souhaites (rires) en devenant, je l’espère, 
plus intelligente, m’a fait penser qu’il fallait me libérer 
de tous ces ressentiments et y aller. Je me sens vrai-
ment proche de ce que je veux dire et de moi-même. 
Je devais le faire, je ne pouvais pas faire autrement ! 
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Je devais aller au fond des choses et me jeter dans 
ces hauts profonds. C’était donc à la fois naturel et 
un besoin d’essayer de nouvelles choses sans crainte.

J’ai cru ressentir également une évolution dans l’es-
prit des albums : le premier est plus une recherche de 
motivations pour atteindre un but alors que celui-ci 
est plus dans l’affirmation de ses choix. OUI !!! Je suis 
si contente que tu aies perçu ce message. J’écris tou-
jours des chansons sur la motivation, c’est une thé-
rapie pour moi aussi  : je rédige des paroles et c’est 
comme si je me parlais à moi-même en même temps 
que je communique aux autres. Cette fois, le rendu est 
plus mature parce qu’on a plus confiance en ce qu’on 
veut faire. Je pense qu’on a trouvé notre place. On ne 
s’est pas encore fixés et se sera encore différent : on 
évoluera davantage, car c’est ce qu’on doit sans cesse 
faire, jusqu’à la fin sinon pourquoi sommes nous-là ? 
Mais oui, c’est un pas de plus dans notre évolution.

Pourquoi avoir choisi “Realign” comme titre ? Parce 
qu’il dit tout ! Se réaligner c’est en fait se régénérer, 
renaître et évoluer. On devait trouver un titre qui cor-
respondait à notre situation : comme on se sent dans 
notre groupe, dans notre vie et avec ce que nous 
sommes.

Peux-tu nous en dire plus sur la pochette ? Si tu re-
gardes de plus près, il y a plein d’éléments de la terre, 
de l’univers et de la technologie. C’est le robot, ce sont 
les morceaux de terre qui en fait rend cela possible et 
c’est l’univers sur une tête. On désirait combiner tous 
ces éléments, car c’est de nouveau lié au renouveau : 
à une nouvelle ère tant interne qu’externe pour nous ! 
On souhaitait mettre ça en image et Jon Toussas avait 
cette vision.

Vous avez sorti “Femal Fronted” comme premier 
single. J’ai l’impression que tu as envie d’affirmer 
votre position et je me demandais si c’est toujours 
aussi compliqué d’être une femme dans le monde 
du metal actuel ? On voulait sortir ce titre en premier, 
car c’est un morceau de constatation et d’affirmation. 
Depuis des années, je lis des comptes-rendus, des 
interviews c’est constamment “ce groupe avec une 
chanteuse”… Et à un certain moment, j’en suis arri-
vé à m’interroger: pourquoi doit-on absolument sou-
ligner que c’est une fille derrière le micro ? Pourquoi 
ne le fait-on pas lorsque c’est un homme ? Pourquoi 
est-ce que ça doit être différent ? J’ai toujours dit que 
la musique était sensée unir et pas diviser et çà, ça 
m’énerve ! J’entends un tas de gens me lâcher qu’ils 
écoutent des groupes avec des frontwomen et quand 
je leur demande ce qu’ils écoutent plus précisément ; 
Arch Ennemy, Nightwish, Within Temptation, ils ne 
savent pas répondre… J’en suis arrivé à la conclusion 
qu’en fait ils voient plus la chanteuse du groupe qu’ils 
ne l’écoutent ! Donc, oui, j’ai voulu que ça sorte pour 
qu’on arrête cette différenciation, c’est aussi simple 
que ça. Pour être honnête, une fois de plus, être une 
fille dans ce business est souvent plus compliqué, car 
tu dois prouver en permanence que tu n’es pas une 
bimbo, que tu n’es pas stupide, que tu connais le mé-
tier, la technologie, etc. Ce n’est pas aussi dur que ça 

l’était avant, mais les gens te challengent parce que 
tu es une fille. Ce n’est pas juste la faute des autres et 
dans beaucoup de cas, c’est l’erreur des filles ! Beau-
coup d’entre nous, s’appuient sur leur look et ne pro-
gressent pas, n’essaient pas de devenir de meilleures 
chanteuses ou compositrices. Elles évoluent extérieu-
rement et en font un business, car c’est ce qu’elles 
connaissent le mieux et je ne leur en veux pas, mais 
c’est une réalité et ça revient comme un boomerang 
dans la face des autres groupes qui ont une chan-
teuse, parce qu’on nous met toutes dans le même pa-
nier. Ça doit bouger, mais des deux côtés : du côté des 
chanteuses, mais également du reste du monde.

Les codes couleurs du groupe ont aussi changés, 
qu’est devenu le mauve ? Le mauve est et sera éter-
nellement ma couleur préférée, je suis une nerd en ce 
qui concerne le mauve. À un moment, ça fait partie 
de l’évolution dont on parlait. Je ne veux pas être dé-
pendante des choses, je désire essayer d’autres trucs. 
C’est toujours pour un mieux, je pense. Les gens ai-
ment le changement et peut-être qu’on reviendra au 
mauve, mais on ne doit pas être bloqué par des cou-
leurs ou des sonorités.

Vous avez aussi signé avec un nouveau label : Noble 
Demon, une branche spécialisée dans le heavy de 
Nuclear Blast. Patrick Walch était le digital manager 
de Nuclear Blast pendant des années et il a amené 
avec lui des gens de Napalm Records. Ce label n’a que 
quelques années, mais il nous a fait la meilleure offre. 
On préfère signer avec un plus petit label qui propose 
un meilleur deal que signer avec un grand label qui 
nous prendra tout. Je pense que nous devons d’abord 
devenir un plus grand groupe avant de signer avec ces 
labels parce qu’ils ne te donneront jamais ce que tu 
veux ou ce que tu mérites ; ils prendront chez toi pour 
nourrir les plus gros. C’est la dure réalité. Tu dois donc 
décider soit d’avoir un gros label au bas de ton CD 
sans plus, soit d’avoir un label moins important, mais 
qui fait énormément de choses pour toi. Tout dépend 
en fait de la vanité de l’artiste.

Ma dernière question n’en est jamais une, mais je vais 
te laisser l’opportunité de parler de quelque chose que 
nous n’avons pas évoqué durant notre entretien. Ho ! 
Tu as une heure en plus ? Il y a tellement de choses 
que je rêverais dire, mais je vais être brève. Je voudrais 
simplement remercier les gens, parce qu’en ces temps 
compliqués, on a reçu tellement d’amour, tellement 
de soutien. Franchement, je m’attendais à beaucoup 
de haine surtout avec “Femal Fronted”, mais les gens 
nous ont montré la lumière et qu’il y avait de l’espoir, je 
ne pouvais pas espérer un meilleur accueil. Je désire 
juste envoyer de l’énergie positive à tout le monde et 
leur procurer du réconfort avec ce qu’on a, c’est-à-dire 
notre musique. J’espère que ça leur apporte autant de 
réconfort qu’au groupe et à moi-même. On en sortira, 
d’une manière ou d’une autre, et notre titre “Keep On 
Fighting” sur l’album précédent restera toujours notre 
leitmotiv ! On se battra donc jusqu’au bout !

Photo : Stella Mouzi
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La sortie du premier single de “Reluctant Hero”, 
le nouvel album de Killer Be Killed, aura pris 
tout le monde par surprise le 4 septembre der-

nier. Près de six ans après la première incursion du 
supergroupe, on n’espérait plus vraiment de suite 
aux rumeurs lancées dès 2017. Conçus dans le se-
cret le plus total, ces onze titres vous attendent le 
20 novembre sur un album qui s’avère encore meil-
leur que le déjà très bon premier opus. L’occasion 
de revenir sur cette genèse particulière avec Max 
Cavalera, pour qui le projet est tout aussi singulier. 

Par Ale

L’annonce de l’album était une vraie surprise, révé-
lée en même temps que votre premier single début 
septembre. Comment avez-vous gardé le secret si 
longtemps ? C’était volontaire ? La sortie de notre 
second album représente un peu le secret le mieux 
gardé de l’année ! (Rires) Cela provient d’une discus-
sion entre Troy et Greg, qui en ont ensuite parlé au 
label. Ils voulaient conserver le projet aussi confiden-
tiel que possible. Surtout l’année dernière ! On venait 

de finir l’écriture de l’album, ça nous a pris plusieurs 
sessions étalées sur cinq ans, mais c’est vraiment 
l’année dernière qu’on a fourni cet ultime coup d’ac-
célérateur pour préparer l’enregistrement de l’album. 
Nous sommes retournés en studio début janvier, et 
c’était une de nos règles d’or  : quand nous étions 
occupés à travailler sous le nom “Killer Be Killed”, 
personne ne devait le savoir, ce qui fait que nous 
devions sans cesse mentir en interview lorsque l’on 
nous demandait si nous avions quelque chose sur le 
feu. Mais c’était chouette d’œuvrer dans l’ombre, et 
je crois que, quand le premier titre est sorti de nulle 
part, ça a vraiment surpris et enthousiasmé les fans. 
J’en ai reparlé avec Greg et on était d’accord sur le 
fait que beaucoup de groupes communiquent trop de 
détails à leurs fans : “oh, nous préparons un nouvel 
album, voici un extrait de notre session studio, regar-
dez, nous sommes en train de répéter…” et lorsque 
l’album sort enfin, les gens n’en attendent plus rien, 
ça ne les intéresse plus parce qu’ils en ont entendu 
parler en continu pendant deux ans. Ils finissent par 
tuer l’engouement dans l’œuf. De notre côté… On a 
voulu faire l’exact opposé ! On voulait même faire 
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croire que le groupe n’existait même plus. De sorte 
que, à l’instant où l’album sort, il fasse l’effet d’une 
bombe.

Et cela semble avoir eu l’effet escompté ! Bravo pour 
avoir poursuivi cette initiative jusqu’au bout. Merci ! 
Je suis vraiment fier de ce nouvel album, j’avais la 
certitude au fond de moi que nous étions capables 
de produire quelque chose d’encore mieux que le 
premier. Je le trouvais un peu trop déséquilibré, la 
moitié de l’album met vraiment Greg et moi en avant 
au détriment des autres. C’étaient les débuts, tout 
simplement. Donc nous voulions véritablement que 
chacun participe dès le début sur ce nouvel opus. 
Nous étions plus focalisés, nous formions davan-
tage un “groupe” où chacun pouvait amener quelque 
chose d’unique. Et nous l’avons fait à l’ancienne ! On 
répétait tous ensemble, il n’y a pas eu d’échanges de 
fichiers sur internet comme cela se fait beaucoup 
aujourd’hui. Je voulais travailler de la même manière 
que je l’avais fait avec Sepultura et Soulfly… Comme 
ce qui se fait depuis Black Sabbath ! Cela rend l’al-
bum plus organique. Cela améliore l’album de pou-
voir jouer avec d’autres musiciens présents physi-
quement à nos côtés.

C’est d’autant plus impressionnant en cette pé-
riode où se rencontrer est difficile. C’est vrai, et la 
conception à distance aurait pu faciliter les choses 
puisqu’en plus nous ne vivons pas tous au même en-
droit. J’habite en Arizona, Greg vit à Los Angeles, Troy 
vit en Floride… Mais cela n’aurait pas été la même 
expérience. Avec un tel groupe, il fallait qu’on jamme 
ensemble, il fallait établir notre statut comme groupe 
à part entière. Alors oui, c’était plus compliqué, il fal-
lait parfois attendre plusieurs mois pour réussir à se 
capter tous ensemble pour l’une de nos “desert ses-
sions”. Mais ces sessions étaient très importantes, 
ce sont celles qui ont permis d’écrire l’album avant 
de parfaire notre travail en studio. C’est aussi ce qui 
rend l’album unique d’une certaine façon. Et j’en suis 
très fier. Même s’il ne rencontre pas le succès, je suis 
très fier de ce que nous sommes parvenus à accom-
plir avec les autres.

Il semblerait que les premiers échos soient très po-
sitifs, non ? On dirait bien, oui ! Mais Killer Be Killed 
reste assez différent de tous nos projets personnels, 
et c’est bien là l’idée ! Mais nous espérons que les 
fans de Soulfly ou Mastodon l’apprécieront aussi… 
Tout en croisant les doigts pour que des gens qui n’ai-
meraient peut-être pas du tout Soulfly ou Mastodon 
puissent trouver leur compte avec Killer Be Killed. 
C’était l’objectif principal en tout cas de rendre ça ac-
cessible à d’autres personnes. Mais oui, les premiers 
retours ont été fabuleux et nous avons justement en-
core un titre qui doit sortir la semaine prochaine et un 
dernier qui accompagnera la sortie de l’album. Celui 
de la semaine prochaine est plus lourd et plus rapide, 
il devrait rendre l’attente encore plus insoutenable ! 

Vous l’avez déjà beaucoup abordé, mais pour revenir 
un peu sur le background de l’album, vous propo-
sez à nouveau un trio de voix : celles de Greg, Troy 

et la vôtre. Comment gérer ça sur un album entier ? 
Comment choisir qui chante quoi ? Hmmm… C’est 
un système un peu chaotique. On peut s’approprier 
un riff que l’on aime bien. Par exemple, je peux être 
en train de tester un nouveau riff et Greg aura envie 
de chanter par-dessus. Si on est tous d’accord, on le 
lui donne. Et ça arrive assez fréquemment pour nous 
trois. Parfois, c’est l’inverse : je produis un riff et j’in-
vite Greg ou Troy à chanter dessus, car si je le fais, ça 
sonnera trop comme Soulfly ou Sepultura. Mais on 
fonctionne toujours à la suggestion, personne n’est 
forcé. On essaye aussi beaucoup de choses, quel-
quefois on réfléchit à ce que l’on pourrait faire pour 
améliorer un passage ou une idée… et ça passe ou ça 
casse ! Mais heureusement, la plupart du temps les 
résultats sont bons. C’est très chouette à faire. 

Il faut aussi savoir que la voix intervient au second 
plan. La musique passe avant le reste, donc on ja-
lonne tout un processus musical, constitué de la 
partie instrumentale avec les riffs et le reste. Et nous 
complétons le tout avec le chant vers la fin. C’est un 
procédé différent de mes autres projets. Sur Soulfly 
ou Sepultura, il m’arrivait de chanter des paroles 
avant même d’entrer en studio, comme pour le titre 
“Roots Bloody Roots”. Cela n’arrive pas avec Killer Be 
Killed. On pense vraiment “musique” avant de penser 
“vocals”.

Killer Be Killed demandait ce système différent ?  Di-
sons que ce système fonctionne pour ce groupe, car 
il est d’un genre un peu particulier. Nous avons cer-
taines chansons qui suivent une structure classique 
“premier couplet, refrain, second couplet…”, mais sur 
certains de nos morceaux, nous n’avons pas de re-
frain… et ça marche quand même ! Au final, tant que 
la musique est intéressante et qu’elle nous plaît, c’est 
le plus important. Nous ne suivons pas de règles pré-
cises avec Killer Be Killed, personne ne nous dit quoi 
faire. Nous avons des titres de plus de sept minutes, 
un autre qui ne dure qu’une minute… Et ils sont mu-
sicalement opposés. Ils semblent presque sortir d’al-
bums différents ! Mais c’est aussi ce qui rend “Reluc-
tant Hero” plus intéressant et diversifié.

Compte tenu de votre riche expérience dans le 
monde de la musique et votre passé dans différents 
groupes, n’y a-t-il jamais de clash d’égos au sein du 
groupe ? Pas vraiment, c’est même plutôt le contraire. 
C’est excitant de pouvoir jouer avec quelqu’un d’autre 
que l’on aime et qu’on admire. J’ai l’impression de 
jouer avec mes idoles. J’adore la voix de Troy et 
Mastodon, j’adore Greg en tant que frontman et je 
trouve son travail avec Dillinger absolument génial. 
J’aimais beaucoup la batterie de Converge. Donc 
je pense vraiment que c’est l’opposé d’un combat 
d’égos. Je ne me dis pas “Je suis le grand Max Cava-
lera”, si je chante peut-être deux phrases sur un mor-
ceau, cela me convient parfaitement. Je ne souhaite 
pas vraiment être au centre de l’attention, c’est même 
l’un des bons côtés de Killer Be Killed, je peux faire un 
pas de côté et tout de même contribuer au groupe, un 
peu comme le onzième joueur d’une équipe de foot-
ball ! Cela génère moins de pression aussi. Et puis au 
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final… Nous ne sommes pas vraiment des gens pré-
tentieux. On s’est associés parce qu’on aime la mu-
sique et nous voulions en jouer ensemble. On était 
tous très fans du travail de chacun. Et la façon dont 
Greg et moi avions envisagé le projet, c’était comme 
d’aller en cours et de rencontrer quelqu’un qui aime 
la même musique que nous. Bien sûr, nous n’avons 
jamais été à l’école ensemble… Mais lorsque nous 
nous sommes rencontrés pendant l’enregistrement 
de l’album “Omen” de Soulfly, nous sommes devenus 
amis simplement en découvrant qu’on partageait la 
plupart de nos références musicales. Je pense que 
c’est aussi ce qui  nous a donné l’envie de jouer en-
semble, et ce qui contribue à cet esprit de “groupe”. 
L’ajout de Troy au line-up s’est passé de façon simi-
laire. Il ne faut pas chercher plus loin… On voulait 
faire de la bonne musique ensemble et c’est tout, 
même si on ne s’attendait pas à ce que cela aille si 
loin. Cela nous a tous surpris de voir un projet sorti 
de nulle part susciter autant d’engouement, même si 
nous avons passé beaucoup d’années à le peaufiner 
en y mettant beaucoup de cœur. 

Amen ! Mais puisque vous abordez le line-up, quel 
changement avez-vous perçu avec l’ajout de Koller 
en studio ? Je sais qu’il vous accompagne depuis 
pratiquement vos débuts en live, mais c’est son pre-
mier enregistrement avec Killer Be Killed… Ben est 
excellent. On l’apprécie pour deux choses : déjà parce 
que c’est un bon batteur, mais aussi parce que c’est 
un bon gars. On ne recherche pas à avoir les meilleurs 
musiciens sur Killer Be Killed, on recherche avant 
tout une personnalité, pour permettre à une sorte 
d’amitié de s’installer. Nous sommes tous les quatre 
très proches l’un de l’autre et c’est ce qui compte le 
plus, même au-delà de la musique. Même si je pense 
qu’il reste un excellent, peut-être l’un des meilleurs, 
batteur du moment. Il peut jouer des choses compli-
quées ou très rapides, mais aussi des choses plus 
simples. C’était vraiment le choix parfait pour Killer 
Be Killed. Dave (ndlr: Elitch) était aussi un excellent 
batteur sur le premier album, mais sa personnalité ne 
collait pas autant avec la nôtre. Ben nous ressemble 
un peu plus.

OK OK. J’aimerais revenir un peu sur les thèmes de 
l’album, car en prenant en compte le titre de l’album 
ou les deux singles que vous avez sortis, on re-
trouve des thématiques assez sombres et pesantes, 
mais aussi assez inspirantes. Ce ne sont pas juste 
des chansons traitant de mal-être, il y a un message 
plutôt positif derrière. Est-ce cathartique ? Oui, ce 
sont des titres édifiants, inspirants, qui parlent de 
vie. Notre premier single t’invite à vivre comme si tu 
n’allais jamais mourir. À te lever tous les matins en 
regardant la journée à vivre droit dans les yeux. C’est 
une chanson évocatrice, un peu comme “Jump” de 
Van Halen, qui t’encourage à tout essayer, à croire en 
tout. Notre second single “Dreams Gone Bad” parle 
plutôt de folie par contre. Il y a un côté “Freddy Krue-
ger”, avec l’idée qu’une fois que tu vas dormir, c’est là 
que tes cauchemars viennent te tourmenter. Mais je 
pense que le plus chouette, c’est le nom de l’album, 
surtout avec la crise que l’on traverse. On voit telle-

ment de “reluctant heroes” (ndlr: « héros malgré eux » 
référence également le titre de l’album) : les méde-
cins, tout le personnel hospitalier… tous ces gens qui 
travaillent en pleine pandémie. Ce ne sont pas des 
« héros » au sens traditionnel du terme, mais ils le de-
viennent. Des héros de la vie réelle, accomplissant 
des tâches importantes et mettant leur vie en danger 
pour les autres, pour le bien du monde et de l’huma-
nité. C’est presque effrayant que Troy ait trouvé un tel 
titre plusieurs mois avant le début de cette crise. Il 
convient si bien qu’on le croirait prophétique ! Comme 
s’il savait que ça allait arriver. Mais j’aime beaucoup 
ce nom. Je pense qu’on peut tous s’y identifier : cela 
nous arrive à tous de devoir jouer les héros sans en 
avoir très envie alors qu’on en a pleinement l’étoffe.

J’apprécie beaucoup la pochette de l’album aussi. 
C’est moi qui ai déniché la photo de la statue et cela 
donne un résultat un peu  “black metal”, ça pourrait 
être une pochette d’Immortal ! J’ai insisté pour la 
garder, car je n’aime pas vraiment la couverture de 
notre premier album, je la trouve un peu trop simple. 
Je voulais quelque chose d’un rien plus dramatique, 
qui irait bien avec la musique présente sur ce nouvel 
opus.

J’allais justement demander d’où provenait l’artwork 
de l’album, merci d’y avoir répondu ! Je pense avoir 
encore le temps de vous poser une dernière ques-
tion : vous venez de parler de la pandémie et il semble 
important de rappeler que ça handicape aussi beau-
coup le secteur musical. Comment ça se passe pour 
vous ? Comment va se passer la promotion de l’al-
bum ? C’est quoi la suite pour Killer Be Killed ? Et 
bien, nous avons toujours deux singles supplémen-
taires prêts à sortir en attendant l’arrivée de l’album. 
Nous avons également réalisé plusieurs interviews 
que nous allons publier en ligne. Et pour le reste… Il 
n’y a plus qu’à attendre l’année prochaine pour voir ce 
que nous allons faire de ce nouvel album, avec l’es-
poir de pouvoir le jouer en live, tant en Europe qu’aux 
États-Unis. Nous pourrions envisager quelques festi-
vals, pourquoi pas en tant que têtes d’affiche ? Nous 
pouvons puiser des titres sur deux albums mainte-
nant, ce qui nous offre l’opportunité de jouer pendant 
une heure et demie. C’est amplement suffisant pour 
donner des concerts d’envergure. Je croise les doigts 
pour que le monde puisse rouvrir l’année prochaine, 
afin de repartir en tournée avec notre nouveau bébé !  
 
Mais j’espère aussi que les gens seront réceptifs à 
ce nouvel album, surtout en cette période difficile. On 
n’a peut-être jamais eu autant besoin de musique que 
maintenant. On en a besoin pour libérer notre colère, 
nos émotions. Et je pense que “Reluctant Hero” est 
parfait pour ça. Il est heavy, mais également très mé-
lodique… c’est un mélange de tout.

Photo : Victor Yeung
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Hervé Marguet, guitariste de Forest In Blood, a dé-
croché son téléphone pour s’entretenir du dernier 
album de son groupe. “Haut Et Court” est une dé-

flagration de Thrash et de Hardcore qui met à l’honneur 
les valeurs de la piraterie, proches de celles de la scène 
Metal.

Par Chris Grès

La situation actuelle ne vous a pas empêchés de sor-
tir votre album. C’est une période difficile, mais les gens 
sont réceptifs. Ils ont envie de fraîcheur, de nouveauté 
dans tout ce bordel. Nous avions initialement prévu de 
sortir “Haut Et Court” fin juillet, lors d’un mini-festival 
sur Paris, avec des groupes amis à l’affiche, mais ça ne 
s’est pas fait. Malgré le deuxième confinement, nous 
nous sommes dits : “banco ! On le sort !”. Il y a aura une 
deuxième étape quand nous pourrons tourner  : ce sera 
une deuxième vie pour le disque !

Parlons de “Haut Et Court” ! La piraterie, me semble-
t-il, ne doit pas être prise au premier degré, mais plus 
comme une métaphore de valeurs telles que la liberté et 
la rébellion. Oh oui, c’est ça ! Nous ne sommes pas dans 
l’imagerie classique des pirates à la Jack Sparrow. Pour 
nous, les pirates sont de sacrés gangsters qui n’ont peur 
de rien, mais qui respectent un code d’honneur, suivent 
des règles. Il y a un parallèle avec le milieu du Metal, dans 
lequel on retrouve cette fraternité, ce sens du partage, 
cette volonté de se battre, d’aller au bout de nos inten-
tions, de rester unis pour faire avancer les choses. On 
le voit avec le confinement, la scène Metal s’adapte, ne 
lâche rien. Ne jamais rien lâcher, voilà le thème de l’al-
bum !

Même si vous vous situez aux antipodes de ces groupes, 
ne craignez-vous pas d’être assimilés à des formations 
comme Alestorm ? Je ne les connais pas… Faudrait que 
j’écoute… Nous sommes certes différents, mais chacun 
fait comme il le souhaite. Nous sommes sans doute 
dans une démarche plus sérieuse…

Comment composez-vous ? Nous sommes comme un 
couple moderne  : nous nous répartissons les tâches ! 

Nous composons tous et Elie se charge de l’essentiel des 
paroles. Chacun apporte ses idées, les partage. Ensuite, 
nous les adaptons, les modifions. Le processus est ra-
pide, nous faisons dans le brut de décoffrage, l’efficace. 
Notre batteur, Nech, est au centre de ce travail, il crée 
l’unité par sa façon de faire, la richesse de son jeu.

Êtes-vous d’accord si l’on présente votre musique 
comme un mix de Thrash et de Hardcore ? C’est parfait ! 
C’est ce que nous voulons faire ! Même si nous avons 
des goûts très différents - perso j’adore Converge que les 
autres n’aiment pas du tout ! - nous nous retrouvons sur 
le Hardcore old school, sur des groupes comme Mad-
ball, Agnostic Front, Cro-Mags. Nous avons également 
des parties très Metal, Thrash, dans la lignée des vieux 
Sepultura, de Testament, de Slayer. Ils ont forgé notre 
culture musicale. Nous ne cherchons pas midi à qua-
torze heures !

On voit aussi du Slayer dans le nom du groupe et dans 
le titre du dernier morceau de “Haut Et Court”…Et oui… 
et “Reign in Rum” est effectivement le dernier morceau, 
comme “Raining Blood”.

L’album contient une chanson en français - particulière-
ment réussie - l’éponyme “Haut Et Court”. A-t-elle une 
histoire spécifique ? Historiquement, nous ne chantons 
pas en français. Sur ce morceau, nous avons invité Nico 
de The Arrs, des vieux potes, avec qui nous sommes liés. 
Leurs compos sont toujours en français et Nico nous a 
dit “on le fait en français !”. Et voilà ! C’est une première 
pour Élie.

La suite de l’aventure Forest In Blood ? Nous ne travail-
lons pas sur du nouveau matériel. Nous escortons “Haut 
Et Court”, en faisons une promotion correcte.

Dernière et inévitable question : en tant que pirate bu-
veur de rhum, lequel conseilles-tu ? Le vieux Saint-
James est excellent ! Nous bossons avec cette marque, 
dont Barth, notre guitariste, connaît l’équipe. Nous avons 
un petit partenariat avec elle ; elle nous accompagne. 
C’est logique, en tant que pirate, de préférer le rhum au pi-
nard ! Sinon, le Barbancourt, d’Haïti, est aussi une tuerie !
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Le trio de Chicago se fait trop rare ces dernières an-
nées que pour refuser de faire le point sur son ac-
tualité quand l’occasion se présente. C’est le guita-

riste-chanteur Corporate Death qui a accepté de répondre 
à nos questions dans un style pour le moins direct et ra-
pide. 

Par GuiGui

Vous battez un record avec “Carnival of Killers” puisqu’il 
clôture la plus longue période entre deux albums de Ma-
cabre (Ndlr: “Grim Scary Tales” est sorti il y a neuf ans). Les 
bonnes choses prennent parfois du temps. Nous n’avions 
aucune pression puisque nous n’avions aucune obligation 
contractuelle de sortir un album. Lorsque les groupes se 
retrouvent dans cette position, leur musique peut renvoyer 
quelque chose de forcé.  

Il s’agit ici de votre sixième album depuis 1985. Macabre 
est connu pour être un groupe qui prend son temps. 
Quelle est la philosophie au sein du groupe ? Notre philo-
sophie est que la musique est un art et que c’est le nôtre. 
On fait comme on veut. Quand on regarde, il y a eu aussi 
des périodes plus courtes entre certains albums, comme 
par exemple entre “Grim Reality” (EP 1987) et “Gloom” 
(1989) ou encore entre “Dahmer” (2000) et “Murder Metal” 
(2003). 

Après plus de 35 ans, votre trio est le même. Trois amis 
qui traversent les années, est-ce là l’une de vos forces ? 
C’est ce qui a fonctionné dès le début. On peut comparer 
ça au mariage. Certaines unions marchent, d’autres pas. 
Macabre ne fonctionnent qu’avec les trois mêmes per-
sonnes. 

Une fois encore, cet album est comme un vent de fraî-
cheur avec ce mélange de death metal, de touches jazz, 
de riffs parfois complexes, ou encore de comptines pour 
enfants avec plusieurs autres éléments qui forment votre 
célèbre “murder metal”. Quelle est votre méthode de tra-
vail ? Le principe est que deux albums ne doivent pas être 
les mêmes. 

Ce n’est plus un secret, vous parlez de tueurs en série et 
vous le faites encore une fois ici bien sûr. Mais sur votre 
fiche de promo, j’ai pu lire qu’il y avait des histoires sur 
Bundy, Speck, Gacy, Ramirez, et “une kyrielle de tueurs 
odieux dont Macabre n’avait jamais parlé jusqu’à pré-
sent”. Qui cela pourrait-il être ? On peut trouver tous les 
indices sur la pochette ou le savoir simplement en écou-
tant l’album. 

D’où provient cette “passion” pour les serial killers ? Nous 
faisons du murder metal et envisageons ça en termes de 
créativité comme une manière de raconter des histoires 
sur les tueurs. Je ne dirais pas que j’ai une passion pour 
les serial killers. Je ne pense pas que tous les groupes de 
black metal ait une passion pour Satan. 

“Warte, Warte” est entièrement chanté en allemand et 
parle de Fritz Haarmann. Ce n’est pas la première fois que 
vous proposez un morceau sur lui. Peux-tu nous en dire 
un peu plus sur ce titre ? Il s’agit en fait d’une chanson po-
pulaire allemande qu’on a refaite à notre sauce, mais dans 

sa langue d’origine. Haarmann était vraiment un malade. 
C’était une sorte de Jeffrey Dahmer allemand et on a écrit 
27 chansons sur lui.

Macabre a toujours été assez original et technique dans 
les structures et la construction de ses morceaux. Quelle 
est la vision musicale du groupe  ? Nous aimons les 
challenges et que les choses restent intéressantes. 

Encore une fois ici sur “Carnival of Killers”, Macabre 
renvoie l’image d’un groupe jouant différentes sortes de 
musiques extrêmes. Le chant, par exemple, explore des 
styles différents. On parle souvent de death ou de grind 
pour catégoriser la musique du groupe, mais ce n’est pas 
vraiment le cas au final. Comment décrirais-tu ce “mur-
der metal” qui caractérise le groupe ? J’aime chanter dif-
férents styles. J’ai toujours aimé chanter ce qui passe en 
radio ou ce que j’écoute sur album. J’aime le karaoké et 
m’essayer à différents styles de musique. Les journalistes 
ou les responsables de la promo aiment labeliser la mu-
sique en lui collant telle ou telle étiquette. Je dirais que 
dans la musique qu’on joue, il y a du death et du grind mais 
que c’est plus varié. Au niveau des textes, nous abordons 
des sujets similaires, mais musicalement nous sommes 
libres d’expérimenter comme on l’entend. 

Vous revenez chez Nuclear Blast 27 ans après l’album 
“Sinister Slaughter” (1993). Cela va-t-il changer quelque 
chose pour Macabre d’être de retour sur un label aus-
si important  ? Les personnes qui bossent chez Nuclear 
Blast sont des pros, donc on les laisse faire. On s’occupe 
de faire de la musique et on les laisse se charger de la faire 
connaître. 

Parlons du visuel de ce nouvel album. On peut y voir 
une sorte de cirque avec des “personnages” célèbres qui 
représentent les histoires contenues dans cet album, 
comme tu y faisais référence plus haut. Qui a créé cet 
artwork ? C’est notre ami Laz Gein (ndlr: tatoueur austra-
lien). J’ai travaillé avec lui pour créer ces personnages et 
les agencer dans le visuel. Il est génial. Vous pouvez aller 
voir ses travaux sur Instagram et Facebook. 

Nous vivons une période particulière en ce moment. La 
vie est différente pour tout le monde et donc aussi pour 
les groupes. Avez-vous déjà une idée de ce que sera le 
futur de Macabre ? Quand la situation s’améliorera, on ai-
merait faire une tournée mondiale. 

Vous êtes des “vétérans” de la scène extrême. Quel est 
ton avis sur son évolution depuis 35 ans maintenant  ? 
C’est génial de voir le metal grandir et évoluer. Quand on 
a commencé, des termes comme thrash et death metal 
étaient nouveaux. Mais maintenant, regarde combien de 
genres et de sous-genres il y a. 

Devrons-nous encore attendre une dizaine d’années 
avant votre prochain album  ? (Rires) Nous avons beau-
coup d’idées déjà pour de nouveaux morceaux de Ma-
cabre ou peut-être aussi pour Macabre Minstrels (ndlr: 
nom du groupe repris sur leur EP de 2002 “Morbid Campfire 
Songs”). 

Photo : Rodney Pawlak
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Les Suédois de Soilwork sortiront en décembre “A Whisp 
Of The Atlantic”, un nouvel EP plus épique et progres-
sif que d’habitude. Daniel Andersson, guitariste et 

auteur-compositeur, nous fournit des informations sur la 
nouvelle orientation musicale du groupe, le concept vidéo-
graphique inhabituel, son expérience avec le coronavirus et 
son petit péché de jeunesse. 

Par Dean G.

En temps de pandémie, je dois d’abord te demander com-
ment tu vas ? Eh bien, personnellement, je vais bien. Je suis 
tombé malade en mars avec le Covid, donc je l’ai eu ! Nous 
étions en tournée européenne avec Night Flight Orchestra 
quand les frontières se fermaient. Nous avons donc dû ren-
trer chez nous un peu plus tôt que prévu et après une se-
maine je suis tombé malade pendant environ trois ou quatre 
semaines ! Mais ce n’était pas si grave, je n’étais pas à l’hô-
pital. Tous les autres sont également tombés malades après 
leur retour à la maison. Alors je sais bien ce que c’est ! C’est 
vraiment triste que tout semble empirer à nouveau dans 
toute l’Europe.

Si je ne me trompe pas, tu es un professionnel de la santé, 
un gastro-entérologue. Tu connais donc bien le modus ope-
randi d’une pandémie. Oui ! Ouais, et au moins, je ne suis pas 
sans travail comme beaucoup de mes amis musiciens !

En effet, la plupart des musiciens professionnels ont peu 
de revenus actuellement. Je suis dans une position spéciale 
de pouvoir faire les deux et je suis vraiment heureux de pou-
voir continuer à travailler. Je suis occupé avec deux groupes : 
Soilwork et Night Flight Orchestra. Nous n’avons pas pu mon-
ter sur scène, mais nous avons cependant été assez produc-
tifs en studio.

Le nouvel EP “A Whisp Of The Atlantic” sortira le 4 décembre. 
Il comprend cinq chansons dont quatre vidéos ont déjà été 
publiées. Les différents membres du groupe ne figurent 
dans aucune d’entre elles mais on voit toujours les deux 
mêmes filles dans les trois premières vidéos. Alors peux-tu 

nous en dire plus sur ce concept inhabituel ? Eh bien, cela 
n’a pas commencé comme un concept. Nous avons sorti le 
dernier album “Verkligheten” au début de l’année dernière 
et nous étions tous enthousiastes et créatifs. Nous avons 
donc pensé qu’il serait dommage de ne pas continuer à bâtir 
là-dessus. J’ai donc écrit la chanson “Feverish” car je pen-
sais que ce serait amusant de continuer à sortir des trucs 
entre les albums studio et de ne pas faire le truc classique 
de l’album de tournée où nous attendons trois ans avant de 
sortir quelque chose. De plus, de nos jours, les gens écoutent 
de la musique de différentes manières. Certains écoutent en-
core des albums mais beaucoup de gens n’écoutent que des 
chansons individuelles. Je pense que le concept de singles 
autonomes est assez intéressant : on peut expérimenter un 
peu plus. Alors comme tout le monde aimait “Feverish”, j’en 
ai écrit deux autres : “Desperado” et “Death Diviner”. Et quand 
moi et René (ndlr  : René U Valdes), notre producteur vidéo, 
avons parlé du concept des vidéos, nous nous sommes ren-
dus compte très vite qu’il serait amusant de lier toutes les 
vidéos ensemble dans une longue histoire avec un thème 
commun - principalement des femmes fortes qui font des 
ravages  ! (Rires). Ça partait donc avec ces trois chansons 
(la trinité “Feverish”) et ça enchaîne ensuite avec “The No-
thingness And The Devil” qui est une continuation du même 
thème en rompant avec les anciens stéréotypes et en créant 
quelque chose de nouveau. Le tout a une touche féministe 
et critique le monde qui est allé dans une mauvaise direction 
ces dernières années car de nombreuses opinions négatives 
de droite deviennent presque politiquement correctes de nos 
jours. Les discussions dans les médias sont de plus en plus 
primitives alors qu’il semblait auparavant que nous évoluions 
dans une direction plus moderne en parlant de l’égalité des 
droits pour tous. Mais maintenant, tout à coup, nous avons 
des gens comme Trump qui ne croient pas à la science, au ré-
chauffement climatique ou à quoi que ce soit sauf le capita-
lisme. Maintenant, il est parti, ce qui est fantastique. Ou avec 
un peu de chance, on ne sait jamais ! (Rires) C’est la même 
chose en Suède. Je vis à Stockholm et beaucoup de gens 
ici pensent que nous devrions redevenir plus racistes et être 
moins tolérants avec les homosexuels. Nous avons un grand 
mouvement de droite ce qui me rend très triste car j’étais 
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fier d’être suédois sachant que nous étions un pays très pro-
gressiste avec de belles valeurs modernes. Mais maintenant 
nous avons ce nouveau mouvement de personnes qui ne 
croient pas à la science ou aux faits ; ils préfèrent les théo-
ries conspirationnistes. En tant que médecin, j’ai un passé 
comme chercheur et j’ai également un doctorat, donc je crois 
en la science, en l’intelligence et en la pensée progressiste. 
C’est triste quand les gens ne veulent pas que la société évo-
lue vers quelque chose de plus grand.

Les paroles sont donc une sorte de métaphore pour au-
jourd’hui ? Je pensais que l’homme noirci dans la vidéo de 
“The Nothingness And The Devil” serait une sorte de philo-
sophe grec et que la dame à la robe et au masque antiques 
qui lance des éclairs pourrait être Minerva, la déesse ro-
maine de la foudre. Ce n’est donc pas ce genre de message 
que tu voulais exprimer ? Dans mon idée, l’homme peint en 
noir était un ancien dieu et la femme est le nouveau dieu 
avec une nouvelle vision des choses. Elle est la rebelle, l’ad-
versaire, la porteuse de lumières. Mais j’aime bien aussi ton 
interprétation avec le philosophe et Minerva  ! En général, 
j’aime créer des micro-univers dans lesquels on peut plon-
ger. Quand j’étais jeune, j’écoutais des vinyles avec de jolies 
pochettes qu’on pouvait regarder pendant des heures tout en 
écoutant la musique. Mais ces jours-ci, c’est la vidéo qui est 
la chose visuelle primaire qui te permet de t’échapper de la 
réalité. 

Les nouvelles chansons ont un son plus progressif et 
épique que certains anciens titres de Soilwork. Tu as rejoint 
Soilwork en 2012 lorsque le compositeur principal Peter Wi-
chers a quitté le groupe. Par conséquent, le premier album 
auquel tu as contribué était “The Living Infinite” de 2013 où 
tu as écrit les paroles d’une chanson. Aujourd’hui, tu écris 
presque toutes les chansons. Est-ce que la direction pro-
gressive du style musical actuel de Soilwork revient princi-
palement à ton apport ? Eh bien, c’est Bjørn et moi qui écri-
vons 50:50. J’adore la musique progressive mais aussi les 
bonnes chansons pop avec de bons chœurs. Alors c’est bien 
d’avoir les deux  ! J’ai écrit “Stålfågel” du dernier album qui 
est un morceau accrocheur. J’adore Abba, Genesis et Yes, le 
Black Metal, le Jazz… Bjørn est aussi guitariste donc il a une 
bonne oreille pour écrire des riffs mais il n’aime pas vraiment 
la musique progressive même si certains de ses riffs sont 
un peu progressifs ! (Rires) Bjørn et moi, nous nous complé-
tons d’une bonne manière. Alors quand Peter est parti en tant 
qu’auteur-compositeur principal, Bjørn a saisi sa chance pour 
commencer à écrire non seulement des paroles, mais aussi 
de la musique. Quant à moi, j’ai toujours aimé écrire des pa-
roles et comme je connais bien Bjørn, je sais ce qu’il aime 
et ce qui convient à sa voix. C’est toujours bien d’avoir plus 
d’une personne dans un groupe qui peut écrire des paroles 
et de la musique. J’ai écrit toute la musique et les paroles 
des cinq chansons de l’EP mais ce n’est pas que je devais 
le faire, c’est juste arrivé  ! (Rires) J’espère que le prochain 
album contiendra également d’autres chansons des autres 
gars du groupe. Sven, le claviériste et Sylvain, l’autre guita-
riste, sont également de grands auteurs-compositeurs. Si je 
veux me détendre ou simplement m’amuser, j’écris des chan-
sons ! On me pose souvent des questions comme : “N’est-ce 
pas épuisant d’écrire autant de chansons ?” et je réponds  : 
“Non, c’est mon truc préféré au monde !“.

En parlant de ton intérêt pour le Jazz : le premier morceau 

de l’EP se termine par un son jazz et le deuxième morceau 
se termine par des violons je crois. Veux-tu repousser les 
limites du Death Metal Mélodique  ? Oui absolument  ! J’ai 
grandi en écoutant beaucoup de Hard Rock et de Heavy Me-
tal mais j’ai toujours aimé écouter toutes sortes de genres. 
Quand j’étais jeune dans les années 80, tout était très polari-
sé ; soit vous aimiez Iron Maiden, soit vous aimiez Depeche 
Mode, mais vous ne pouviez pas aimer les deux ! J’étais fan 
de metal mais j’ai aussi acheté des singles de Depeche Mode 
et je les ai cachés ! (rires). Et j’ai écouté les disques des Beat-
les et d’Abba de ma mère. C’était un peu libérateur de faire 
avec Soilwork une chanson longue et épique mélangée avec 
du jazz et du rock progressif, et de faire exploser des beats, 
j’adore ce mélange ! J’avais tous ces sons dans ma tête et 
c’était vraiment amusant de mettre autant de mes influences 
dans une seule chanson. Je suppose que tu l’as entendu ? Je 
pense que ça marche vraiment bien !

Ouais, absolument. Je pense qu’en tant que musicien, tu as 
deux options : soit tu fais comme AC/DC (ce qui signifie que 
tu sais que ta musique fonctionne bien et tu t’y tiens pen-
dant des décennies), soit tu fais comme Metallica qui ont 
essayé de nouvelles voies avec “Load” et “ReLoad”, risquant 
de perdre les vieux fans. Je pense que si tu le fais pour les 
bonnes raisons, tout va bien. Certaines personnes changent 
parce qu’elles veulent devenir plus commerciales et écrire des 
chansons populaires, ce qui peut aussi être dû à des forces 
extérieures. Avec Soilwork, nous changeons parce que nous 
voulons évoluer en tant que groupe et nous voulons que cela 
reste intéressant pour nos fans. Nous le faisons parce que 
nous l’aimons. Metallica est passé de “Master Of Puppets” 
à “ReLoad” pour ensuite redevenir thrash. Cela me semblait 
un peu désespéré comme : “Oh, nous sommes allés trop loin 
dans cette direction, maintenant nous devons retournez là où 
nous avons commencé !”. Avec Soilwork, c’est un développe-
ment naturel, sans faire des détours étranges.

Il y a déjà dix ans, vous diffusiez des live streams de vos 
enregistrements en studio. Vous avez donc été l’un des 
premiers groupes à saisir cette nouvelle opportunité. Avez-
vous des projets pour diffuser un concert web dans un 
proche avenir ? Non. Nous avons fait une diffusion en direct 
avec Nightflight Orchestra il y a plusieurs mois et c’était très 
bien. Avec Soilwork, nous en avons parlé mais l’énergie que 
vous obtenez pendant un concert de metal est difficile à tra-
duire dans un format de diffusion. Nous n’avons pas le bud-
get de faire quelque chose de vraiment spectaculaire comme 
Behemoth l’a fait dans cette église abandonnée en Pologne. 
Ce serait étrange si tout à coup nous commencions à nous 
maquiller et à avoir du feu et une femme nue sur scène  ! 
(Rires). Mais personne ne sait combien de temps durera en-
core cette pandémie... Si nous trouvons une bonne idée, inté-
ressante, nous pourrions faire quelque chose. Mais être juste 
debout quelque part pour jouer des chansons… non !

Vous avez annoncé des concerts pour février. Ouais, nous 
avons des projets de tournées mais personnellement je suis 
un peu pessimiste. Je ne peux pas vraiment nous voir jouer 
dans des clubs de rock où il est difficile de garder une dis-
tance sociale.

Photo : D.R.
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Depuis leur premier album remarqué “Le Chant des 
Vikings” en 2019, Skáld continue de nous faire voy-
ager avec “Vikings Memories” sorti en octobre 2020. 
S’inspirant toujours du mythe des anciens norrois, ce 
dernier conte onze nouvelles histoires en rapport à la 
nature et l’océan sous des airs de Néo Folk. Le duo 
Justine Galmiche et Pierrick Valence nous livre da-
vantage de détails sur “Vikings Memories”, un album 
qui fait écho à de multiples réflexions sur notre monde 
actuel.

Par Alice 

Justine: Skáld c’est un groupe vocal composé de moi 
et de Pierrick, on se connaissait déjà avant le début de 
cette aventure qui a commencé en 2018, on faisait de 
la musique similaire ensemble, axée sur le Nord et l’an-
cien norrois. Quand Pierrick a rencontré notre compos-
iteur Christophe Voisin-Boisvinet, ils ont parlé de créer 
ce projet contant les mythes nordiques en vieux norrois 
avec des instruments traditionnels. Pierrick m’a invitée 
à les rejoindre et à connaître Christophe. On a enregis-
tré notre premier album “Le Chant Des Vikings” en 2018 
et là on est sur le point de sortir notre second album 
“Vikings Memories” après avoir joué sur des scènes in-
croyables pendant un an et demi.

Avec le recul, que ressentez-vous par rapport à 
votre premier album “Le Chant Des Vikings” ? Vous 
attendiez vous à avoir autant de succès ? Jus-
tine: Non  pas du tout, c’était un projet ambitieux. 
On savait en collaborant avec un label comme  Dec-
ca  Records, qu’on avait une grande équipe qui tra-
vaillait derrière et qui forcément avait des moyens 
que nous ne pouvions pas avoir par nous-mêmes. On 
est très heureux et hyper surpris de cet engouement.  
Pierrick: Sur  le papier, on est un groupe français qui 
chante en vieux norrois en utilisant des instruments 
comme la lyre ou une talharpa, ce n’était pas gagné 
d’avance. On ne pensait pas qu’on pouvait intéresser 
autant d’individus en dehors de la niche qui s’y pas-
sionne. C’était vraiment une grande surprise, car ça 
allait très vite. Ça fait très longtemps qu’on est dans 
ce trip nordique avec la mythologie, l’histoire et les Vi-
kings… On était conscient grâce aux séries “Vikings”, 
“Game of Thrones “, et même à partir du moment où “Le 
Seigneur Des Anneaux” est sorti, qu’il y avait de plus en 
plus de gens qui appréciaient cet univers et ça aide les 
groupes comme le nôtre à se développer et fédérer un 
public. C’est certain, il y a vingt ans, on nous aurait dit ça 
va fonctionner, on aurait répondu que “non “, car tout le 
monde s’en fiche de ces histoires (rires). On savait qu’il 
avait un terrain fertile, c’est pour ça également que Dec-
ca Records s’y est penché et a signé avec Skáld, mais 
de là à ce que cela explose aussi rapidement, c’est sûr, 
c’était une surprise.

Comment êtes-vous venus à évoquer la mythologie 
nordique ? C’est une véritable passion pour vous ? Jus-
tine: Pour moi, cela est arrivé un peu plus tard que Pier-
rick qui a toujours été animé par ça. J’ai entamé cette 
découverte parce que je commençais à m’intéresser 
aux cultures et histoires du monde et tout cet univers 
mystique des peuples anciens. Juste avant de rencon-

trer Pierrick, je m’amusais déjà avec le vieux norrois et 
j’amorçais ce voyage vers le nord tout doucement et 
avec Skáld, cela a pris tout son sens. Pierrick: Moi cela 
est venu très tôt, car j’ai toujours eu ce goût-là pour les 
choses du passé, pour l’histoire, pour le Moyen Âge 
aussi, pour les religions et la spiritualité. Je cherchais 
à comprendre quelles étaient les alternatives des peu-
ples européens avec la religion monothéiste, cepen-
dant on a très peu de sources écrites. Ce que tu trouves 
ce sont des Eddas qui compilent les mythes nordiques, 
il y a d’autres trucs, mais c’est le gros pavé qui te per-
met d’en apprendre beaucoup sur les mythologies ger-
maniques, nordiques et scandinaves. Donc, tu t’enthou-
siasmes pour ça et en tant que musicien, tu t’intéresses 
aussi aux instruments oubliés et anciens, c’est un réel 
plaisir de les redécouvrir, de les fabriquer, d’apprendre 
à en jouer et de composer avec, il y a tout un travail 
qui est passionnant. Après les goûts et les couleurs, 
c’est difficile de les exprimer,  moi j’ai eu le penchant 
pour l’histoire et les choses un peu mystérieuses où il 
faut creuser pour trouver et j’aime bien fouiner. C’est 
vrai quand tu es enfant et que tu découvres le concept 
du Viking, s’imaginer le monde avec des monstres, 
avec des serpents, qui se mordent la queue, des krak-
ens qui vivent dans l’eau, des Dieux qui provoquent des 
catastrophes et eux, ça ne les l’empêchait pas de con-
struire des bateaux en bois et de partir à l’inconnu pour 
détecter de nouvelles terres, ça, c’est fascisant ! Tu te 
dis,  là il  fallait une sacrée dose de courage pour faire 
ça. Donc tout ça, c’est hyper inspirant… Justine: C’est 
aussi un puits sans fond ! Moi étant arrivée un peu sur 
le tard dans cette culture-là, je sais que tous les mythes 
se ressemblent et se rejoignent à un moment, mais 
c’est vraiment infini au niveau des sources. Même s’il 
n’y en a pas énormément, on s’inspire et on peut puiser 
dedans continûment.

Comment vous sentez-vous à l’approche de la sor-
tie de l’album ? Est-ce que le confinement a eu un 
impact dans sa production ? Justine: Ça grouille déjà 
dans nos têtes depuis un petit moment… Nous avons 
commencé à écrire et à jouer de la musique en rapport 
avec la nature, les éléments, les catastrophes et les 
changements climatiques avant le confinement. Puis, 
on a été stoppé dans ce processus de création, on s’est 
retrouvé dans une période d’introspection de craintes 
et de doutes. On est arrivé à la sortie du confinement 
en studio pour enregistrer cet album avec plein d’émo-
tions différentes  entre la colère, la peur, mais aussi 
la joie de se rejoindre et de refaire de la musique en-
semble. Donc on avait tout ça qui était prêt à explos-
er à l’intérieur de nous et je pense que ça se ressent 
énormément dans nos voix. Il y a une autre dimension 
dans cet album, il y a quelque chose de plus intimiste, 
nostalgique et touchant, c’est en tout cas ce que dis-
ent les retours qu’on a jusqu’à présent. Pierrick: On se 
sent un peu comme tout le monde, on est expectatif et 
on ne sait pas ce qu’il va arriver. L’album est très ancré 
dans la situation dans laquelle on vit en ce moment, 
cela évoque une mutation, la fin d’un cycle et le début 
d’un prochain. On sait que le monde d’hier on ne le re-
trouvera pas dans le monde de demain et qu’on est en 
train de vivre une période de transition. On l’a constaté 
quand on a commencé à écrire les grandes idées de ce 
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nouvel album, on voulait parler de ça, et ce, bien avant 
le virus et le confinement. On se sent lié par l’actualité 
dans le concept de notre  album, c’est assez étrange, 
car cela fait écho à ce que l’on chante. On sait tous que 
les fondations de notre société sont fragiles et qu’on 
a une épée Damoclès au-dessus de notre tête depuis 
un moment… Justine: On va toujours plus vite et on en 
veut toujours plus dans notre façon de consommer… 
Pierrick: Le  réchauffement climatique, la montée des 
eaux, la surconsommation… Tous ces sujets-là sont 
abordés d’un point de vue métaphorique dans l’album. 
Ce qui lie tous les morceaux, ce sont les thèmes de la 
mer, le fait de partir pour chercher de nouveaux hori-
zons, que la mer puisse se rebeller et faire des tsuna-
mis, des catastrophes naturelles… Le réchauffement 
climatique provoque la montée des eaux et  certaine-
ment, il aura des terres englouties dans cinquante ou 
cent ans, tout cela fait écho avec les peurs et la réalité 
des anciens Norrois. Justine: Dans notre titre “Fimbul-
vetr”, on parle de ça et on peut le voir dans le clip. Il y 
a cet enfant qui découvre une pierre runique avec un 
message : cela fait référence à la pierre de Rök. Elle a 
été retrouvée en Suède et elle annonce le Fimbulvetr, 
cet hiver de trois ans. Cela a dû forcément engendrer 
des migrations comme Doggerland qu’on évoque aussi, 
cette étendue se trouvait dans l’actuelle mer du Nord 
et s’est retrouvée engloutie par les eaux. Aujourd’hui, 
on rencontre tous ces schémas de migration et on va 
devoir y revenir parce que les côtes sont de plus en plus 
rongées. Cela fait effectivement écho à ce que l’on vit 
maintenant : la migration, la mort des Peules et les hiv-
ers longs, cela peut inévitablement générer des virus et 
des maladies. C’est totalement en rapport avec ce que 
l’on est en train de vivre.

On peut dire que le confinement s’est révélé plutôt 
positif pour vous au niveau de l’inspiration afin de 
composer l’album ? Pierrick: On savait qu’on avait un 
album prêt à être enregistré et on s’est dit : mince, no-
tre thématique est vraiment ancrée dans le présent… En 
même temps, c’était positif, mais pas forcément, après 
on l’a bien vécu ce confinement ce n’était pas l’enfer sur 
terre. Cependant, c’est une période d’introspection où 
tu te poses beaucoup de questions et c’est très fatigant 
d’être constamment comme ça dans une réflexion per-
pétuelle sur soi-même et sur le monde, dès l’instant où 
tu te demandes : comment tout ça va évoluer ? Est-ce 
qu’on va en sortir grandi ? Je n’ai pas cette impression. 
C’est pour ça que tout le monde est désabusé en ce 
moment, car on n’a pas de moyens de se distraire réel-
lement, on n’a pas le droit de s’embrasser, de sortir, de 
voir des concerts ou des spectacles. On travaille et on 
stresse parce qu’on ne sait pas comment le monde va 
évoluer. Justine: Et on ne peut pas défouler et excori-
er ça nulle part. Pierrick: Donc nous, ça nous a inspiré 
dans le sens que ça crée en nous des émotions qu’on a 
pu déverser quand s’est retrouvé après le confinement 
en Bretagne pour enregistrer l’album. Ça nous a permis 
d’un point de vue artistique de mettre quelque chose 
d’assez fort dans l’album lié à notre thématique, mais 
en même temps en restant très positif. Ce qu’on veut 
mettre en avant c’est que le Ragnarök ce n’est pas la 
chute du monde, c’est la fin d’un cycle pour le début 
d’un nouveau. Donc forcément après une mort, il aura 

une renaissance, quelque chose va suivre, telle une lu-
mière au bout du tunnel. Mais ça n’empêche pas, quand 
tu vis une période de transition, d’être dans le doute 
également et sans distraction c’est fatigant. Là, on a 
qu’une seule envie c’est de pouvoir repartir sur la route 
pour pouvoir jouer, car on a soif de ça et les gens aussi, 
ils ont besoin de s’amuser. Justine: Et nous on a beso-
in de maintenir le lien avec nos auditeurs. Le confine-
ment nous a permis de revoir nos façons de travailler, 
de pouvoir exploiter certains titres depuis chez nous, 
de pouvoir créer une ambiance légèrement plus intime 
et un peu plus de proximité avec les auditeurs sans une 
grosse production par-derrière comme sur un album. 
On a eu des idées et d’autres vont arriver, car on ne peut 
profiter aujourd’hui de notre album en live. Ce qui est 
super, c’est qu’il y a grande demande pour celle-ci au 
niveau mondial donc on a pleins de promotion en ce 
moment, mais la suite des événements, on ne la con-
naît pas encore c’est vraiment flou pour tout le monde. 
On a besoin de trouver d’autres manières pour l’exploit-
er par d’autres supports comme des live streaming… On 
est en plein brainstroming sur la suite des événements.

Comment s’est passé le processus d’écriture de cet al-
bum “Le Chant Des Vikings” ? Vous composez à deux ? 
Pierrick: Non, on bosse à trois comme je l’ai expliqué 
avec Christophe Voisin-Boisvinet qui est notre produc-
teur, réalisateur, il s’occupe du contenu musical et des 
textes. Moi aussi, j’écris plein de titres, mais je pars tou-
jours d’une requête de Christophe qui lui se charge du 
contenu. On travaille tous les deux à partir des textes 
et on discute beaucoup du message, du concept, de 
l’ambiance et du climat qu’on retrouve. Il y a Christophe 
qui rédige en amont de composition. Avec Justine et 
les autres musiciens, quand on arrive en studio, cha-
cun s’approprie les maquettes avec son tempérament, 
de son phrasé et de ses sentiments ce n’est pas figé à 
la note près. Justine improvise aussi beaucoup en stu-
dio et il y a des moments où on doit capturer l’instant 
présent, car elle ne peut pas faire deux fois la même 
note parce qu’elle est dans une émotion sur un instant 
précis et elle se met dans des états un peu de transes. 
Le cadre est fait par Christophe et moi d’une moindre 
façon, dans la mesure où j’écris également des titres, 
mais on ne peut pas comparer ce qu’il fait. C’est un trio, 
même si même Christophe, on ne le voit pas beaucoup. 
Si on fait référence à Immortal, Christophe, c’est un peu 
le Demonaz de Skáld, comme si c’était le membre qui 
a disparu des photos et de la scène et qui compose les 
textes dans l’ombre.

Comment se passe l’écriture des textes en vieux nor-
rois ? C’est une traduction de textes que vous écrivez 
ou c’est une retranscription de textes anciens ? Jus-
tine: Pour les deux albums, mais surtout pour le premier 
on s’est inspiré énormément des Eddas poétiques qui 
sont des recueils scaldiques du treizième siècle. Dans 
le nouvel album, on a vraiment pu les adapter au mes-
sage qu’on souhaitait faire passer et il y a eu un travail 
de recherche plus important même si on a eu l’aide de 
linguistes entre autres. Pierrick: Quand tu veux rédiger 
en vieux norrois tu démarres de l’islandais moderne et 
du vieux norvégien, après tu essayes de trouver des for-
mulations et des techniques de poésie scaldique pour 
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écrire. Ensuite, tu fais valider cela par un expert, car on 
est musicien, on n’est pas linguistes et on n’aurait pas 
le temps de tout faire. Donc c’est un travail qui se dével-
oppe de cette façon, on part de gros pavés de textes 
et on s’intéresse à un concept comme le Fimbulvetr ou 
encore les aurores boréales. On essaye de dénicher un 
maximum d’articles qui y font référence justement pour 
voir de quelle façon sont abordées ces notions par les 
anciens. On construit le texte comme ça.

Est-ce que c’est une sorte de défi de mélanger des élé-
ments anciens avec d’autres, plus modernes ? Pierrick: 
Ce  n’est pas si difficile que ça, comme je l’évoquais, 
leurs peurs sont similaires aux nôtres. On se trouve ac-
tuellement  à avoir des problèmes pour s’alimenter 
parce qu’on se rend compte que si on continue de la 
même manière que ça, les ressources de la terre vont 
s’épuiser. On se rend compte qu’on est impuissant face 
à un virus comme à l’époque où il avait aussi des pan-
démies. L’histoire se répète, c’est pareil avec la montée 
des eaux et les tsunamis. On se pose beaucoup de 
questions spirituelles : ce qui nous motive dans la vie ? 
Pourquoi travaille-t-on ? Pourquoi sommes-nous là ? 
On a l’impression qu’on a avancé, car on a des télé-
phones, des avions qui volent dans le ciel, des télés et 
du chauffage, mais ça ne nous empêche pas d’avoir les 
mêmes doutes sur notre rapport à l’univers et nos exis-
tences donc finalement ce n’est pas si compliqué. Jus-
tine: De plus, chanter en vieux norrois c’est une façon 
d’aller au bout du trip et de rentrer totalement dans nos 
personnages. C’est vrai que vocalement les mots ont 
une résonance particulière et ça casserait complète-
ment le trip si on chantait en français et en anglais. Il 
y a une autre approche du contexte et peu importe les 
paroles, notre tâche, c’est de créer des émotions au tra-
vers de la voix. Il y a gens qui ne font pas l’effort de cher-
cher ce qu’on communique dans nos textes et pourtant, 
ils vont être frappés par notre musique, ils vont  juste 
écouter l’album le soir en sortant du travail pour penser 
à autre chose. Puis, tu as d’autres personnes qui vont 
faire des investigations approfondies sur nos paroles 
et vont apprendre énormément d’éléments. Pierrick: 
On nous dit souvent, je n’ai rien compris à ce que vous 
prononcez, mais génial, je ressens quelque chose et ça 
me touche. Il y a sûrement une sorte de magie dans 
nos textes. Ce n’est pas marqué, mais on met aussi 
des formules magiques dedans, certains extraits sont 
considérés comme des formules magiques. Justine: Je 
pense qu’on active quelque chose chez les gens sans 
même qu’ils s’en rendent compte et ça, c’est merveil-
leux. 

Vous pouvez m’en dire davantage sur les instruments 
anciens que vous utilisez ? Pierrick: J’emploie beau-
coup de vièle à archet c’est une Nyckelharpa, il y a 
également une talharpa, c’est une lyre qui se joue avec 
un archet aussi avec des cordes en crin de cheval. Jus-
tine: Il y a plein de percussions comme des tambours 
chamaniques, mais également des instruments plus 
organiques comme des bois de cerfs qu’on frappe en-
tre eux. Pierrick: Tout ce qu’on trouve dans la nature, 
on l’utilise comme des coquillages, des cailloux, des 
morceaux de bûches de bois, des bois de cerf… Justine: 
Il y a de la harpe du sistre et même de la guitare acous-

tique sur le nouvel album… Pierrick: On a des flûtes en 
os, en corne, mais aussi beaucoup de tambours, des 
lyres, des bodhrans… Il y a énormément d’instruments.

Est-ce qu’on peut affirmer que vous contribuez à 
une nouvelle scène en plein développement avec des 
groupes comme Wardruna ou encore Heilung ? Pier-
rick: Oui, on peut dire ça, mais je pense que ce qui fait 
lien avec le Metal sont les thèmes abordés, parce que 
d’un point de vue musical il n’y a rien dans le style, il n’y 
a pas de guitares ni de batteries. On est plus proche 
d’une musique fantasmée, d’une époque révolue, que 
d’une musique électrique amplifiée. Les metalleux 
adorent quand on traite de tribu nordique, de Viking, de 
mythologie, car ce sont des propos qui sont abordés 
depuis très longtemps dans des groupes comme En-
slaved et Bathory, donc ça leur parle. En revanche, d’un 
point de vue musical, on a très peu de choses en com-
mun. Justine: On ne cherche pas à s’enfermer dans une 
niche en particulier. On a un public très large, d’âges, de 
genres et d’inspirations différents et on l’assume com-
plètement, car c’est ce qu’on voulait. Pierrick: Mais oui, 
on fait partie d’une nouvelle scène qui évoque un son 
qui aurait pu venir d’antan, mais qui en même temps 
propose quelque chose de nouveau parce que c’est une 
création d’une identité sonore qui fait écho à un souve-
nir imaginaire d’une période ancestrale. Justine: Car on 
part de rien et on n’a pas la prétention d’être historique 
et je pense, n’importe quel groupe te dira la même 
chose, dans la mesure où il n’y a pas de traces de la mu-
sique de l’époque. Tout ce qu’on fait c’est de donner no-
tre version fantasmée de l’ambiance qui pouvait y avoir 
à l’époque. Pierrick: Sans chercher à être historique, ce 
n’est pas le but, nous, on n’est pas archéologue. On est 
là pour créer et vendre du rêve, c’est de l’évocation, de 
la rêverie et du fantasme. C’est un peu hors du temps.

Pour conclure l’interview, quels sont les prochains 
projets après la sortie de l’album ? Comment envis-
agez-vous cette période particulière pour les con-
certs ? Est-ce vous prévoyez de faire du streaming ? 
Pierrick: L’équipe qui s’occupe de nos concerts et de 
nos tournées continue de bosser au cas où il aurait une 
bonne surprise et qu’on puisse faire des choses. On tra-
vaille sur d’autres idées en parallèle de ça pour qu’on 
puisse être actif artistiquement. Cependant, on va voir 
de quelle manière c’est réalisable, parce qu’il faut des 
moyens. Pour tourner des contenus en live streaming, il 
faut avoir des autorisations de tournage et ce n’est pas 
facile, car une équipe de musiciens, plus une de tech-
niciens et les cadreurs, ça fait du monde. Suivant là où 
on a envie de tourner, ce n’est pas forcément simple de 
le mettre en place parce qu’on n’a pas envie de tourner 
dans une salle de concert vide, le mettre sur internet, 
de laisser les gens se débrouiller avec ça. On a envie 
de faire quelque chose dans un lieu sympa qui soit en 
rapport avec notre univers et donc pour ça, ce n’est pas 
facile. Par conséquent, on travaille et on va donner no-
tre maximum en attendant que tout ça se solutionne 
et qu’on sorte de cette période infernale, mais on va y 
arriver et on va tenir bon.
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Cette interview de War on Women ne pouvait 
décidément pas mieux tomber. Réalisée la 
veille des élections américaines, elle a permis 

une sacrée réflexion, forcément politique, avec un 
groupe qui n’a pas sa langue dans sa poche. Redou-
tant l’avenir, incertaine des résultats et encore moins 
de l’impact qu’aura le virus sur la scène, Shawna 
présente son dernier album comme un ardent pam-
phlet pointant du doigt les (nombreux) travers de la 
société moderne. Autant dire que faire le tri dans la 
gamme de sujets possibles était peut-être le plus 
difficile… 

Par Ale

Vous parvenez à couvrir beaucoup de sujets diffé-
rents en seulement onze titres. Avec tout ce qu’il 
se passe non seulement aux États-Unis, mais dans 
le monde entier… Comment parvenez-vous à choi-
sir ce dont vous allez parler ? On croirait que vous 
avez une torpille dédiée à tout et tout le monde ! Et 
bien, sachant que nous sommes un groupe politique 
et féministe, cela délimite déjà un peu les propos à 
traiter, quoiqu’on trouve ça intéressant d’équilibrer et 

mélanger les thèmes. Mais on reste musiciens avant 
tout… Il faut que l’on soit inspirés avant de pouvoir 
commencer à écrire un titre. C’est pourquoi on ne 
peut nous demander d’écrire sur tel problème de tel 
pays, même si c’est souvent extrêmement impor-
tant ! Même si ça mérite d’en apprendre davantage 
et de le partager au monde ! Mais en tant que musi-
cienne, je dois d’abord trouver un angle qui me plaît 
pour vraiment pénétrer dans le cœur du sujet et en 
parler de la meilleure des façons. 

L’album entier ressemble à un véritable manifeste 
de vos idées et de vos valeurs. C’est d’ailleurs le 
cœur de plusieurs discussions que j’ai eues avec des 
proches : il semblerait que de moins en moins d’ar-
tistes osent prendre la parole pour parler de sujets 
polémiques, politiques et de problèmes de société. 
Êtes-vous d’accord ? Ou peut-être que l’industrie 
ne les laisse pas suffisamment s’exprimer ? Je ne 
peux évidemment pas m’exprimer pour les autres 
pays, mais étant américaine, j’ai vraiment la sensa-
tion qu’il y a bien plus de groupes politiques qu’il y a 
dix ans. Ce n’est pas toujours chanté ouvertement, 
ce n’est pas systématiquement aussi flagrant que 
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pour notre groupe, je veux dire… Je hurle des paroles 
parlant d’avortement, c’est difficile d’être plus clair 
sur nos intentions ! Mais même si ce n’est pas dit 
ouvertement, je suppose que beaucoup ressentent 
néanmoins le besoin de s’exprimer à propos des in-
justices présentes un peu partout dans le monde. 
Tout simplement parce qu’on est tous obligés d’y 
faire face  : elles nous sautent au visage sans pitié, 
c’est très dur de les ignorer. Donc oui… Je pense qu’il 
y a plus d’artistes politiques en vérité. Ce n’est pas le 
cas chez vous ? 

Je ne dirais pas forcément qu’il y en a moins, mais 
on ne les met peut-être pas nécessairement en 
avant. Hmmm… Cela vient peut-être aussi du fait 
qu’il y a énormément de groupes aujourd’hui. Et 
seule une fraction d’entre eux ont la chance de de-
venir très connus, riches et de faire des tournées 
mondiales. On ne s’appelle pas tous Coldplay ! Mais 
ça n’empêche pas d’avoir beaucoup de groupes plus 
petits, voire locaux qui font de très belles choses, qui 
parlent d’affaires importantes. Mais qui ne reçoivent 
pas forcément l’attention, la diffusion radio ou même 
l’argent qu’ils méritent.

C’est vrai aussi. Il y a du talent partout, mais on se 
concentre sur un noyau dur constitué d’une poignée 
de noms porteurs tout en délaissant des milliers 
d’autres d’une qualité égale ou supérieure parfois.  
Il y a toujours quelques privilégiés, oui. Et c’est éga-
lement une question d’argent. Tout le monde n’a pas 
l’occasion de faire des tournées constamment. Beau-
coup d’artistes doivent d’ailleurs garder un emploi EN 
PLUS de leur vie de musicien. C’est parfois vraiment 
une suite de petites choses… Recevoir un instrument 
en cadeau de la part de ses parents est déjà une 
chance que tout le monde n’a pas en débutant ! 

Cela semble relativement similaire en Europe… 
Peut-être pas de manière si étendue, mais ça me 
paraît plutôt commun aussi. Mais pour en revenir  
à votre processus créatif, puisque nous avons déjà 
évoqué les paroles et les sujets, abordons un peu la 
musique ! Comment ça se passe ? Est-ce que vous 
écrivez d’abord les textes puis vous cherchez des 
trucs cool à jouer par-dessus, ou le contraire peut-
être ? Comment ça fonctionne pour War on Wo-
men ? À vrai dire, ça fait longtemps que j’écris des 
chansons. Je joue de la guitare depuis mes 12 ans et 
j’ai désormais la trentaine ! Et à un moment, j’ai fini 
par m’ouvrir à toutes les façons possibles de com-
poser. Je n’ai pas une formule unique qui me permet 
d’écrire des paroles ou une chanson. Parfois, ça me 
vient sous la douche par exemple. Ou lorsque je lis 
un livre  : je retourne voir ce qui m’a marquée et je 
prends des notes pour voir s’il y a matière à écrire un 
morceau. Et puis à certains moments, je pars d’un 
concept en particulier. Comme la fois où je me suis 
basée sur les commentaires présents sous nos vi-
déos YouTube pour écrire tout un titre. J’avais pris 
le temps de les trier et de les compiler d’une façon 
qui me plaisait et qui serait fun à écouter. Et puis de 
temps en temps, Brooks Harlan, qui est l’un de nos 
guitaristes et membre fondateur, propose un riff et 

estime avoir déjà une idée de mélodie qui s’y prête-
rait bien. Puis on évalue ensemble ce que l’on garde 
ou non, selon que je trouve des choses intéressantes 
à dire par-dessus. Et puis parfois, c’est le contraire : je 
me dis “j’ai ce passage que je désire vraiment chanter 
et j’ai déjà une idée de la façon dont la guitare pour-
rait l’accompagner” et j’essaye alors d’imiter le son 
de manière vocale, car je n’ai pas de formation musi-
cale théorique. Ce que je veux dire avec tout ça c’est 
que nous avons beaucoup d’approches différentes 
pour construire une chanson, et j’estime qu’on ne s’en 
sort pas trop mal en explorant toutes ces options afin 
de trouver la meilleure : celle qui nous conduira vers 
le meilleur morceau possible. 

C’est une façon très intuitive et organique de travail-
ler. Oui : aucune vraie formule ! 

La meilleure formule est parfois de ne pas en avoir ! 
(Rires) C’est vrai, mais on garde une certaine disci-
pline. Il y a tout de même du boulot derrière : on ne 
conserve pas tout, on améliore certains passages… 
On veut toujours faire en sorte que le produit fini soit 
aussi bon que possible.

Puisque vous parliez de vos bandmates, j’ai égale-
ment lu que vous aviez récemment eu un change-
ment de line-up. Est-ce que cela a changé quelque 
chose pour le nouvel album ? Je dirai que oui, ce 
line-up paraît enfin permanent. Jenarchy, notre autre 
guitariste, nous avait rejoints lors de l’été  2017, et 
notre batteur Dave est présent depuis le tout-début 
de 2019… Son premier concert avec nous remonte à 
janvier de cette année-là, lors du Download Festival 
en Australie. Et jusqu’alors, nous avions eu beaucoup 
de membres qui savaient qu’ils ne resteraient pas 
longtemps, ou qui faisaient des remplacements de 
temps à autre. Et nous en sommes bien sûr recon-
naissants ! C’est ce qui nous a permis de continuer 
à jouer et faire des tournées. Mais maintenant on a 
réellement l’impression d’être un vrai groupe. Et je 
pense que cela s’entend sur nos derniers titres. 

Assurément ! Et puisque vous parlez des chan-
sons, autant creuser  : la plupart de vos morceaux 
paraissent particulièrement appropriés à l’heure 
actuelle. Je pense qu’aucun titre ne résonne autant 
à l’international que “White Lies”. Le monde entier 
regarde déjà les États-Unis en temps normal, mais 
la mort de George Floyd aura été une véritable onde 
de choc. Comment parvenez-vous à encaisser et 
rester à jour sur tout ce qu’il se passe ? Vous ne 
vous sentez pas désemparée parfois vu la masse 
d’événements, vu le chaos ambiant ? Oh bien sûr. Je 
me sens dans certains cas perdue et démunie. Et je 
pense également que cette sensation a été exacer-
bée depuis 2016 avec l’élection de Trump. À tel point 
que cela m’a semblé laborieux de trouver la volonté 
et l’énergie d’écrire des chansons en ressentant ça. 
Mais pour certaines personnes, ça peut aussi être 
un catalyseur, une manière de puiser plus profondé-
ment dans ses émotions. Mais pour moi, qui analyse 
chaque problème, qui tente d’avoir des réflexions 
poussées sur chacun d’entre eux… ça m’a paru plus 
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difficile ces quatre dernières années. Et je pense que 
ça se perçoit sur chacun des titres, surtout la plage 
tutélaire “Wonderful Hell”, qui est une façon de me 
dire à moi-même “OK, tu ressentais de la tristesse, 
mais il est temps de se remettre au travail”. On peut 
bien sûr prendre du temps pour soi, c’est très bien. 
Mais à un moment il faut se remettre en selle, se re-
mettre en forme… Il faut investir de son temps, de 
son argent pour parler de ces sujets sensibles. Faire 
des pétitions, des manifestations… N’importe quoi, 
mais il faut se bouger ! Et j’en suis encore à ce stade, 
je suis aussi en train de me dire que je dois rester mo-
tivée et engagée. Et ce n’est pas évident lorsque les 
enjeux sont si importants avec cette nouvelle élec-
tion, et que le flot de mauvaises nouvelles continue 
d’affluer à la télévision et sur internet.

En parlant de sensibilisation, j’ai lu sur le site de 
votre label  Bridge9 que vous aviez pour ambition 
“d’agresser l’auditeur aussi bien acoustiquement 
qu’intellectuellement afin d’évoquer des problèmes 
de société pertinents de notre monde actuel”. C’est 
toujours votre but ? C’est une façon de dire “regar-
dez, voici ce qu’il se passe maintenant” ? Oui. Et je 
dirais que si j’ai pu me sentir impuissante ou même 
rejetée, c’est forcément arrivé à d’autres personnes 
également. Je ne suis pas seule dans cette situation.  
Donc j’espère que les gens qui écouteront ces chan-
sons pourront peut-être y puiser un peu de force. 
Peut-être qu’ils ont besoin d’entendre ce message 
comme j’avais besoin de me le dire à moi-même. 

La musique a toujours été très cathartique. Si les 
gens parviennent à retrouver de l’espoir en écoutant 
des chansons tristes, peut-être peuvent-ils retrou-
ver une colère et une volonté d’agir au sein d’une 
chanson punk ! Oui, oui, oui en effet. On a besoin de 
ce combat. J’avais perdu cette volonté pour un petit 
temps, et j’avais besoin de la recouvrer. Je souhaite 
que les gens puissent en faire de même. On a des 
batailles à mener ! 

Amen ! Je reviens un peu en arrière avec “White 
Lies” puisque vous avez récemment sorti un clip 
pour ce titre. Il est vraiment bien, il y a clairement 
un côté “fait-maison” qui fait un peu penser au vieux 
YouTube d’il y a dix ou quinze ans. Il paraît fait à 
l’ancienne. C’est le cas ! Landis Expandis que l’on voit 
tout au long de la vidéo a tout fait lui-même, à 100 % ! 
Il a fait ce travail pour nous et on en est très recon-
naissant. C’est un artiste très chouette, qui vient de 
Baltimore tout comme nous. Il avait déjà réalisé de 
telles vidéos à son compte et on lui a gentiment de-
mandé s’il serait d’accord d’en faire une pour nous. 
Il a dit oui et voilà le résultat, nous en sommes très 
contents. 

Vous vous connaissiez déjà auparavant ? Oui, nous 
sommes amis. Et c’est un pilier de la scène musicale 
de Baltimore, actif depuis des années. On s’est ren-
contré tout simplement en partageant cette même 
scène musicale et en jouant dans divers groupes. 
L’un d’entre eux s’appelait “The Almighty Senators”, 
un groupe assez important à l’époque. Puis un de 

mes amis le connaît très bien également. Donc oui, 
c’est juste un mec cool et proche de nous. D’ailleurs, 
on peut entendre ma voix sur l’un de ses albums, 
donc oui oui, on a un passé commun ! En plus, il a 
fait toute une série de vidéos tantôt sérieuses, tantôt 
plus drôles pendant le confinement. Elles parlaient 
des dangers, du besoin de se protéger du virus… Et 
le fait de devenir fou à force de rester enfermé chez 
soi ! Et cela nous a clairement inspirés pour “White 
Lies”. On voulait un peu de légèreté pour contrebalan-
cer un sujet très lourd et très actuel. D’ailleurs, plus 
que de parler de violence policière dirigée contre les 
Afro-Américains, le sujet se focalise précisément sur 
la violence liée au monde du cannabis : les personnes 
noires subissent des peines nettement plus lourdes 
que les blancs… alors que ce sont ces derniers qui 
contrôlent la majorité de la vente de cannabis. Cela 
me semblait pertinent d’offrir une plateforme pour 
qu’un artiste noir puisse s’exprimer, compte tenu du 
sujet.

Oui, d’ailleurs un sujet si lourd et important pa-
raît presque impossible à condenser en seulement 
3-4 minutes. On a fait de notre mieux en tout cas !

Toujours sur le thème des minorités et de vos va-
leurs, j’avais lu que vous étiez nourrie par le mou-
vement des Riot Grrl des années 90. Et c’est aussi 
quelque chose que j’avais abordé avec Thundermo-
ther lors d’une précédente interview : non seulement 
certains artistes un peu trop ouvertement engagés 
sont mis à l’écart, mais c’est encore pire pour cer-
taines minorités, y compris pour les artistes fémi-
nines. Comment expliquer qu’en 2020, les femmes 
soient toujours si peu nombreuses dans l’industrie ? 
Je n’en ai aucune putain d’idée ! Je n’en sais rien du 
tout et c’est horrible. Les femmes sont souvent igno-
rées ou diminuées. On ne les prend pas au sérieux. 
Et c’est de la merde. C’est totalement de la merde. 
Mais je ne pourrais pas l’expliquer… Je n’ai pas plus 
de réponses que vous. 

Et du coup, que diriez-vous à de jeunes artistes fémi-
nines qui voudraient monter un groupe ? C’est quoi 
la méthode pour y arriver ? Allez-y ! Faites-le ! Vous 
n’avez besoin d’aucune permission. Il y a plein de 
ressources facilement trouvables en plus, bien plus 
que lorsque moi j’ai commencé à apprendre la gui-
tare. Il fallait se baser sur des magazines, qui avaient 
toujours des hommes en couverture. Idem pour tout 
ce qui était vidéo ou manuels d’instruction… Donc je 
considère que maintenant avec des initiatives comme 
“She Shreds Magazine” ou “Dear Young Rocker”, il y a 
clairement plus de ressources qui ne s’adressent plus 
seulement aux hommes. Je pense que cela contribue 
également à instaurer un climat plus confortable, où 
l’on hésite moins à poser des questions sans peur 
de se faire juger. Par conséquent oui, je dirais qu’il 
faut tout simplement se lancer… et les belles choses 
suivront, peu importe l’instrument ! Ce sera le doigt 
d’honneur ultime à toutes les personnes qui auront 
douté de toi. La rancune peut aussi être une source 
de motivation, en tout cas ça a fonctionné pour moi.  
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Je comprends. Sans être moi-même musicien, j’ai 
assez bien d’amis qui gravitent autour du milieu 
et même au sein du magazine, on se rend compte 
qu’il est encore fréquent de parler de “female me-
tal” ou de “girls band”, alors que ce ne sont pas des 
“genres” ! Il y a des femmes talentueuses qui font du 
death metal, du punk, du rap, de la pop… Rien que le 
fait d’avoir cette conversation en 2020 paraît irréel. 
Ce serait comme remettre en cause le fait pour une 
femme de pouvoir conduire ou d’avoir une carte ban-
caire. Cela semble si archaïque. Le fait d’avoir encore 
ce genre de nomenclature est aberrant. Mais j’aime à 
penser qu’après une année aussi folle, aussi pourrie 
que 2020… On peut être capable de laisser derrière 
nous ce type de conneries sexistes. Lorsque nous 
pourrons vivre à nouveau normalement, il n’y a au-
cune raison de ne pas imaginer une nouvelle concep-
tion du monde.

Oui effectivement, la pandémie implique énormé-
ment de changements et de bouleversements. À 
ce sujet, vous aviez sorti une vidéo promotionnelle 
en mars afin de demander de l’aide aux fans avec 
un ton humoristique. Cela a fonctionné ? Comment 
se passe la pandémie pour le groupe ? C’est la deu-
xième fois que je peux affirmer que… Je n’en sais rien 
du tout ! On fait de notre mieux. Une semaine avant 
la sortie de la vidéo, nous étions supposés partir 
en tournée avec Bad Religion et elle a été annulée. 
Mais nous avions déjà un gros stock de merchandi-
sing : des t-shirts, des bonnets, des sweats, etc. Mais 
vraiment un GROS stock  : des piles et des piles de 
t-shirts qui prenaient tout notre espace et… ça nous 
a mis dans le rouge d’en acheter tant à l’avance. Et je 
me suis dit que notre priorité en l’état était de vendre 
tout ce merch pour au moins stabiliser nos finances, 
avant de réellement réfléchir à une façon de faire de 
l’argent pendant une pandémie d’une durée indéter-
minée. Du coup, en faire une vidéo amusante parais-
sait être la meilleure chose à faire. C’est notre façon 
de faire  : on parle de sujets sérieux, de choses qui 
peuvent être très révoltantes pour les personnes qui 
les subissent… et on équilibre ça avec un peu d’hu-
mour ou de sarcasme. Cela correspondait à qui nous 
sommes, tout simplement. En y allant au second de-
gré, on espérait que la pilule passe mieux.

Mais par la suite, on se demandait même ce que l’on 
pouvait faire de cet album en préparation. Fallait-il 
le finir, alors que le covid frappait de plein fouet les 
États-Unis ? L’avantage que l’on avait c’est qu’en l’ab-
sence de tournée, on avait beaucoup plus de temps 
à consacrer pour apporter les dernières finitions que 
l’on pensait faire après notre série de concerts. On 
n’avait rien de mieux à faire en quelque sorte. Ensuite, 
une grande discussion avec notre label Bridge9 a per-
mis de prendre la température sur ce qu’il conseillait 
de faire, ce qu’il en pensait. L’initiative venait de moi 
d’ailleurs ! Et du coup Chris, le propriétaire du label, 
nous a dit que 2020 était une année pourrie pour tout 
le monde. Qu’il n’y avait aucun moyen de changer 
ça et qu’il valait donc mieux lui donner une chance, 
pour laisser aux fans l’opportunité de découvrir le 
travail derrière plutôt que de le laisser macérer une 

année de plus, sans savoir quand on pourrait repartir 
en tournée de toute façon. Et je pense que c’était la 
meilleure chose à faire. Je suis satisfaite du résultat 
pour le moment en tout cas. 

Je constate que je suis déjà hors limites, alors je 
vais foncer vers la dernière question ! Je voulais 
vous reparler de votre concert au Leperfest, qui est 
à ce jour votre seule apparition en Belgique. Vous 
en avez des souvenirs ? Quelle a été votre expé-
rience avec le public belge ? Voudriez-vous lui dire 
quelque chose ? C’était à nos débuts, donc j’exprime 
beaucoup de gratitude envers les personnes qui 
sont venues nous voir jouer. D’autant plus que nous 
nous sommes produits assez tôt dans la journée et 
que nous étions un groupe nettement moins connu ! 
Donc oui, je suis vraiment heureuse qu’il y ait eu des 
gens qui étaient là pour nous voir.

… Après je me souviens aussi des toilettes pleines 
de pailles qu’il y avait en extérieur ! Je m’en souviens 
très bien ! 

… Je suis réellement désolé pour cette expérience ! 
Oh, ce n’est rien ! Je me rappelle également de la 
nourriture, elle était vraiment très bonne. Le festival 
s’est super bien occupé des artistes, d’une façon que 
l’on ne voit jamais aux États-Unis. L’Europe en géné-
ral semble se rendre mieux compte que nous avons 
besoin de dormir et manger… Nous restons humains ! 
C’est le souvenir que j’en ai : c’était chouette de bien 
manger, d’être bien entouré et de jouer devant tout le 
monde. C’était une sympathique journée.

Oh et pour l’anecdote, c’était aussi la première fois 
que je fumais un joint… Il faut savoir que je ne fume 
pas : en tant que chanteuse, je cherche à éviter d’en-
dommager ma gorge ou mon souffle… Je préfère le 
faire avec de l’alcool ! Mais bon, je me suis dit que 
nous étions en plein festival, que nous ne faisions 
rien le lendemain, et que c’était donc l’occasion d’es-
sayer. 

Et donc ce roadie qui accompagnait je ne sais plus 
quel groupe m’a proposé de tirer sur ce joint, que l’on 
faisait passer à plusieurs, et mon corps l’a totalement 
rejeté… Je n’ai pas apprécié du tout ! Mais je ne pense 
pas qu’il était belge, donc je ne prends pas du tout ça 
comme étant représentatif de votre pays. Je préfère 
en garder une image plus positive !

Pour être franc, nous sommes voisins avec les 
Pays-Bas… Donc qui sait ? Mais quoiqu’il en soit, 
je suis désolé pour cette expérience déplaisante ! 
J’espère que cela ne gâche pas le reste. Oh non, du 
tout. Tout le reste dépasse allègrement ma première 
expérience avec la weed ! D’ailleurs, j’espère pouvoir 
rejouer au Leperfest un jour. C’est l’un des meilleurs 
festivals où j’ai eu l’occasion de jouer. Je balance ça 
comme ça, en croisant les doigts pour que les astres 
s’alignent dans le futur ! 

Photo : Julia Schwendner
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Within The Ruins revient dans l’actualité mu-
sicale avec un sixième opus, toujours très 
technique. C’est avec le talentueux Joe 

Cocchi (guitare), membre fondateur (avec le batteur 
Kevin McGuill) et compositeur du groupe, que nous 
prenons connaissance de “Black Heart”, de la façon 
dont la musique et les paroles ont été composées et 
de l’influence (musicale et alcoolisée) de Metallica.

Par Sach

Que signifie le titre “Black Heart” ? Est-ce “noir” pour 
“déprimé” ou pour “mauvais” ? Je dirais que ce n’est 
vraiment ni l’un ni l’autre. La façon la plus simple avec 
laquelle je décrirais le concept derrière le titre est 
que c’est une métaphore. Au sens littéral cependant, 
Steve (ndlr: Tinnon, chanteur du groupe) parle d’une 
relation qui fut jadis importante et qui se termina 
dans la déception, d’où le cœur “noir” ; c’est surtout 
un sentiment. Mais ce n’est pas nécessairement une 
émotion négative après un certain laps de temps. Je 
pense que certaines personnes peuvent apprendre 
à se développer en se nourrissant de ce sentiment 
qui est puissant. Steve s’en est beaucoup inspiré. Il 
a transformé ce sentiment en énergie positive qui 
s’est propagée dans le reste du groupe à travers le 
processus d’écriture et d’enregistrement. Et nous res-
sentons que ce morceau et ce titre résument parfai-
tement l’album.

Qui a écrit les paroles ? Est-ce que “Black Heart” a 

un thème récurrent ? Si non, quels sont les thèmes 
abordés ? Steve a écrit les paroles de cet album. Il 
n’y avait pas d’intention d’avoir un “thème”. Nous 
sommes quatre mecs qui jouent dans un groupe de 
metal et qui sont au milieu de la trentaine, nous ne 
sommes plus des gamins. Il s’est avéré que nous 
étions tous à un tournant dans nos vies quand Steve 
nous a rejoints. Nous avions donc tous beaucoup 
de choses à dire, mais sans savoir toujours com-
ment les communiquer, des émotions intenses nous 
traversaient. Nous faisons en vérité de la musique 
parce que c’est un exutoire pour nous. Alors, lorsque 
Steve est arrivé et a voulu exprimer les mêmes idées 
que nous, c’était comme magique. Concernant les 
paroles, chacun peut les interpréter différemment, 
comme la musique. Pour moi, l’album parle du fait de 
grandir en tant que personne : les conflits intérieurs, 
l’anxiété, la perte d’êtres chers, la sensation d’ab-
sence de pouvoir, les insécurités… toute ces merdes 
qui t’arrivent dans la gueule quand tu commences à 
“grandir”. 

Comment une chanson de Within the Ruins est-elle 
composée ? C’est quasiment impossible à expliquer. 
S’il y avait une réponse, cela rendrait ma vie vraiment 
bien plus simple. (Rires) Essayons  : je commence 
par me mettre dans l’état d’esprit propice, car j’ai 
besoin de trouver la motivation et cela peut être un 
défi ! Si j’arrive à libérer du temps et à trouver assez 
de motivation, je passe dix à quinze heures au stu-
dio. Il ressort parfois trois chansons d’une telle ses-
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sion et de temps en temps j’efface tout et utilise le 
milieu d’une chanson pour en commencer une nou-
velle. C’est comme un puzzle, et cela me demande 
un effort de concentration ridiculement énorme. Je 
deviens un maniaque obsessionnel et j’arrive finale-
ment à obtenir quelque chose. Nous avons pris à peu 
près deux ans pour écrire et enregistrer cet album. 
Pendant la première année, j’ai écrit des chansons, 
ou des parties, que j’ai présentées aux gars et à des 
amis. Quand je n’obtenais pas de supers retours, 
cela m’énervait et j’en concluais que c’était nul  : j’ai 
dégagé ainsi des dizaines de débuts de chansons. 
Puis lorsque j’ai eu assez de chansons qui sonnaient 
neuves, qui repoussaient mes limites, j’ai commen-
cé à jammer dessus avec notre batteur pour avoir un 
feeling. Ensuite, ce fut un va-et-vient de modifications 
et de restructurations entre nous tous jusqu’à ce que 
nous présentions quelque chose à Steve sur lequel il 
peut écrire.

Je trouve le son du nouvel album plus froid, peut-
être moins émotionnel, par rapport au précédent 
“Half Human”. Est-ce intentionnel ? Plus froid, je ne 
sais pas. Comme je le disais, notre musique est notre 
unique exutoire et nous sommes vraiment très pas-
sionnés par ce que nous faisons. Je ne pense pas que 
cet album ait un son ou un feeling plus “sombre” que 
les précédents. Il représente ce que nous ressentions 
à ce moment et c’est clairement l’album le plus 
significatif pour moi jusqu’à présent, car il capture 
les émotions éprouvées par quatre personnes sur 
une période de 2 ans. Ce n’est pas quelque chose qui 
peut être fait intentionnellement. Et c’est un album 
très spécial pour nous.

Vous avez encore travaillé avec le producteur Joshua 
Wickman. Pensez-vous changer dans le futur ? Et si 
non, qu’est-ce qui vous connecte tellement à lui ? 
C’est le sixième album que Josh a mixé et produit 
pour nous. J’adore ce gars. Il nous a aidés à dévelop-
per notre son en 2010. J’ai aussi appris des tonnes 
de choses de lui sur l’ingénierie du son au cours des 
années. Nous avons essayé avec d’autres personnes, 
mais cela n’a pas collé. Il y a quelque chose concer-
nant sa façon de mixer qui donne vie à notre son. En 
plus de cela, c’est un bon ami et nous avons une très 
bonne relation de travail. Je suis partisan du : “si ce 
n’est pas cassé, n’essaye pas de le réparer”.

Il y a des références à des thèmes musicaux connus 
cachés dans vos chansons. Vous aviez déjà fait cela 
par le passé (sur “Enigma”, “Phenomena”). Comment 
est-ce que ces thèmes arrivent dans les chansons ? 
Est-ce que c’est un défi que tu te lances ? Il y a des 
trucs reconnaissables en effet dans l’album. Ce n’est 
pas intentionnel en premier lieu, je me souviens juste 
de tous ces thèmes musicaux amusants et de ces 
mélodies Nintendo de mon enfance. J’en ai une col-
lection dans la tête dont je sais qu’ils colleraient dans 
des morceaux de Within The Ruins. Et il y a presque 
toujours une opportunité d’en insérer dans chaque al-
bum : cela arrive quand cela arrive. Je fais ça parce 
que je trouve cela hilarant et que j’aime embêter les 
gens. (Sourire)

Une autre habitude récurrente depuis mainte-
nant cinq albums  : “Ataxia”, l’instrumentale qui 
est modifiée sur chaque album. Cette version est 
ma préférée. Qu’as-tu essayé d’injecter dans cette 
cinquième version pour la différencier des autres et 
ne pas te répéter ? Je ne suis pas sûr. Je me suis pro-
bablement répété. (Rires) Une fois encore, rien n’est 
prémédité, j’écris simplement. La raison pour laquelle 
nous avons commencé à faire des instrumentales sur 
les albums est parce que Metallica l’a fait. Je suis un 
grand fan du groupe. Donc suite au succès de la pre-
mière version d’“Ataxia”, j’ai décidé de faire “Ataxia 2”, 
comme “The Unforgiven 2”. Par ailleurs, je n’écris que 
pour Within the Ruins, car il est difficile pour moi de 
faire d’autres projets musicaux qui ne sonnent pas 
comme Within the Ruins. “Ataxia” est donc pour moi 
l’opportunité de balancer d’autres trucs dans une 
chanson qui ne soit pas trop structurée et qui n’ait 
pas besoin de chant. Je peux balancer ce que j’ai en 
tête sans m’en inquiéter et c’est très fun. Ces chan-
sons sont mes favorites à écrire.

À quelle fréquence et pendant quelle durée devez-
vous vous entraîner pour maintenir votre niveau 
technique et d’endurance (en particulier pour les 
concerts) ? Euh, bien moins que ce que nous devions 
faire dans le passé. Je reconnais que nous étions nuls 
quand nous avons commencé à faire des concerts, 
car nous ne prenions pas la chose sérieusement  : 
nous buvions et nous nous amusions beaucoup 
(je mets ça également sur le compte de Metallica). 
Maintenant, nous nous entraînons chacun chez soi 
et ensemble environ deux mois avant le début d’une 
tournée. De toute façon, j’ai chaque jour une guitare à 
la main, que cela soit pour écrire ou pour jammer sur 
des reprises pour le plaisir. Maintenant, c’est comme 
rouler à vélo.

Faisons un petit retour en 2018  : vous avez sor-
ti deux chansons très différentes “World Undone” 
et “Resurgence”. Est-ce que ce sont des chansons 
qui n’ont pas atterri sur “Half Human” ou est-ce que 
ce sont des expérimentations ? Ces deux chansons 
étaient en fait le début de “Black Heart”, les premières 
où nous avons pensé tenir quelque chose. Puis Steve 
a rejoint le groupe et nous avons décidé qu’il serait 
bien de balancer quelques morceaux avec lui, pour 
montrer au public ce qu’il en était. Je suppose donc 
qu’elles étaient en quelque sorte des expérimenta-
tions. Elles étaient également les deux seules chan-
sons dignes d’être enregistrées que j’avais écrites à 
l’époque. (Rires)

Le mot de la fin est pour toi : as-tu un message pour 
nos lecteurs ? Prenez du plaisir avec l’album ! Il a été 
fait pour cela. Souvenez-vous de ce pour quoi la mu-
sique existe. Posez la loupe, prenez-la pour le posi-
tif qu’elle apporte et utilisez-la comme un outil pour 
avancer. C’est ce que nous faisons. Vous êtes la rai-
son pour laquelle nous sommes toujours là.

Photo : D.R.
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À l’occasion de l’interview de Napalm Death parue 
dans le précédent numéro, on s’était quelque 
peu soucié de ce que devenait le guitariste Mit-

ch Harris. C’était sans savoir que, quelques semaines 
après, on aurait l’opportunité de demander ce qu’il en 
était au principal intéressé dans le cadre de la sortie 
du premier album de son nouveau projet Brave The 
Cold, formé avec notre compatriote batteur Dirk Ver-
beuren (Megadeth, Blood From The Soul…). C’est un 
Mitch souriant et disponible qui nous a accordé un 
temps qu’il ne comptait pas pour nous parler du pré-
sent, de l’avenir et un peu du passé aussi. 

Par GuiGui

Comment est né Brave The Cold et comment as-tu 
rencontré Dirk Verbeuren ? J’ai souvent croisé Dirk sur 
des tournées. C’est un incroyable batteur et un mec 
super. On s’échangeait parfois des mails simplement 
pour prendre des nouvelles l’un de l’autre. On s’intéres-
sait aux projets de chacun et on a lancé l’idée de col-
laborer. Il a ensuite rejoint Megadeth et de mon côté, 
j’ai dû m’occuper de mes parents malades, mais j’avais 
envie de continuer à écrire de la musique. Lorsque je 
me suis senti prêt et que j’avais assez de matière, je lui 
en ai parlé et c’était parti. 

Actuellement, vous n’êtes que deux. Tu voudrais gar-
der cette formule de duo ou tu aimerais, à terme, inté-
grer d’autres musiciens dans le groupe ? J’aime l’idée 
de ne travailler qu’avec une autre personne. Ça fonc-
tionne bien comme ça pour ce qui concerne la com-
position et l’enregistrement. Maintenant pour le live, 
il faudra évidemment faire venir d’autres musiciens. 
Je sais que Dirk est très occupé avec Megadeth donc 
nous verrons à l’avenir, lorsque les concerts repren-
dront, quelle formule nous adopterons. Je pense à un 
second guitariste et un bassiste pendant que moi, j’as-
surerai guitare et chant. Je ne sais pas encore en fait. 
J’ai certaines personnes en tête avec qui j’aimerais 
jouer, nous verrons bien. Ce sera une question d’amitié. 

Cela fait un certain temps que tu n’as plus enta-
mé un nouveau projet depuis le départ. Te sens-tu 
comme quelqu’un qui vit une nouvelle jeunesse avec 
ce groupe ? C’est une autre vie en tout cas. Et le meil-
leur reste peut-être à venir. Ce qui est sûr, c’est que ça 
donne une nouvelle énergie. J’ai expérimenté pas mal 
de choses dans le passé, mais ici, la formule classique 
guitare-chant me va très bien. De toute manière, ça me 
rend heureux. 

Est-ce que ce n’est pas justement difficile de tout re-
prendre d’une page blanche que ce soit l’orientation 
musicale, les compositions, les textes… ? Pour moi, 
c’est justement ce que je préfère. J’ai des idées en tête, 
je les transcris en musique, ensuite j’ai les idées au ni-
veau du chant et j’essaie de faire en sorte que celui-ci 
soit un complément de la musique et que tout cela 
suive ma vision finalement. Parfois, quand tu bosses 
avec d’autres chanteurs, cette vision n’est pas la 
même. Maintenant, la liberté est totale. Peut-être que 
ce sera plus difficile pour le prochain album en fonc-
tion de ce qu’on aura décidé au niveau de la formule 

du groupe. Ici, c’était assez facile. De plus, on a tout 
mis en boîte avec mon ami Logan Mader (ex-Machine 
Head, ex-Soulfly…) et c’était vraiment fun. 

Qu’as-tu voulu désigner par le titre de l’album “Scar-
city” ? Je suis parti d’un parallèle entre les crypto-
monnaies et les ressources vitales. Les premières ne 
sont pas réelles. Elles sont dans un sens, illimitées, 
car leur valeur est calculée en fonction du nombre de 
personnes qui les utilisent. Les ressources comme la 
nourriture, l’eau, le carburant… ,quant à elles, sont limi-
tées et pourraient par conséquent être sujettes à des 
pénuries. L’électricité, par exemple, est probablement 
ce qui régit le plus nos sociétés. Et donc les personnes 
qui contrôlent ces richesses contrôlent la société, et in-
versement. Elles nous gouvernent finalement, car nous 
sommes la base de la pyramide. Nous sommes les 
travailleurs qui contribuent à produire les ressources 
pour les élites. Et les gens ne réalisent pas toujours 
qu’en somme nous avons le pouvoir, mais ces élites 
ont le contrôle. Elles veulent que les gens continuent 
de produire sans cesse pendant que d’autres essaient 
simplement de survivre. C’est ce fossé qui est traité 
dans “Scarcity”. 

J’ai pu lire aussi dans ta fiche promo que les textes 
s’inscrivaient dans une critique à l’encontre des mé-
dias, de l’oppression, de la division… et se présentaient 
comme une réflexion sur la manière dont on crée une 
urgence au-delà de ce qui est nécessaire. Qu’est-ce 
que tu entends par là ? Disons que je voulais pointer 
du doigt tout ce qui est manipulation des informations 
par les gouvernements et donc aussi par les médias. 
Tout cela provient d’un manque d’unité, tout le monde 
joue pour son camp sans voir au-delà. Ici aux USA, 
nous aurons les élections demain (interview faite le 
02.11) et le pays est très divisé actuellement sur beau-
coup d’aspects. Ça part en vrille. Prenons l’exemple de 
la situation sanitaire actuelle. Certains veulent porter 
le masque, d’autres sont contre. On a des différences 
parfois simplement d’une maison à l’autre parce qu’il 
n’y a pas de vision globale, mais plusieurs visions limi-
tées. Les médias avancent des chiffres, mais de par ce 
manque de vision, on ne sait pas si la situation s’amé-
liore ou empire. J’ai du mal à croire aux chiffres qu’on 
nous avance. Chaque média prêche pour sa chapelle 
et avance parfois des statistiques qui ne sont pas les 
mêmes que celui d’à côté pour la simple raison que les 
intérêts ne sont pas les mêmes. C’est vrai que ce qui 
arrive actuellement m’a inspiré pour mes textes. Tout 
ce que je pourrais dire c’est qu’il ne faut pas simple-
ment croire tout ce qui nous est donné comme info, il 
faut prendre le recul nécessaire, faire ses propres re-
cherches, s’occuper de soi et de ceux qu’on aime. 

Tu parlais de Logan Mader avant. J’aimerais qu’on re-
vienne sur son travail et sur l’origine de votre collabo-
ration et savoir s’il s’est occupé de toutes les phases 
de conception de “Scarcity” ? On s’était revus à l’oc-
casion d’un concert. On a commencé à discuter. Il m’a 
demandé ce que je faisais à ce moment-là et m’a dit 
qu’il avait un studio. À l’époque, j’ai donc pris son nu-
méro, mais je dois dire que je l’avais un peu oublié avec 
le temps. Et quand on a commencé à enregistrer, Dirk a 
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fait ses prises batterie à Los Angeles. Puis j’ai enregis-
tré le reste chez moi, mais au niveau de la voix je n’étais 
pas satisfait, ça ne sonnait pas comme je le voulais. 
C’est là que j’ai repensé à Logan. Il a donc mixé le tout 
et on a refait les voix. Il a vraiment fait du solide boulot, 
le résultat a été au-delà de mes espérances d’ailleurs. 
J’étais très content parce que c’est assez difficile de 
mixer ce type de musique. Il y a beaucoup de dyna-
miques différentes, des parties rapides, d’autres, plus 
lentes, des voix parfois claires… Ce n’est pas évident 
d’obtenir une bonne balance de tout ça, mais Logan 
y est parvenu. Il y avait une réelle collaboration entre 
nous avec de très bons conseils de sa part. 

“Scarcity” est un album très complet. C’est un album 
à prédominance death metal, mais avec des passages 
vocaux parfois lyriques et mélodiques. On y sent aus-
si par moment une touche heavy metal. Voulais-tu 
réunir un peu toutes tes influences musicales dans 
Brave The Cold ? C’est vrai que pour moi c’était un bon 
moyen de mettre un peu tout ce qui a pu m’inspirer de-
puis mes débuts. Pour moi, il est clair que ça ne devait 
pas être un concours de vitesse. Il fallait garder en tête 
que certaines parties devaient avoir leur dynamique 
propre. Certains riffs sont plus intéressants si tu leur 
donnes un feeling rock par exemple (ndlr: il illustre son 
propos par une partie d’air guitar). Mais d’autres sont 
plus intéressants dans un style plus rapide comme le 
death metal, le grindcore, le punk ou le hardcore. Il n’y 
a pas de théorie à suivre, c’est une histoire de ressenti. 
Sur certaines parties j’ai voulu essayer des choses dif-
férentes parce que je les sentais. Je faisais les choses 
de telle sorte qu’elles aient du sens pour moi. Tant que 
l’énergie était là, c’était le principal. 

Mais on reconnait quand même ta patte. Par exemple, 
le riff d’intro de “Blind Eye” (ndlr: titre qui ouvre l’album) 
porte la marque Mitch Harris. Mais j’aime ce genre de 
riffs. C’est un morceau qui a un feeling similaire à du 
Napalm Death, mais j’ai voulu en faire quelque chose 
de plus punk avec des voix plus claires. J’aime l’alter-
nance entre ça et des voix plus hurlées. 

Brave The Cold est sur le label Mission Two Entertain-
ment qui est un label assez jeune et modeste finale-
ment. Avec des noms comme le tien et celui de Dirk, 
vous auriez clairement pu être sur une plus grosse 
structure. C’était un choix de ta part ? Pour moi, le 
plus important est que le label croit en ta musique et 
soit excité à l’idée de la sortir. J’ai parlé avec beaucoup 
de labels dont les plus gros comme Nuclear Blast, 
Century Media, Metal Blade… Ils ont leurs groupes qui 
tournent et sont constamment derrière eux. Certains 
nous ont dit qu’ils avaient trop de groupes et donc ils 
n’auraient peut-être pas la possibilité de nous accorder 
assez d’attention. Ce qu’il y a de bien avec Mission Two 
Entertainment, c’est que c’est un label qui a été créé 
par l’équipe de feu Victory Records (ndlr: label créé en 
1989 et principalement spécialisé dans le hardcore, me-
talcore). Les gens qui y travaillent forment une vraie 
équipe et ont déjà fait leurs preuves par le passé. Il 
était important pour nous d’avoir ça pour promouvoir 
le groupe. Je suis heureux de bosser avec eux. 

Comment vois-tu le futur pour le groupe, lorsque la 
crise sanitaire sera passée et que la situation rede-
viendra plus “normale” ? Il y a plusieurs groupes avec 
lesquels j’aimerais jouer. Je crois qu’il y aurait moyen 
de faire un package intéressant. Pour ce qui est de 
tourner, il faudra voir puisqu’ici les règles sont diffé-
rentes en fonction des États. Pour le moment tout ce 
qu’on peut faire est : jouer et enregistrer depuis la mai-
son, pour le reste on verra ce que l’avenir réserve. Mais 
il est vrai que même si je connais les difficultés que 
peuvent représenter les tournées étant donné que j’en 
ai fait pendant des années, je dois quand même dire 
que les concerts, l’interaction avec le public, la com-
munauté metal et mes amis me manquent. 

Qu’en est-il de ton rôle au sein de Napalm Death ? 
On sait que tu as joué sur le dernier album du groupe 
“Throes of Joy in the Jaws of Defeatism”, mais quelle 
est ta place maintenant ? Je fais toujours partie de 
l’équipe on va dire. Ce sont des frères et c’est un peu 
comme un long mariage. On se soutient mutuellement. 
Il y a plusieurs années, je suis revenu ici parce que mes 
parents étaient malades. Ils sont décédés maintenant. 
Les gars du groupe m’avaient dit de prendre un break 
le temps qu’il fallait, ce que je fais. J’ai joué sur le der-
nier album parce que j’aimais les compos. Mais ça me 
paraîtrait bizarre par rapport aux fans de revenir après 
autant de temps d’absence (ndlr: environ 6  ans). De 
plus, je ne sais pas si je pourrais encore tourner autant. 
Donc pour moi, il est logique de rester à l’écart. C’est 
un peu une nouvelle vie maintenant pour moi. 

Brave The Cold est ton unique projet actuellement ? 
J’ai beaucoup d’envie et de choses à travailler sur le 
côté. Différents styles m’intéressent en tant que mu-
sicien, je ne me cantonne pas à l’extrême. Donc là on 
sort l’album de Brave The Cold et ensuite il y aura sans 
doute de nouveaux challenges. (Rires) En tout cas, il y 
a toujours quelque chose qui m’occupe. 

Lorsque tu portes un regard sur ta longue carrière, 
te rends-tu compte que tu as été (et est toujours) 
une influence énorme pour des générations de musi-
ciens ? Dans un sens peut-être. Mais on a besoin des 
gens en tant que musiciens. On grandit ensemble fina-
lement. On se rend les choses mutuellement. Donc en 
fait je ne pense pas vraiment comme ça même si c’est 
évidemment plaisant de savoir que tu as inspiré une 
ou plusieurs génération(s) de musiciens. Finalement, 
ça n’a pas été facile, mais on est toujours là. On a tra-
vaillé pour transmettre une vision et réaliser notre rêve. 
Maintenant ça n’a pas toujours été facile puisque c’est 
une vie qui demande de passer beaucoup de temps 
loin de sa famille et ce n’est pas toujours évident. Il ar-
rive qu’on se pose beaucoup de questions par rapport 
à ça, par rapport à ce qu’on a pu rater. Mais il est clair 
que quand on rencontre quelqu’un qui nous dit qu’on a 
compté dans sa vie, c’est le plus important. Rien que 
pour ça, je ne regrette absolument rien.   

Photo : Hannah Verbeuren
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Premier album pour ce jeune projet musical 
suédois qui dépasse les frontières des genres. 
C’est avec l’instigatrice, Scarlet Hunts, que 

nous prenons connaissance du groupe et du dyna-
mique album “Obey The Queen”.

Par Sach

Peux-tu présenter le groupe, son histoire et son 
concept, à nos lecteurs ? Bien sûr. Tout d’abord, 
SCARLET n’est pas un groupe, mais un acte solo dont 
le concept est très axé sur le visuel avec des chan-
sons metal de trois minutes emballées dans un for-
mat pop. Je l’ai commencé il y a un peu plus de trois 
ans et il y a maintenant environ une quinzaine de 
personnes d’impliquées. Je suis le seul membre du 
groupe, mais je suis accompagnée d’un acolyte légè-
rement barré nommé Thirsty. Thirsty est une “blood 
sucking, badass bitch” dont je ne me débarrasserai 
jamais. (rires). 

En effet, Thirsty est citée en tant que featuring sur 
la chanson “#Bossbitch”, mais elle semble être pré-
sente dans (presque) toutes tes chansons. Quel est 
son rôle et sa place dans le groupe ? Elle est là de-
puis le début pour maintenir un œil sur moi et s’assu-
rer que je ne fasse rien de stupide. Maintenant, elle 
est devenue une part importante de ce projet. Elle a 
co-écrit certaines chansons, nous faisons les choré-
graphies pour la scène ensemble, elle dessine et crée 
toutes nos tenues. Elle m’aide également à garder les 
pieds sur terre et elle repousse les harceleurs tarés. 
Elle est de plus la seule personne qui ose me la fer-
mer !

Il y a très peu d’informations disponibles sur toi et 
le groupe, vous tenez à rester anonyme ? Oui, je ne 
vois pas comment plus de renseignements sur des 
sujets n’ayant pas de lien avec la musique et ce projet 
peuvent avoir de l’intérêt. Je suis cependant très ou-

verte quand les gens me demandent quelque chose 
et je n’ai pas vraiment de choses à cacher.

“Obey The Queen”, la chanson éponyme d’ouverture, 
commence avec une déclaration très claire contre 
les misogynes. Est-ce que le combat pour l’égalité 
entre hommes et femmes fait partie de SCARLET ? 
Et est-ce que tu penses, de ton expérience, que l’in-
dustrie musicale est misogyne ? Non, c’est une dé-
claration très explicite contre les sexistes et les ra-
cistes. Je souhaitais poser les règles très clairement 
dès les premières secondes de l’album.

J’ai pu lire en préparant l’interview que cet album a 
été douloureux à écrire, car il est très introspectif. 
Je ne savais pas à quoi m’attendre n’ayant jamais 
écrit d’album auparavant. Je savais seulement que 
je voulais donner tout ce que j’avais en moi et faire 
un album authentique. Et alors que j’écrivais, j’ai re-
trouvé des parties de moi-même que j’avais oubliées. 
Je comprends d’ailleurs pourquoi : certaines choses 
sont destinées à être oubliées.

Peux-tu en dire plus sur les thèmes abordés dans 
les chansons ? Ce sont juste des expériences issues 
de ma vie. Heureusement, tous les compositeurs/pa-
roliers avec lesquels j’ai collaboré ont facilement pu 
rentrer dans mon esprit, ce qui a été incroyable. J’ai 
approché chaque chanson pour qu’elle ait la qualité 
pour devenir un single et que chaque texte construise 
une histoire.

Musicalement parlant, l’album emprunte à beaucoup 
de genres. Quelles sont tes influences musicales ? 
Beaucoup me demandent cela et j’ai bien peur que la 
réponse soit ennuyante : je n’écoute pas de musique, 
je rédige ce qui me vient en tête et ce que je pense 
bien sonner… et cela devient la musique de SCARLET.

Photo : Seike Clowniac



Chroniques

46

ALTER BRIDGE
“Walk the Sky 2.0”

Genre: Rock alternatif
Pays : USA

Label : Napalm Records
Sortie : 06.11.20

Chroniqueuse : Justine

Alors que “Walk The Sky” est sorti l’an-
née dernière, Alter Bridge est de retour 
pour proposer une version  2.0 de cet 
album. L’EP comprend six titres live 
issus de leur précédente tournée amé-
ricaine, mais également une chanson 
inédite écrite et enregistrée pendant 
la pandémie. Présenté comme l’op-
posé du très sombre “AB  III” (2010), 
“Walk The Sky” est un temps créatif 
fort pour le groupe ; une sorte de ré-
trospective complète de leur carrière, 
additionnée à la volonté d’intégrer des 
textures de synthé des vieux films de 
John Carpenter… Parmi les titres live, 
on retrouve entre autres le morceau 
“Wouldn’t You Rather”, qui s’apparente 
à un cri d’alerte sur les dangers de 
l’indifférence et de l’irresponsabilité 
des sociétés modernes ; mais égale-
ment le single “Dying Light” qui pose 
une ambiance reposante avec une in-
troduction cristalline, une voix émou-
vante, et des guitares acoustiques à 
l’unisson. Mais le principal ajout de-
meure la chanson “Last Rites”, qui est 
moins aérienne que le reste de l’opus 
et beaucoup plus “rentre-dedans”, 
mais qui garde néanmoins l’esprit gé-
néral de la version 1.0 de l’album…

ANGEL
“A woman’s diary : the hidden chap-

ter”
Genre : Gothic Metal

Pays : Pays-Bas
Label : Massacre Records

Sortie : 04.12.20

Chroniqueur : Ale
Avec une quinzaine d’années d’écart 
entre ses deux albums, on ne s’at-

tendait pas vraiment à avoir une nou-
velle fournée de la part de Helena 
Iren Michaelsen. C’est d’ailleurs un 
opus assez particulier, restant dans 
l’émotion, la fragilité et l’intimité de 
la chanteuse… Mais en plongeant en-
core davantage dans une optique de 
douceur en proposant uniquement de 
l’acoustique et seul un piano pour ac-
compagner la voix. Difficile de ne pas 
avoir une petite pensée pour Emilie Au-
tumn dans les thématiques déployées, 
et même sur certaines mélodies, mais 
cela n’empêche pas Angel d’avoir son 
petit univers qui, il est vrai, semble 
quelque peu “mentir” sur la marchan-
dise. Disons que l’on cherche encore 
le côté Metal, mais c’est vraiment pour 
éviter de se ruer dessus avec de mau-
vais a priori. N’y allez pas en imaginant 
du Lacuna Coil ou du Type-O, c’est sur-
tout ça l’idée. Une fois ça en tête, on re-
tiendra une musique minimaliste, mais 
intimiste; calme mais aux messages 
puissants, aux tons parfois durs. Et les 
quelques reprises, bien que très clas-
siques (“Hallelujah” ou “Somewhere 
over the Rainbow”) sont de bonne 
facture. Un album clairement un peu 
à part, mais qui consiste en un beau 
showcase du talent de la chanteuse.

BELPHEGOR
“Necrodaemon Terrorsathan” (réédi-

tion)
Genre : Black Death

Pays : Autriche
Label : Nuclear Blast

Sortie : 06.11.20
Chroniqueur : GuiGui

Dans l’immense bac à truites que re-
présentent les innombrables “ressor-
ties anniversaires”, traitons des Autri-
chiens de Belphegor qui proposent ici 
une version remasterisée de leur très 
bon troisième album sorti en 2000. 
Nous n’allons pas refaire l’histoire 
et rappeler combien “Necrodaemon 
Terrorsathan” était de qualité, puait 
le blasphème et a fort probablement 
contribué à faire du groupe l’une des ré-
férences en matière de black death. Un 
mélange à ce point abouti qu’il réussit 
pour sûr à s’octroyer l’approbation des 

fans des deux styles. Seulement voilà, 
même s’il est honorable de réhabiliter 
un ancien album, on pouvait légitime-
ment en attendre plus du groupe et/ou 
du label avec une version un peu plus 
fournie que celle qu’il nous est donné 
d’entendre : la seule variation par rap-
port à l’original semble être une légère 
différence de son due à un remaste-
ring. Et encore, après un test effectué, 
il s’avère que certains morceaux pa-
raissent même plus puissants sur des 
versions Youtube publiées il y a cinq 
ans, ce qui, avouons-le, pose question. 
Pour le reste, aucune pièce bonus en 
plus des neufs morceaux initiaux ne 
vient enrichir cette version 2020. La ré-
édition malheureusement inutile d’un 
album de haute volée.

BLIND GUARDIAN
“Imaginations From The Other Side 

25th Anniversary Edition”
Genre: Power metal

Pays : Allemagne
Label: Nuclear Blast

Sortie : 11.12.20
Chroniqueur : Sach

Considéré comme un tournant dans la 
carrière du groupe, ce cinquième album 
présente une musique plus complexe 
et mature qui établit le style de Blind 
Guardian. “Imaginations…” est telle-
ment réussi qu’il s’impose rapidement 
comme un classique du genre power/
speed metal. De l’épique chanson d’ou-
verture éponyme - l’une des meilleures 
que Blind Guardian ait écrite - en pas-
sant par la somptueuse power ballad 
“Mordred’s Song” jusqu’à l’excellente 
progressive de clôture “And The Story 
Ends”, cet album est tout simplement 
un chef-d’œuvre abouti et intemporel. 
Ce coffret anniversaire permettra aux 
fans d’apprécier les chansons dans 
leurs versions remixées et remasteri-
sées de 2012 qui corrigent, sans dé-
naturer, les faiblesses de la produc-
tion originale, l’enregistrement live de 
2016 à Oberhausen. Lieu où, “Imagina-
tions…”, l’album instrumental ainsi que 
quatre versions démo ont été joués en 
intégralité. Un bel objet musical qui 
fera le bonheur des nombreux ama-
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teurs du groupe.

BLUE ÖYSTER CULT
“A Long Day’s Night”

Genre: Hard Rock
Pays : USA

Label : Frontiers Music
Sortie : 04.12.20
Chroniqueur : Ale

C’est un BÖC clairement au top de sa 
forme que l’on retrouve pour presque 
deux heures de concert tout pile ! Alors 
que leur album “Curse of the Hidden 
Mirror” était sorti à peine plus d’un 
an auparavant, le groupe paraît claire-
ment gonflé à bloc sur ce concert. Et 
si cet album paraissait déjà remisé, y 
compris par le groupe lui-même, on 
sera content de retrouver ici le mor-
ceau “Dance on Stilts”, certainement 
l’un des titres à conserver et les plus 
injustement mésestimés de la riche 
discographie du groupe. Mais les fans 
seront ravis d’entendre “Stairway To 
The Stars” ou “Perfect Water”, deux 
excellentes chansons également, et 
pourtant rarement reprises. Tradition 
oblige, une partie des classiques sont 
copieusement allongés par le groupe, 
avec le diptyque Godzilla-Don’t Fear 
the Reaper une nouvelle fois côte à 
côte pour clore le concert avec EN-
CORE de nouvelles formes… Peut-être 
le meilleur moyen de rendre ces titres 
intemporels, par le biais de leur my-
riade de variantes qu’ils ont pu prendre 
au fil des années et concerts. Gagnant 
tous deux près de deux minutes, leur 
absence serait une insulte. Et c’est 
sans une once d’objectivité que votre 
serviteur applaudit cette version de 
son titre favori  : “Astronomy”, égale-
ment gratiné de deux minutes supplé-
mentaires. Des concerts de BÖC, il y en 
a eu des centaines, des milliers peut-
être. Et si les albums live ne sont, fort 
heureusement, pas tant nombreux… Il 
y a tout de même de quoi perdre la tête 
face à cette discographie toujours plus 
grosse. Mais vous pouvez vous jeter à 
corps perdu sur “A Long Day’s Night”… 
Il contient tous les bons ingrédients 
d’une prestation réussie, avec ce cock-
tail de classiques revisités, d’oubliés 
remis au goût du jour et de crowd-plea-
sers toujours aussi efficaces.

BLUE ÖYSTER CULT
“Live At Rock Of Ages Festival 2016” 

Genre : Hard Rock 
Pays : USA

Label : Frontiers Music
Sortie : 04.12.20
Chroniqueur : Ale

“Résolument classique” résume plu-
tôt bien la setlist de ce nouvel album 
live. Si ce n’est la présence des titres 
méconnus “Harvest Moon” et “Lips In 
The Hills” (qu’il est bon de redécouvrir 
par ailleurs, prouvant que même les 
albums moins populaires du groupe 
renferment quelques pépites), les 
neuf autres morceaux sont des plus 
convenus. C’est à la fois de rigueur et 
finalement jamais vraiment déplaisant, 
même si on finit par connaître “Buck’s 
Boogie” ou “This Ain’t The Summer Of 
Love” par cœur ! Ce que l’on retiendra 
davantage de ces performances de 
chansons pour ainsi dire “essentielles”, 
c’est toujours l’énergie incroyable du 
groupe, qui s’apprêtait pourtant alors à 
célébrer ses cinquante ans de carrière 
(bien que leur dernier album semble 
nous prouver qu’ils sont inarrêtables). 
On appréciera également grande-
ment la différence avec les versions 
albums (“Then Came The Last Days 
Of May” fait ainsi un copieux et juteux 
dix minutes, en comparaison aux 3:31 

minutes du disque éponyme  !). Il est 
ainsi fréquent d’avoir un bridge ou une 
outro légèrement plus longue, laissant 
souvent la part belle aux instruments 
plus qu’à la voix. Et c’est sans doute 
ce qui augmente l’intérêt d’un album 
finalement assez plan-plan, qui ne se 
démarque pas avec grand-chose. On 
ne sait pas trop à qui recommander 
cet album, pas franchement incon-
tournable… Mais franchement, aller 
au moins écouter cette version to-
talement folle de “Then Came…”  ! Et 
réécouter d’autres albums du groupe 
qu’Agents Of Fortune… Vous ne serez 
pas déçus ! 

BORIS WITH MERZBOW
“2R0I2P0”

Genre : Experimental Noise
Pays : Japon

Label: Relapse Records
Sortie : 11.12.20
Chroniqueur : Ale

S’il fallait l’équivalent du suprématisme 
au sein du domaine musical, il se trou-
verait peut-être au sein de la Noise 
(ou “bruitisme” dans la langue de Mo-
lière). Vraiment pas facile d’accès, au 
point de passer pour une mauvaise 
plaisanterie à ceux qui ne percutent 
pas ou ne parviennent pas à rentrer 
dans l’univers, il s’agit clairement d’un 

BRAVE THE COLD
“Scarcity”  
Genre : Moderne Death Grind
Pays : USA / Belgique
Label : Mission Two Entertainment
Sortie : 11.12.20
Chroniqueur : Shades of God 

Quand deux pontes comme Mitch Harris (Napalm Death, Defecation, 
Righteous Pigs, etc.) et Dirk Verbeuren (Megadeth et tellement d’autres) 
s’associent, cela crée forcément la curiosité, et c’est peu de le dire. “Scar-
city” le premier album du duo est aussi direct que complexe, et pour cause, 
si on reconnait indéniablement le côté Napalm Death on décèle également 
bien d’autres influences types Grind, Indus, Metal moderne et plus encore. 
Un résultat qui aurait pu partir dans tous les sens, sauf que quand on a un 
CV comme ces deux gaillards rien n’est laissé au hasard. “Scarcity” recèle 
de subtilités en tout genre, de contre-pied incroyable qui offre une diversité 
épatante à un album dont le spectre musical et si riche qu’il est impossible 
de s’en lasser. Le seul petit bémol c’est que l’opus n’est pas réservé à tous, 
mieux vaut être ouvert d’esprit pour encaisser les 38 minutes qui même si 
elles sont structurées peuvent désarçonner à certains moments. Quand de 
tels pros parlent, les amateurs ne doivent pas se taire, ils doivent tout sim-
plement s’en inspirer et oser à leur tour. 

Coup de cœur 
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CONCEDE
“Indoctrinate” 
Genre : Grindcore
Pays : Australie
Label : Petrichor
Sortie : 20.11.20
Chroniqueur : GuiGui

Premier album pour ce groupe australien mené, depuis ses débuts en 2017, 
par un seul homme, Jay Huxtable dont on ne sait pas grand-chose à part 
qu’il aime faire tout lui-même si l’on en croit le rôle qu’il tient ou a tenu dans 
ses projets parallèles. Et même si ici, il s’est adjoint les services d’un chan-
teur, c’est bien Huxtable qui conserve les rênes. Et qu’en est-il du résultat ? 
Et bien autant dire que la qualité ne manque pas sur ce “Indoctrinate”, petit 
brûlot de Grindcore et de Power violence qui déroule du savoir-faire de bout 
en bout avec ses quinze titres aux enchaînements appuyés par des larsens 
stridents. Doté d’une production gonflée par le même Jay, propriétaire du 
studio Oracle Sound, ce premier album, pour le moins puissant et compa-
rable à ce que pouvaient faire les Américains de Nails lorsqu’ils exerçaient 
encore leur art, fait “l’effet parpaing” qu’on se prend dans le coin de la gueule 
avec le sourire.
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genre des plus singuliers. Mais que 
l’on n’aime ou pas, une nouvelle colla-
boration (sixième tout de même !) du 
grand maître Merzbow en compagnie 
du tout aussi réputé groupe Boris a de 
quoi charmer les puristes. Est-il pos-
sible de parler de supergroupe dans 
ce cas-là ? Aucune idée, mais on sa-
luera leur travail prolifique, et certai-
nement pas pauvre ou bâclé. C’est, 
en effet, près d’une heure et quart de 
grosse musique qui tache qui vous 
attend (on est quand même loin des 
deux heures et demie de “Gensho”).  
Et on l’on pourrait s’arrêter là tant cette 
critique se montrera, somme toute, 
bien inutile  : les amoureux du genre 
se jetteront à corps perdu sur cette 
nouvelle salve offerte par un duo de 
choc expert en la matière. Les autres 
trouveront sans doute cela trop brut 
pour leurs chastes oreilles. D’où cette 
note, plutôt mesurée, qui gravitera 
immanquablement plus haut ou plus 
bas selon de quel bord vous penchez. 
Essayer n’est pas l’adopter, mais ça ré-
clame assurément l’essai curieux !

CADAVER
“Edder & Bile” 

Genre : Extreme Metal
Pays : Norvège/Belgique

Label : Nuclear Blast Records 
Sortie : 27.11.20

Chroniqueur : Shades of God 

Lorsqu’un groupe culte comme Cada-
ver sort du silence pour balancer un al-
bum, c’est toujours une excellente nou-
velle, notamment pour les amateurs 
de sensations fortes. Plus de 15  ans 
après son dernier méfait, Anders Od-
den revient sur le pont de guerre avec 
pour comparse l’hyperactif Dirk Ver-
beuren pour un opus noir tel l’ébène 
et violent comme ce n’est pas permis. 
Cadaver ne fait pas dans la finesse, il 
délivre une musique brutale, putride, 
bien orientée death dans sa structure 
sans pour autant s’enfermer dedans. 
Au final, on constate un disque de 
haute volée, avec une authentique at-
mosphère à l’ancienne, encore un coup 
de génie made in Scandinavie et, dans 
une vraie mesure, made in Belgium. 

COMMUNIC
“Hiding from the World”

Genre: Power/Prog Metal
Pays : Norvège 

Label: AFM Records 
Sortie: 20.11.20
Chroniqueur : Ale

En témoigne le nom de ce nouvel opus, 
les norvégiens nous prouvent encore 
qu’on peut faire du Power sans pour 
autant conter des histoires de cheva-
liers, de dragons ou de batailles. En 
vérité, en contraste total avec ce dont 
on est plus coutumier, “Hiding from the 
World” est très intimiste, très émotion-

nel et nous parle plutôt de thématiques 
très humaines, en atteste “Born Wit-
hout A Heart” ou “Forgotten”. Une vraie 
bouffée d’air frais, et on ne leur en vou-
dra certainement pas d’avoir en plus 
choisi des formats longs… une façon 
de plus de se différencier des petites 
bombes d’énergie que l’on retrouve 
souvent chez leurs comparses. À ce 
sujet, la seule minuscule pique que l’on 
aurait pu formuler contre Communic 
serait peut-être des morceaux assez 
uniformes dans leur structure, leur mu-
sicalité (pas du tout les vocals, claire-
ment l’argument massue du groupe). 
Ils sont tous très bons, mais ne se dé-
marquent pas trop. Il n’empêche que 
l’album est de très bonne facture, et s’il 
étonne peut-être les fans de power les 
plus pointilleux, tous les autres appré-
cieront de voir un peu moins de rigidité 
dans les thèmes abordés. C’est que ça 
peut aussi être sensible un métalleux !

DARKENHÖLD
“Arcanes et Sortilèges”

Genre : black metal médiéval
Pays : France

Label : Les Acteurs de l’Ombre
Sortie : 06.11.20

Chroniqueur : Sach

La musique de ce groupe du sud de 
la France (géolocalisation assez rare 
dans ce style musical pour être sou-
lignée) donne dans un black metal 
épuré, mais non simpliste, et n’a de 
réellement médiéval que les paroles, 
l’influence musicale de cette période 
historique restant discrète et n’ap-
paraissant que sporadiquement, et 
finement, sur quelques chansons. Et 
c’est très bien ainsi, car cela évite de 
tomber dans la caricature folk qui nuit 
tellement à ce genre. Les textes sont 
inspirés du folklore fantastique médié-
val (“Mystique de la Vouivre”) et sont 
chantées en français. La musique de 
Darkenhöld peut se décrire comme 
une combinaison efficace de parties 
de black metal rapides, de riffs mélo-
diques heaviesques et de passages 
plus atmosphériques à l’électro-acous-
tique. Ajoutez à cela un peu de synthés 
et quelques bons soli de guitare et l’on 
obtient, avec  “Arcanes et Sortilèges”, 
un résultat rudement solide, à l’am-
biance sobrement instillée, et très plai-
sant à écouter. 



DARK TRANQUILLITY
“Moment”
Genre: death metal mélodique
Pays : Suède
Label: Century Media
Sortie: 20.11.20
Chroniqueur : Sach

Cela fait un moment, quatre ans précisément, que nous attendions ce “Mo-
ment” justement. Les maîtres du death metal mélodique enchaînant les al-
bums de qualité depuis plus d’une décennie, on peut se demander s’ils ont 
réussi à maintenir, voire élever, le niveau avec ce douzième opus. Fait impor-
tant : les deux guitaristes ont été remplacés et les nouvelles recrues sont, 
s’il vous plaît, les très techniques et talentueux Johan Reinholdz (Androme-
da) et Christopher Amott (Arch Enemy, Armageddon). De ce changement de 
line-up apparaît un Dark Tranquillity revigoré et amélioré. Car aux sublimes 
mélodies de clavier s’ajoutent maintenant des lignes de guitare plus inspi-
rées qui apportent plus de variations et de dynamisme sans qu’en pâtisse 
l’essence mélancolique, signature de la musique du groupe. Greffons à cela 
de nombreux soli géniaux et le résultat final est une musique forte tout en 
étant émotionnelle dont l’écoute, jouissive, se doit d’être multiple pour en ap-
précier toute la complexité. Seul bémol : le growl du chanteur qui n’a plus de 
profondeur depuis “Fiction”, mais est heureusement assez bien mixé dans 
la musique pour ne pas être déplaisant. Dark Tranquillity se réinvente, sans 
se révolutionner, et prouve une fois de plus qu’il a encore beaucoup de créa-
tivité à exploiter. Que sera le prochain album quand tous auront pris leurs 
marques et que Johan et Christopher seront pleinement intégrés dans la 
composition ? On en frémit d’avance et d’ici là, nous continuerons à appré-
cier ce “Moment”.

Coup de cœur 
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DARKNESS
“Over And Out” (EP)

Genre : Thrash
Pays : Allemagne

Label : Massacre Records
Sortie : 27.11.20

Chroniqueur : Chris Grès

L’Allemagne est une terre bénie pour 
le thrash. De grande notoriété ou de 
portée plus confidentielle, les groupes 
teutons sont légion à évoluer dans ce 
style. Darkness, fondé en 1984, ap-
partient depuis de longues années 
à cette cohorte. Splits, reformations 
et changements de nom ont marqué 
l’histoire de ce gang qui, au mieux, a 
acquis un statut culte. Avant de sortir 
son septième album, il propose “Over 
And Out”, un EP 7 titres, composé de 
trois nouveautés, d’une reprise réussie 
de “Slave To the Grind” (Skid Row) et 
de trois anciens morceaux. Le premier 
de ces oldies est une version live et fu-
rieuse de “Tinkerbell Bust Die”. Le troi-
sième est une lecture acoustique de 
“Faded Pictures” où le contraste entre 
les vocaux bourrus et la guitare très 
“autour du feu de bois” est quelque 
peu… étrange. Entre les deux se trouve 
“Armageddon”, composition aussi di-
recte que frénétique et efficace. Les 
nouvelles compositions obéissent 
elles aussi aux règles furieuses du 
thrash, entre riffs bien troussés, soli 
énervés et base rythmique solide. 
L’ensemble est parsemé de petites 
bizarreries qui, selon sa façon de voir, 
donnent un certain charme ou, au 
contraire, agacent. Du bon travail d’ar-
tisans compétents… qui, faute du petit 
quelque chose en plus, ne permettra 
sans doute pas à Darkness d’accroître 
sa notoriété. 

DEATHLESS DOGS
“Five Across The Eyes”

Genre: Whisky Blues Rock 
Pays : USA

Label: Autoprod
Sortie: 11.11.20
Chroniqueur : Ale

Tant dans les thèmes et les paroles 

que la musique, Deathless Dogs reste 
dans les clous non seulement par 
leur discographie, mais aussi par le 
genre dans son ensemble. Résolu-
ment américain, clairement classique 
et définitivement autobiographique, 
c’est le style d’album qui demande 
son public d’initiés… mais qui fera aus-
si une belle porte d’entrée à ceux qui 
auraient dormi depuis… pratiquement 
un siècle en fait ! Cette petite pique 
lancée, on ne boudera cependant pas 
son plaisir d’entendre du classique 
à l’instant où celui-ci est bien fait… ni 
de retrouver un groupe pour une poi-
gnée de minutes lorsque celui-ci s’est 
fait fort taiseux pendant deux ans. Et 
si l’EP peine un petit peu à démarrer 
(le premier titre étant un préambule 
et le second, “Broken Years” pas fran-
chement mauvais, mais un peu lent), 
dès sa seconde moitié il brille par sa 
force, son côté galérien qui continue 
à en découdre, sa guitare donnant en-
vie d’arpenter les routes ou de siroter 
un whisky dans un bar avec le moteur 
des bécanes ronronnant dehors. Un 
peu cliché certes, et en même temps, 
cela prouve la capacité du duo à ins-
taurer une ambiance, à s’approprier un 
style très largement exploré par des 
dizaines d’artistes étalés sur des di-
zaines d’années. Et si à notre échelle, 

on ne s’identifie pas forcément au 
vécu des deux zickos, leur sincérité 
suffit à nous vendre cette petite pépite.

DÉCEMBRE NOIR
“The Renaissance Of Hope”

Genre: Doom Metal
Pays : Allemagne

Label: Lifeforce Records
Sortie : 13.11.20

Chroniqueur : Shades of God 

Certains groupes brillent par leur noir-
ceur. Plutôt contradictoire comme pro-
pos direz-vous, et ce n’est pas faux, 
mais force est de constater que dans 
le triste il y a aussi du beau, ce que 
Décembre Noir réussit parfaitement à 
maitriser au travers de son Doom. “The 
Renaissance Of Hope” est un album de 
tradition du genre, avec de longs titres, 
des tempos majoritairement lents où 
oscillent les riffs lourds et les leads 
mélodiques, sans jamais surjouer ou 
tomber dans le cliché dépressif misan-
thropique. Près de 50  minutes où les 
émotions sont nombreuses, toujours 
dictées par une musique à la fois dé-
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DEEDS OF FLESH
“Nucleus”
Genre: Technical death metal
Pays : USA
Label: Unique leader records
Sortie: 12.12.20
Chroniqueur : Oli

Suite au décès d’Erik Lindmark, guitariste chanteur et fondateur de Unique 
Leader Records, on s’attendait à la fin de Deeds Of Flesh. Mais c’était sans 
compter sur les effets de Jacoby Kingston et de toute une scène death me-
tal désireuse de rendre hommage à l’une de ses plus influentes formations. 
Prenant en charge les vocaux, Jacoby s’est entouré de prestigieux guests 
pour clôturer le travail commencé par Erik et lui-même des années déjà. Cela 
donne “Nucleus”, neuvième opus des Américains qui fait suite à “Portals to 
Canaan” sorti sept ans auparavant. “Nucleus” s’inscrit dans la séquence lo-
gique de son prédécesseur. On parle bien sûr ici de death metal technique et 
brutal, sans concession et dont l’influence “out of space” est grandissante. 
Le style demeure du pur Deeds of Flesh, mais l’apport de chaque guest ap-
porte forcément une couleur et un petit plus. Que ce soit Bill Robinson (De-
crepith Birth), George Fisher (Cannibal Corpse) ou Frank Mullen (Suffoca-
tion) pour ne citer qu’eux, tous amènent une pierre à l’édifice “Nucleus”. Mon 
coup de cœur sera “Catacombs of the monolith” (auquel participe Luc Le-
may de Gorguts), véritable déferlante de brutalité assassine. Après plusieurs 
écoutes de “Nucleus”, le constat est implacable : la perfection a été atteinte 
en tout point. Ce nouvel album est un réel hommage à Erik Lindmark et au 
death metal. “Nucleus” est un monolithe indestructible et Deeds of Flesh 
définitivement un dieu du death metal.  
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licate et puissante qui n’est pas sans 
rappeler parfois les vieux Katatonia 
et My Dying Bride. “The Renaissance 
Of Hope” est certes un opus conve-
nu dans sa forme, mais extrêmement 
bien exécuté, ce qui lui confère une 
crédibilité difficilement contestable. 
Ami(e)s mélancoliques, voici un album 
qui accompagnera vos longues soi-
rées d’hiver, que ce soit au casque ou 
via la chaîne hi-fi poussée à fond.

DECONSECRATE
“Dark night of the soul”

Genre : Extrême metal-core 
Pays : Belgique

Label : Reality records
Sortie : 01.12.20
Chroniqueur : Oli

Une chose est sûre au vu du line-up de 
Deconsecrate, c’est qu’au regard de 
l’expérience de ses membres (ex-Reta-
liate, ex-6 Days of Justice, ex-Seventh 
Circle), le gage de qualité de leur nou-
vel album “Dark night of the soul” sera 
au rendez-vous. Une fois passée l’intro-
duction sombre limite black, “Parasite” 
vient planter le décor. Imaginez le côté 

extrême de Liar mélangé au thrash me-
talcore de Length Of Time et des mo-
sh-parts à la signature du H8000… et 
vous obtenez un gros uppercut dans la 
tronche. “Destroyer of worlds” suivra la 
tendance, tandis que “Nausea” et son 
riffing lourd à la Bolt Thrower viendra 
nous marteler le cerveau. Les idées du 
sextet d’Ypres se mêlent à la perfec-
tion et l’apport du death metal se fait 
principalement au niveau du chant de 
XantiX. Mes deux coups de cœur se-
ront tout d’abord “Heretic” et son mé-
lange parfait de présences black metal 
façon Satyricon et Belphegor ainsi que 
du hardcore rappelant Nasty. Ensuite, 
il y a “Embrace the desolation of Eden” 
et son mix parfait d’extrême et de 
groove reprenant toutes les influences 
du groupe. Avec une production puis-
sante, mais tout de même old school, 
Deconsecrate prouve avec “Dark night 
of the soul” que le style H8000 est tou-
jours bien en vigueur, mais peut évo-
luer de la plus belle des manières.

DÉLUGE
“Ægo Templo”

Genre: Black Metal

Pays : France
Label: Metal Blade Records

Sortie : 06.11.20
Chroniqueuse : Justine

Alors qu’initialement le groupe n’ap-
partenait pas vraiment à la scène black 
metal, Déluge a su se faire adopter en 
y intégrant sa touche personnelle, à 
savoir un mélange d’influences post-
hardcore. Cinq ans après son premier 
album “Æther” (2015), les Lorrains 
sortent leur second opus décrit par le 
guitariste fondateur François-Thibaut, 
comme plus accessible que le précé-
dent, tout en gardant la mélancolie, 
élément essentiel de leur musique. 
Des voix claires et plus distinctes sur 
la majorité des titres, un enregistre-
ment/mixage plus naturel et orga-
nique, mais aussi l’ajout d’instruments 
et notamment du saxophone soprano 
sur le morceau “Opprobre”, font de 
“Ægo Templo” un disque personnel 
et plus abouti. Musicalement, le mor-
ceau éponyme donne la signification 
et l’essence de l’album, tandis que 
“Béryl” s’oppose en étant le titre le plus 
sombre jamais écrit par le groupe. En-
fin, “Vers”, en guise de conclusion par-
faite, relie toutes les chansons entre 
elles et offre une fenêtre ouverte sur le 
futur de Déluge…

DISMAL
“Quinta Essentia”

Genre: Gothic 
Pays : Italie

Label : Aural Music
Sortie : 13.11.20
Chroniqueur : Ale

Avertissement préalable : il s’agit d’un 
album à ne pas mettre entre toutes 
les mains ! Non pas qu’il soit spécia-
lement vulgaire ou dangereux, mais 
si les fans de Dismal en ont l’habitu-
de, les autres seront peut-être surpris 
de découvrir un album qui, à maintes 
reprises, paraît sortir du carcan du 
metal stricto sensu. Non pas que le 
lyrisme soit particulièrement étranger 
au monde du metal (outre le Gothic, 
le Power et le Symphonique en sont 
friands), mais on a vraiment l’impres-
sion d’écouter un opéra par moment. 
Est-ce une mauvaise chose ? Certaine-
ment pas ! Les morceaux, aussi longs 
que généreux, retranscrivent une at-
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mosphère singulière, mais très riche et 
mutagène. On se laisse porter par les 
chansons comme si elles ne formaient 
qu’un cas (elles se répondent d’ailleurs 
parfois) et le travail sur l’habillage so-
nore est exemplaire. On croirait retrou-
ver un subtil mélange de séries audio 
et de comédie musicale… Peut-être un 
concept à creuser. Quoiqu’il en soit, 
et bien qu’ils soient compatriotes, ne 
vous attendez pas à du Lacuna Coil ! 
Dismal semble, paradoxalement vu 
son nom, moins sombre et plus gran-
diose. Plus “spectaculaire”. Un album 
de niche pour un public de niche. Il pa-
raît de rigueur de l’écouter d’une traite 
et au casque… Pour pleinement s’im-
merger dans leur univers !

ELEINE
“Dancing in Hell” 

Genre : metal symphonique
Pays : Suède

Label : Black Lodge Records
Sortie : 27.11.20
Chroniqueur : Ale

C’est par une force surhumaine que 
votre serviteur se retiendra de faire 
l’évidente référence à Dexys ou au fait 
que la Suède enfante une fois encore 
d’un album de metal symphonique et 
que l’on se concentrera plutôt sur le 
côté dramatique et puissant de cette 
nouvelle mouture. Non pas qu’il soit 
particulièrement rare d’observer le 
genre sortir de ce carcan de grandeur 
et de lyrisme (Eleine n’y échappe d’ail-
leurs pas, de quoi rassurer les ama-
teurs), mais cela reste agréable de voir 
un groupe oser un peu de growl ou de 
compos légèrement plus féroces, un 
peu plus sauvages… Malgré la voix cris-
talline de Madeleine Liljestam (don-
nant son nom au groupe par la même 
occasion). Il faut dire qu’on parle de 
démons, d’abandon, et de toutes ces 
choses pas forcément très positives. 
De quoi avoir des guitares un brin plus 
lourdes donc ! Le diptyque “Enemies” 
et “Dancing in Hell” annoncent du reste 
parfaitement la couleur et accrochent 
l’oreille directement. Le bridge d’“Ava 
of Death”, aussi court qu’intense, laisse 
place au refrain diablement efficace, 
trottant dans la tête longtemps encore 
après la fin de l’écoute. Et le reste de 
l’album ne déçoit pas davantage ! Plus 
qu’un bon exemple du genre, cette 

tournure plus heavy fait un bien fou 
et positionne Eleine en exergue de la 
masse. Un vrai régal ! 

ENTHEOGEN
“Other World”

Genre: Prog/Experimental Metal
Pays : Belgique
Label : Autoprod
Sortie : 11.12.20
Chroniqueur : Ale

Un artwork bigarré et la promesse 
d’un metal “experimental”, façonné 
par les influences multiples du qua-
tuor gantois annonçaient que du bon. 
Le résultat, tout en onirisme et très 
composite, ne fait que confirmer nos 
premières impressions. On nous as-
sure des relents de death, de doom, de 
post-rock et de black… Rien que ça ! Et 
si l’on pouvait craindre l’argument mar-
keting en vue d’alpaguer un peu tout 
le monde ou au contraire une grosse 

bouillie mal calibrée, il n’en est rien. Les 
morceaux sont longs, riches et variés… 
de quoi tordre le cou à ceux qui résu-
ment le prog à des titres monotones 
et répétitifs. Mieux  : ils se répondent, 
si bien que les pistes  2-3-4 semblent 
se prolonger et ne former qu’un seul 
morceau de près de vingt minutes 
(même leurs titres semblent se com-
pléter  : “Fade In”, “Disintegration”, “Of 
Remembrance”). Très surprenant, et 
affirmant qu’il vaut évidemment de 
préférence tout écouter d’une traite et 
dans l’ordre. À ce sujet, on est juste un 
peu étonné par la fin abrupte du titre 
ultime “Mountainous Wave”, qui inter-
vient presque comme un anti-climax. 
Cette fausse note, un peu dommage, 
ne doit pas gâcher votre plaisir. C’est 
une belle pépite du terroir qui mérite la 
peine d’être découverte !

EXARSIS
“Sentenced To Life”

DIVINE ASTRONAUT
“4”
Genre: Electro Indus Trip-Hop
Pays : USA
Label: M&O Music
Sortie: 20.11.20
Chroniqueur : Ale

Il est fréquent de jouer au jeu des comparaisons lorsqu’un nouveau projet 
débarque dans le ring… Et, en soi, c’est normal, c’est humain de se ratta-
cher au connu. Mais ici, ne pas le faire serait aussi difficile qu’irrespectueux 
pour le travail bluffant effectué par le duo de Divine Astronaut. Il porte en 
effet avec beaucoup de fierté et de justesse la marque de ses influences. 
Puisque l’exemple est toujours plus parlant que de longues descriptions, le 
plus simple est de vous inviter à aller écouter les singles sur leur chaîne You-
Tube : “Whither” aurait pu sortir sur un album de Portishead tout en passant 
inaperçu (alors que la voix de Beth Gibbons est tout de même une sacrée 
part de l’expérience du groupe !), “Voices” à un côté Massive Attack croisé 
avec Nine Inch Nails du plus bel effet et, pour être totalement franc, c’est 
l’ensemble de l’EP qui ressemble à une production oubliée au milieu d’une 
pile de CDs des 90 s. C’est que, mine de rien, ce n’était pas seulement le trio 
grunge, nu-metal et hip-hop (certains y rajouteraient la rave !), c’était aussi 
une bonne dose d’indus et de trip-hop. Et si, après cette grosse vague 80s, 
on pouvait avoir un petit boost vers la décennie qui a suivi, on ne se plaindra 
pas. Peut-être Divine Astronaut signe-t-il cette avant-garde ? On le souhaite 
amplement du moins. Ce premier amuse-bouche n’a de problématique que 
sa trop courte durée : on aurait presque aimé que les morceaux fassent une 
ou deux minutes de plus… Mais avec un futur premier album dans les tuyaux, 
gageons que le duo nous reviendra vite. Et si leur musique est aussi plurielle, 
aussi versatile… Retenez qu’il s’agit d’une affaire à suivre de très près, tant le 
projet est excitant et finement ciselé pour distiller le meilleur de cette scène 
fleurant bon la nostalgie, mais jamais vraiment réapparue avec une seconde 
salve d’artistes pour la porter. Très surprenante et intrigante découverte !

Coup de cœur 
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Genre: Thrash
Pays : Grèce
Label : MDD

Sortie : 27.11.20
Chroniqueur : Hielkin

Cinquième album pour le groupe qui 
voit revenir son guitariste et membre 
fondateur Chris Tsitsis. Comme les 
deux précédents, celui-ci a été produit 
par Mike Karpathious au D-Studio. Pour 
la cover, on retrouve Dan Goldswhor-
thy que l’on a déjà découvert chez Ac-
cept ou Gloryhammer. L’album nous 
offre du thrash old school à la diffé-
rence notoire que la pédale de vitesse 
a été poussée au max et c’est une 
véritable claque. On commence genti-
ment par une intro parlée “Cen$ored” 
qui pose le concept de l’album et direc-
tement on se fait happer dans un ou-
ragan de notes et de dextérité déplié 
sur 4 titres. Une accalmie se profile à 
mi-album avec le court instrumental 
“The Drug” suivi par un morceau plus 
heavy “Against My Fears” avec en 
guests Pyros Lafias (Chronosphere) 
et Lefteris Xatzandreou (Bio-Cancer). 
La tempête reprend de plus belle avec 
une série de trois extraits plus rapides 
et affolants les uns que les autres. Cet 
album n’offre quasi aucun répit et est 
une pépite de dextérité instrumentale 
et vocale. Les amateurs de thash old 
school qui aiment pousser les potards 
à 11 seront conquis !

FUCK THE FACTS
“Pleine Noirceur” 

Genre : Post Grindcore
Pays : Canada

Label : Noise Salvation
Sortie : 20.11.20

Chroniqueur : GuiGui

Fuck The Facts ne nous avait jamais 
habitués à rester silencieux aussi long-
temps. Depuis la sortie de sa toute 
première démo en 2000, le groupe 
fondé par le guitariste Topon Das avait 
pris le pli de proposer une ou plusieurs 
sorties par an (albums, EP, splits…). 
Mais là, rien depuis cinq ans et l’album 
“Desire Will Rot” (2015). Qu’à cela ne 
tienne, les Canadiens sont de retour 
avec l’identité musicale qui lui est 
propre et un album réalisé sans inter-
vention extérieure, de la production à 
la conception du magnifique artwork. 
“Pleine Noirceur” nous emmène à nou-
veau dans des sentiers peu empruntés 
habituellement, ceux d’un grindcore 
lourd aux relents “noise” dont la puis-
sance n’est plus à démontrer, mais al-
ternant aussi avec des passages bien 
plus fouillés musicalement faisant la 
part belle aux émotions subtilement 
transcrites par les hurlements de la 
chanteuse Mel. Un savoureux mélange 

offrant un album des plus complets.

FUCKED AND BOUND
“Suffrage”

Genre : D-beat/Grindcore
Pays : USA

Label: Quiet panic Records
Sortie : 18.12.20
Chroniqueur : Oli

Si vous souhaitez du D.I.Y, si vous 
sentez la rage monter en vous et que 
vous voulez gueuler un bon coup pour 
tout évacuer, alors Fucked and Bound 
est fait pour vous. Initialement sorti 
en 2018, le label Quiet Panic repère le 
groupe et offre une deuxième chance 
à “Suffrage” opus bien violent du com-
bo de Seattle. Composé de quatorze 
titres, cet opus s’inscrit dans le style 
Grindcore d-beat, avec des morceaux 
ultra-courts destinés à être pris dans 
la face. Dans ce style, c’est l’intensité 
qui compte et pour cela, le quatuor 
sait y faire. Emmené par une Lisa Mu-
ngo variant ses chants en fonction de 
ses humeurs (pouvant changer en une 
seconde), Fucked and Bound donne 
tout. Mais la sensation de saturation 
se fait rapidement sentir et heureu-
sement le côté punk insufflé par les 
musiciens comme sur le morceau “My 
love” arrive à point nommé. La reprise 
de Sonic Youth “Kool thing” s’avère 
une réussite. Mais c’est lors du dernier 
morceau “Abuse of registry” que ma 
tête explose. Les Américains balan-
çant un morceau sale et d’une lourdeur 
à en faire pâlir Crowbar et Trap Them. 
Du coup, on aimerait vraiment que le 
groupe amène plus de diversité, et ce 
titre final est la preuve qu’ils savent le 
faire, afin de proposer un album ouvert 
à un plus grand public, et encore plus 
efficace. Fucked and Bound a déjà le 
mérite de ne faire aucune concession 
et “Suffrage” s’avère être leur signa-
ture.

FULL HOUSE BREW CREW
“Bare Knuckle”

Genre : Groove metal
Pays : Grèce

Label: Rock Of Angels Records

FOREST IN BLOOD
“Haut Et Court”
Genre: Hardcore/thrash
Pays : France
Label: 1054 Records
Sortie : 31.10.20
Chroniqueur : Chris Grès

Vétéran de la scène hardcore parisienne, Forest in Blood sévit depuis 1998 
au rythme d’une carrière morcelée. Baptisé Apocalypse Now le temps de 
deux albums entre 2005 et 2009, le groupe est revenu à son nom d’origine 
avec “Pirates” en 2018. “Haut Et Court”, par sa thématique, se place dans la 
droite de ligne de ce disque, mais, musicalement, accentue le côté thrash 
- coucou Slayer, omniprésent sur “Liquors Of Tears”, entre autres - de la for-
mation référencée hardcore - “Black Skull” n’est pas sans faire penser à Mad-
ball. Ce mélange explosif fait le même effet qu’enquiller des rafales de vieux 
rhum  : pas de pitié, pas de prisonnier, de la violence pure et maîtrisée… à 
peine interrompue par un bref intermède, “Échafaud”, quelques secondes de 
répit au cœur d’une petite demi-heure de furie ! Lourdeur et vitesse - “Never 
Surrender” - se conjuguent en une tempête tropicale, en un intense abordage, 
comme sur l’exceptionnel morceau éponyme où Nico - chanteur de The Arrs 
- et Élie se répondent le couteau entre les dents. Ces coups de canon sont 
servis par une production solide, remarquable, notamment, mais pas que, au 
niveau des vocaux hargneux à souhait. Batterie puissante, riffs méchants, 
sens du groove, Forest in Blood a trouvé l’emplacement du trésor !

Coup de cœur 
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Sortie: 27.11.20
Chroniqueur : Snorri

Les Hellènes sont de retour avec un 
troisième album. Le groupe vous est 
peut-être étranger, mais une partie du 
line-up est assez connue. Au chant et 
à la guitare, Vageliss Karzis (Wolfheart 
et ex-Rotting Christ), à la basse Spiros 
Dafalias, George Tzatzakis à la guitare 
et à la batterie, Alexi Keito (tour ma-
nager et ingé son live de Nile, Morbid 
Angel…). Si je vous dis qu’une des ins-
pirations du groupe est Pantera, vous 
aurez directement une idée de ce que 
vous pourrez entendre. Mais même si 
le son et le style sont très proches des 
Texans, FHBC a sa propre identité et 
ses compos ne sont pas de pâles co-
pies. Que le contraire. Ça déménage, 
ça bouge et vous vous prenez des 
pains dans la gueule. Au sens littéral 
parce que je préfère éviter d’en rece-
voir de Vageliss. Bon, allez… on se re-
tire les doigts du cul et on va écouter 
cet album urgemment.

FURIOUS TRAUMA
“Decade At War”

Genre: thrash metal
Pays : Danemark

Label : Massacre Records
Sortie : 27.11.20
Chroniqueur : Ale

Quelle claque danoise ! Il faut bien ad-
mettre que d’ordinaire, le metal du Da-
nemark peine à convaincre : avec une 
scène moins dynamique que ses co-
pains suédois et norvégiens, et forte-
ment concentrée sur le heavy et le hard 
rock… Ils nous font que trop rarement 
rêver (bien que les “Natural Disasters” 
aient également reçu mes faveurs il 
y a peu). Mais ici, c’est un album très 
généreux (plus d’une heure !) et réso-
lument énervé qui nous attend. Après 
un début convenable, mais plutôt ou-
bliable, on nous balance une triple 
salve bien lourde que sont  : “Ultimate 
Devine”, “Hooligan” et “Coming Home”. 
Véritable triforce proposant tour à tour 
une avalanche de riffs musclés, une 
grosse intro à la basse du plus bel ef-
fet et une somptueuse power ballad, 
épopée de près de 10  minutes nous 
envoyant dans tous les sens comme 
une boule de flipper. Et le reste de 
l’album, à partir de ces trois titres, ne 

désemplit jamais : bridges sur bridges, 
parole martiale sur parole martiale… 
Furious Trauma offre une sorte de 
nectar de tout ce qui fait la force du 
thrash en balayant ses plus mauvais 
côtés (les ballades trop nombreuses 
ou trop molles notamment… Ici il n’y a 
que “Coming Home”, et c’est l’un des 
meilleurs titres !). Simple supposition, 
mais peut-être qu’un line-up mi-nou-
veau, mi-vétéran est vraiment l’indétrô-
nable recette… Le thrash n’est jamais 
aussi bon que quand il est à l’ancienne. 
Et si ce premier album de leur reforma-
tion est un solide indicateur, il nous 
tarde de replonger dans leurs trois pre-
miers… Et d’attendre, fébrilement, un 
second assaut.

GARMARNA
“Förbundet”

Genre: Folk Rock
Pays : Suède

Label: Season of Mist
Sortie: 06.11.20

Chroniqueur : Rodia

Garmarna nous livre un superbe al-
bum ! On ne peut le nier, le groupe a 
réellement géré de bout en bout ! Très 
vite, on sent la qualité et on sait qu’elle 
sera présente sans discontinuer. Le 
groupe a su trouver une identité dans 
ce style. Ceci qui lui permet d’éviter les 
clichés qu’on l’on rencontre très sou-
vent. Grâce à cela, il nous propose tant 
des chansons entraînantes que des 
morceaux plus calmes sans casser le 
rythme. Peu importe où le groupe veut 
aller, il nous emmène avec lui. Il y a 
aussi un petit côté Heilung, mais avec 
des touches plus modernes et plus ca-
dencées. On peut également ajouter le 
terme dansant pour certaines parties. 
Bref, vous ne perdrez rien à essayer 
quelques titres qui ont chacun leur 
force et de quoi plaire au plus grand 
nombre ! 

GHØSTKID
”GHØSTKID”

Genre : indus pop metal
Pays : Allemagne

Label: Century Media

Sortie : 13.11.20
Chroniqueur : Sach

Sebastian Biesler nous présente le pre-
mier album de son nouveau projet, un 
an seulement après avoir quitté Eski-
mo Callboy. L’atmosphère musicale et 
visuelle, sombre et oppressante, est 
aux antipodes de l’électronicore fes-
tif de son précédent groupe. Que cela 
soit dans ses screams ou dans son 
chant clair, on ressent que Sebastian 
est totalement et intimement investi 
dans cette musique, ce qui confère aux 
mélodies une profondeur émotionnelle 
qui s’équilibre bien avec la froideur du 
son et de la rythmique indus. Musica-
lement, on reconnait l’influence de Ma-
rylin Manson et la patte du producteur 
Sky van Hoff (Rammstein, Emigrate). 
Tirant tantôt sur la pop, tantôt sur le 
metal, la musique oscille entre la co-
lère avec “START A FIGHT” et le déses-
poir avec “CØLD WØRLD” et offre des 
variations appréciables. Ce premier 
album montre que le chanteur-com-
positeur a de la créativité et du talent 
à développer et exploiter au sein de 
GHØSTKID.

HARLOTT
“Detritus of the final age”

Genre: Thrash 
Pays : Australie

Label: Metal blade records
Sortie : 13.11.20
Chroniqueur : Oli

Mine de rien, la situation géogra-
phique ne signifie plus grand-chose 
de nos jours quand on parle de suc-
cès dans la musique. La preuve en 
est le nombre de formations metal 
provenant du pays des kangourous. 
Thy Art Is Murder, Parkway Drive, … et 
maintenant Harlott. Faisant suite à la 
trilogie “Origin” (2013), “Proliferation” 
(2015) et “Extinction” (2017), Les Aus-
traliens reviennent cette année avec 
“Detritus of the final age”, une pépite 
thrash metal qui devrait ravir tout fan 
du genre. On retrouve durant l’écoute 
de ce nouvel opus les influences ty-
piquement “Bay Area” avec Metallica, 
Megadeth et Slayer en ligne de mire. 
Des morceaux tels que “As we breach” 
et “Idol minded” en sont les meilleures 
preuves. Mais là où bon nombre de 
formations du genre s’arrêtent et se 
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contentent de répéter ce qui a été fait, 
Harlott puise ses idées dans d’autres 
scènes thrash comme l’Européenne 
et le heavy. Le superbe “Bring on the 
war”, véritable mélange de la lourdeur 
teutone (on pense à Kreator et Des-
truction) et de heavy speed, ainsi que 
“Prime evil” et son headbang furieux 
pouvant nous remémorer Annihilator 
ou Dew-Scented sont le témoignage 
que le groupe n’hésite pas à briser 
les barrières tout en restant fidèle au 
style. Les Australiens savent aussi de-
venir très sombres notamment avec 
“Grief”, dont l’ombre de King Diamond 
plane dans les placements chants de 
Andrew Hudson. Enfin, pour clôturer 
de la plus belle des façons cet opus, 
le combo de Melbourne reprend “The 
time to kill is now” de Cannibal Corpse 
à sa manière, le “thrashisant” pour un 
rendu limite supérieur à son original. 
“Detritus of the final age” se veut être 
une bombe de thrash en tout genre, re-
commandée à tout fan de bon metal 
en général et qui, par ses influences di-
verses, permet à Harlott de sortir du lot 
de se créer ainsi son identité propre. 

HATEBREED
“Weight of the False Self” 

Genre : Hardcore
Pays : USA

Label: Nuclear Blast
Sortie: 27.11.20

Chroniqueur : GuiGui

Avant de se mettre ce dernier album 
dans les oreilles, votre serviteur se di-
sait justement qu’il avait quelque peu 

délaissé Hatebreed depuis quelques 
années. Mais dès les premières notes 
de “Instinctive (Slaughterlust)”, que les 
premiers uppercuts vocaux de Jamey 
Jasta accompagnent, ce même servi-
teur retrouve le groupe tel qu’il l’avait 
laissé avec, en plus, une production 
encore plus gonflée, mais qui garde 
la marque de son artisan, Christopher 
“Zeuss” Harris. Hatebreed fait partie 
de ces groupes qui officient dans un 
style où la marge de manœuvre en 
termes d’évolution est assez courte. 
Autant, dans ce cas, rester dans ce 
qu’on fait de mieux depuis des lustres 
tant qu’on a encore des choses à dire. 
Les Américains l’ont très bien compris 
et nous offrent encore une fois un pur 
album de hardcore aux riffs massifs 
et aux textes faisant la part belle à 
tout le positif qu’on peut retirer de nos 
luttes quotidiennes. Cela véhicule des 
valeurs, ça bastonne velu, et ça fait en-
core bouger la tête avec le sourire. Ce 
n’est pas un chef-d’œuvre, mais c’est 
ça qu’on veut. 

HJELVIK
“Welcome to Hel” 

Genre: Blackened Viking Heavy
Pays : Norvège

Label: Nuclear Blast
Sortie: 20.11.20
Chroniqueur : Ale

Le nouveau projet d’une tête connue 
apporte toujours son lot, si pas de 
hype, au moins de curiosité. Un rab’ 
de la même chose ? L’envie de tester 
de nouvelles choses ? De travailler 

avec d’autres personnes ? Toutes les 
réponses sont possibles… et valables ! 
Et pour Erlend Hjelvik (prêtant son nom 
au groupe au passage), cette récente 
incursion se place sous le signe de la 
mythologie nordique et du metal lors-
qu’on ne savait pas encore très bien 
si c’était du proto-power ou du heavy 
grandiloquent. Il y a clairement une in-
fluence classique dans l’album, dans 
tous les sens du terme (le bridge de 
“Father War” ressemble étrangement à 
“Carol of the Bells”… si si). En ce sens, 
la guitare brille presque continuelle-
ment. Que ce soit pour déployer une 
salve de riffs à l’ancienne ou un petit 
bridge savamment exécuté. Néan-
moins, on déplorera deux bémols : pre-
mièrement, le chant growlé de Hjelvik 
ne se marie pas toujours très bien avec 
les mélodies. Aucun problème quant à 
son talent, pas plus qu’envers les pa-
roles. Il s’agit juste d’une association 
parfois étrange, alors que quand il 
adopte un chant plus clair comme sur 
“Necromance”, il y a un côté presque 
“Sabbath-esque” qui semble conve-
nir nettement mieux. Choix artistique, 
goûts personnels ? Chacun sera juge ! 
Le deuxième réside dans un album 
assez inégal. Si certains titres sont 
excellents (“Thor’s Hammer” ou “The 
Power Ballad of Freyr”), un bon tiers de 
l’album est oubliable… Pas mauvais, 
mais peut-être TROP classique, juste-
ment. Sans doute trop sage pour un 
premier album, il plaira néanmoins aux 
nostalgiques.

ICED EARTH
“Iced Earth : 30th Anniversary Edition”

Genre : Heavy Metal
Pays : USA

Label : Century Media
Sortie : 18.12.20
Chroniqueur: Ale

Déjà remasterisé il y a presque vingt 
ans de cela, ce présent album place la 
critique dans une certaine impasse : il 
n’est ni réellement pertinent de juger 
des titres prédatant la naissance du 
chroniqueur et en même temps un peu 
malhonnête de crier au génie face à un 
énième remaster pas vraiment néces-
saire (mais il s’agit d’un vaste débat, 
sans doute un peu plus pertinent en 
ces temps de pandémie). Bref, le plus 
simple, c’est de prendre cela comme 

HYRGAL
“Fin de règne”
Genre: Black
Pays : France
Label : Les Acteurs de L’Ombre
Sortie : 04.12.20
Chroniqueur : Snorri

Quand on succombe au premier album d’un groupe, on est partagé à l’an-
nonce du second. D’une part, on a hâte de s’en mettre plein les oreilles, mais 
d’un autre côté, on est un peu réticent ne sachant pas ce que ça va donner. 
C’est souvent du quitte ou double. Et là, dès les premières notes, la magie de 
“Serpentine” est toujours présente. C’est toujours la grosse mandale dans la 
gueule pendant 40 minutes. De l’excellentissime black metal. Carré, précis, 
violent, parfois nauséabond, mais systématiquement magnifique. Des mé-
lodies envoûtantes, le tout sublimé par une batterie martiale. Ils ont encore 
fait fort !

Coup de cœur 
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une opportunité de (re)découvrir les 
débuts d’un groupe arrivé sans doute 
un peu après la guerre, mais qui avait 
suffisamment de niaque et d’idées de 
compos pour proposer quelques titres 
sympas. Mais qu’on se le dise : c’était 
déjà assez convenu à l’époque et ça 
l’est d’autant plus aujourd’hui. On ap-
précie les morceaux plus longs, y com-
pris les deux titres instrumentaux qui 
alternent entre les ambiances et les 
rythmes pour un résultat franchement 
bon. L’argument massue réside dans le 
remix de “Written on the Walls” : force 
est de constater qu’il surpasse l’origi-
nal ! Mieux ficelé, au rythme plus égal 
et aux quelques retouches bien sen-
ties, il nous fait dire qu’une nouvelle 
couche de peinture sur chaque titre 
les aurait rendus plus sympathiques 
encore. Constat mitigé pour cette nou-
velle sortie du Sieur Schaffer  : petit 
amuse-bouche en attendant la sortie 
du treizième album, il n’a rien d’indis-
pensable. Mais comme toujours, s’il 
peut ramener dans son sillon une poi-
gnée de nouveaux fans, il aura certai-
nement atteint son but.

IRON MASK 
“Master of Masters”
Genre: Power Metal

Pays : USA
Label: AFM Records

Sortie: 04.12.20
Chroniqueur : Ale

Si Iron Mask nous prouve quelque 
chose avec ce nouvel opus, c’est que 
l’on aura trop vite tendance (votre 
serviteur le premier) à cataloguer le 
Power comme un genre rigide dont les 
thématiques caressent l’échine des 
amateurs de fantasy à chaque album. 
C’est ce genre de mentalité qui aura 
peut-être conduit à manquer certaines 
connotations pourtant pas toujours 
bien finaudes de multiples groupes. 
Mais ici, avec des titres comme “Never 
Kiss the Ring” ou la plage tutélaire, on 
est en droit de se demander s’il n’y a 
pas un petit côté revendicatif, presque 
attrait aux fables, dans la musique 
d’Iron Mask. Ce n’est pas toujours bien 
méchant, c’est parfois même un brin 
naïf, mais toujours sincère et accom-
pagné d’instrus exemplaires. Ouais, la 
pochette fait un peu contrefaçon de la 
mythique illustration de “Hangar  18”, 

mais elle scelle l’esprit de l’album, 
sans doute un peu plus dénonciateur 
que bien de ses comparses. N’en at-
tendez pas non plus un gros brûlot en 
mode hardcore, ce n’est pas le style 
de la maison. À la place, retrouvez des 
bridges techniques, aussi longs que 
jouissifs. Du chant clair aussi attendu 
que de rigueur. Des titres la plupart 
du temps assez copieux, traçant de 
belles épopées. Et des intros souvent 
pêchues et mémorables comme sur 
“Tree of the World” ou “Nothing Last 
Forever”. Avec Magic Kingdom et Iron 
Mask, on peut se dire qu’à défaut d’être 
réinventée, la scène Power est digne-
ment représentée chez nous. Plus que 
jamais, soutenons là !

IRON SAVIOR
“Skycrest”

Genre: Power metal
Pays : Allemagne

Label : Afm Records
Sortie : 04.12.20
Chroniqueur : Oli

Hamburg est sans conteste la capitale 
du power metal et depuis près d’un 
quart de siècle Iron Savior demeure 
parmi les fers de lance de la scène. 
Un an après le très réussi “Kill or get 
killed”, les Allemands reviennent avec 
“Skycrest”. Et dès “The guardian/
Skycrest”, on reconnait le style du 
groupe  : un power metal redoutable 
à la double pédale martelante et aux 

rythmiques tonitruantes, mélangées 
à des refrains fédérateurs et des so-
los heavy épiques. Des morceaux tels 
que “Our time has come”, “There can 
be only one” ou encore “Ode to the 
brave” sont présents pour démontrer 
la puissance d’Iron Savior. La forma-
tion germanique peut également de-
venir épique comme sur “Hellbreaker” 
et “Silver bullet”. Une ballade nous est 
tout de même proposée  : “Ease your 
pain”, mélancolique et magnifique. 
Mes deux coups de cœur seront “Sou-
leater” et “End of the rainbow” qui, en 
plus d’être dans la lignée power metal, 
nous font headbanguer à nous arra-
cher les cervicales. Bref, “Skycrest” est 
un album de très bonne facture et qui 
respire l’intégrité, mais qui, et je ne sais 
toujours pas pourquoi, manque de ce 
petit quelque chose qui aurait permis 
aux teutons de surclasser “Kill or get 
killed”. 

KILLER BE KILLED
“Reluctant Hero” 

Genre : Groove Metal
Pays : USA/Brésil

Label: Nuclear Blast
Sortie : 20.11.20
Chroniqueur : Ale

La qualité des supergroupes est gé-
néralement moins remise en question 
que leur longévité. C’est vrai que dans 
l’idée, le mariage de plusieurs virtuoses 
paraît un pari gagnant, qui n’a d’éphé-
mère que les emplois du temps char-

LOUDBLAST
“Manifesto”
Genre: Death Metal
Pays : France
Label: Listenable Records
Sortie : 06.11.20
Chroniqueuse : Justine Lay

Les Lillois sortent leur huitième album studio, qui marque leurs 35 ans de 
carrière. Enregistré et produit par Stéphane Buriez et HK Krass au Vamacara 
Studio, “Manifesto” offre dix titres (avec différents bonus, selon le format) 
qui ont pour objectif de retourner aux racines du groupe. Alors que leur der-
nier album avait un côté malsain, ce nouvel opus mélange l’obscurité de “Bu-
rial Ground” (2014), la brutalité de “Disincarnate” (1991), mais aussi la tech-
nique et les mélodies de “Sublime Dementia” (1993) ; le tout en abordant des 
thèmes profonds, tels que le chaos ou les ténèbres de la vie, mis “en lumière” 
par le magnifique artwork peint par Elvian Kantor. L’arrivée de deux nouveaux 
membres, Frédéric Leclercq (ex-Dragonforce, Kreator) à la basse et Jérôme 
Point-Canovas (ex-No Return) à la guitare rythmique, signe le grand retour 
des pionniers du death metal.
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gés des concernés. Mais si des contre-
exemples existent dans les deux sens, 
on aime à supposer que ce n’est pas 
seulement la pandémie qui aura donné 
envie au quatuor de ressortir un opus 
six ans après le premier. On les range 
dans quelle catégorie alors ? Celle du 
supergroupe maintenu quelques an-
nées… et la qualité avec ! Cette récente 
galette est plutôt composite et semble 
une nouvelle fois faire la part belle aux 
multiples talents (et expériences) de 
chaque membre du groupe. Le trio de 
voix est d’ailleurs un sacré point fort, 
permettant de varier les plaisirs si l’on 
préfère un brin de scream avec son 
chant clair ! À ce sujet, la plage tuté-
laire ferme l’album de la plus agréable 
des manières, une vraie power ballad 
sous forme d’épilogue. Mais le reste 
de l’album offre un beau pesant de 
friandises également, en atteste le 
bien lourd et costaud “Comfort from 
Nothing” ou l’énervé “Animus”  : une 
minute de pure violence ! Album très 
complet donc, et rempli de bonnes 
choses où chacun viendra piocher une 
poignée de morceaux qu’il aimera plus 
ou moins bien, selon les goûts !

MACABRE
“Carnival Of Killers” 
Genre: Murder Metal

Pays : USA
Label: Nuclear Blast

Sortie: 13.11.20
Chroniqueur : GuiGui

Un nouvel album de Macabre est un 
plaisir trop rare… mais un plaisir à 
chaque fois tout de même. Formé des 
trois mêmes musiciens depuis 1985 
(rares sont les groupes qui peuvent se 
targuer d’une telle stabilité), le groupe 
prend le temps de sortir ses albums. 
La preuve, leur avant-dernier “Grim 
Scary Tales” est sorti il y a presque 
une décennie. Mais Macabre est le 
genre de groupe qui fait ce qu’il veut 
et qui semble, depuis ses débuts, ne 
répondre à aucune obligation liée à un 
quelconque music business. “Carnival 
Of Killers” est donc à nouveau un petit 
bijou de “murder metal” et une collec-
tion de récits dont le fil rouge reste les 
serial killers. Une musique relative-

ment inclassable qui part d’une base 
death mais agrémentée aussi bien de 
punk, de jazz, de passages farando-
lesques que d’autres types comptines 
pour enfants. Et tout cela avec un ni-
veau musical qui force le respect. Un 
plaisir différent, non formaté, qui ap-
porte son lot de fraîcheur et un large 
sourire à l’auditeur. 

MAJESTICA
“A Christmas Carol”
Genre: Power Metal

Pays : Suède
Label: Nuclear Blast

Sortie: 04.12.20
Chroniqueur : Ale

À peine plus d’un an après leur premier 
album sous leur nouveau nom, les pe-
tits gars de chez Majestica remettent 
le couvert pour un album-concept 
100  % fêtes de fin d’année. Pas vrai-
ment une première et en même temps, 
mais toujours un sacré défi (et pas uni-
quement parce qu’on risque fort de les 
passer confinés) ! Qu’on se le dise, il 
n’y a pas d’argument négatif qui ne soit 
pas subjectif concernant cette récente 
mouture de Majestica. Oui, les paroles 
sont pleines de bons sentiments et un 
peu niaises, oui, cela reste des chants 
de Noël entendus mille fois. Et on com-
prendra que cela ne parle pas à tout le 
monde, ce côté comédie musicale et 
lyrique irritant certains détracteurs du 
groupe est poussé à son paroxysme 
ici. Mais cela n’a rien d’un projet fai-
néant, au contraire. Les titres sont 
bons, le groupe également. Le chant 
de Tommy Johannson impressionne 
toujours autant, et les bridges font le 
café. Puis surtout, on se surprendra à 
esquisser un sourire en reconnaissant 
l’un ou l’autre titre, dont on ne connaît 
pas systématiquement le nom, mais 
dont l’air nous est assurément familier. 
Comme quoi les versions metal d’un 
peu tout et n’importe quoi restent une 
valeur sûre ! Pas un album incontour-
nable, même pour les fans du groupe, 
mais malgré tout un projet honnête, 
bien fichu qui donnera un petit vent de 
fête en ces temps maussades.

JADED STAR
“Realign”
Genre : Heavy Mélodique
Pays : Grèce
Label : Noble demon
Sortie : 06.11.20
Chroniqueur : Hielkin

Après 5 ans d’attente, MaxiNil nous revient avec une nouvelle formation et 
un nouvel album ! Enregistré et mixé au studio 133 par Michalis Skarakis et 
masterisé aux Vu Productions par Nasos Nomikos, le résultat est un album 
aux qualités sonores impressionnantes. Dès le premier morceau “Female 
Fronted”, on note que le groupe évolue vers une approche très heavy sans 
renier ce qui faisait sa particularité  : le mélodique et la touche électro. Le 
premier titre est rentre-dedans et pose les bases d’un album plus affirmé. 
“Breathing Fire”, “Vertigo” et “Children Of Chaos” développeront cette nou-
velle approche heavy metal avec des riffs accrocheurs, un couplet plus en 
retenue et des refrains punchy dont plus particulièrement celui de “Child-
ren Of Chaos » parfaitement structuré pour les lives. Dans un registre plus 
groovy on trouvera “A Pain All Mine” au refrain frisant le hard rock et “We’re 
The Heroes (A Song For Us)”. Un titre est plus en ligne avec ce qu’ils avaient 
déjà fait : “Adrian”, mais toujours dans un registre énergique et aérien. L’al-
bum propose trois ballades (oui, oui…). Contrairement à mon habitude, je me 
suis laissé emporté par la chanteuse et sa voix magique dans “Maybe” avec 
son côté planant et son solo spatial, dans “Rise Up” où le piano est mis à 
l’honneur, et le morceau final “Higher Than Love” qui est non seulement ma-
gnifique mais agrémenté d’un solo digne de ce nom. Bref, Jaded Star nous 
fait découvrir une nouvelle étendue des possibilités de sa chanteuse et ose 
prendre des risques en se remettant en question et en osant l’évolution de 
style sans se défaire de son identité. Sa musique non formatée offre quelque 
chose de rafraîchissant et d’original. Un album à se procurer d’urgence !  
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MY DYING BRIDE
“Macabre Cabaret” EP

Genre: Doom
Pays : Royaume-Uni
Label: Nuclear Blast

Sortie : 20.11.20
Chroniqueur : Snorri

Un peu moins de 6 mois après la sor-
tie du magnifique “The Ghost of Orion”, 
les Empereurs du doom sont de retour 
avec un trois titres plus que réussi. 
Comme souvent avec My Dying Bride, 
je ne sais que dire. Comment peut-on 
décrire ce qui est parfait ? Comment 
peut-on et devons-nous justifier le 
fait de trouver cela parfait ? Ces trois 
titres ont chacun leur je-ne-sais-quoi 
qui sont dans la continuité du précé-
dent album, tout en nous replongeant 
dans leur passé avec des ambiances 
spécifiques à certains albums, et ce, 
de manière assez subtile. Je dirais que 
cet EP aurait pu être les morceaux bo-
nus du dernier album. Du grand art… 
Mais c’était plus que prévisible, non ? 
In Doom We Trust!

OCEAN HILLS
“Santa Monica”

Genre: Rock
Pays : USA

Label: AFM Records
Sortie: 07.11.20

Chroniqueur : Hielkin

C’est un premier album pour ce groupe 
dont le but est de remettre à l’ordre du 
jour ce bon vieux rock qui nous manque 
tant. Le premier morceau “Bound” est 
plutôt alternatif et fleure bon les 90’s. 
C’est l’ambiance qu’on retrouvera éga-
lement sur “A Separate Peace” et “An-
gels” qui rappellent les sons d’Alice In 
Chains. “Like a Lady” résonne comme 
un rock’n’roll que Kiss, une des in-
fluences du chanteur, aurait pu faire. 
L’intro psyché-zen de “Hold Me” vous 
étonnera alors que le morceau conti-
nue sur du rock classique et harmo-
nique. Ce qui sera, en gros, la mouture 
des 5 autres titres : des intros calmes 
avec des mélodies soignées et pour 
certains, une montée en puissance. On 

va flirter pour ceux-là avec le pop-rock 
voir le FM. Le contrat est donc rempli, 
on est sur du bon rock où les mélodies 
sont privilégiées et les guitares bien 
présentes. C’est un premier album très 
sympa, varié, harmonique et qui passe-
ra partout. Il ira rejoindre mes albums 
“good mood” que je joue lors de visites 
d’amis et de trajets en voiture ! 

PHASE REVERSE
“Phase IV Genocide”

Genre: Groovy heavy southern 
Pays : Grèce

Label: Rock of Angels records
Sortie: 11.12.20
Chroniqueur : Oli

Il y a parfois des albums qui vous 
mettent en colère. Tout d’abord par 
l’incompréhension de certaines com-
positions. Ensuite par le fait d’à la fois 
détester et adorer le même album. 
C’est la sensation et le sentiment que 
me procure “Phase IV Genocide”, nou-
velle offrande de Phase Reverse. C’est 
comme si l’album était coupé en deux. 
Les cinq premiers morceaux nous ren-
voient vers une tentative avortée de 
mêler de l’hyper gros son metal groovy 
avec du heavy démonstratif ainsi que 
du southern rock. Malheureusement, 
cela ne prend pas. Malgré plusieurs 
essais, l’auditeur se retrouve perdu, 
sauf lors des refrains mélodiques 
et entêtants. Puis arrive “Die and let 
live” et son groove huileux qui fait 
headbanguer. D’un coup, exit le heavy 
pour ne garder que le southern rock 
et le groovy metal. Et à ce moment-là, 
Phase Reverse devient tout à coup 

NO RETURN
“Live XXX”
Genre: Thrash/Death
Pays : France 
Label: Mighty Music
Sortie: 18.12.20
Chroniqueur : Chris Grès

Pour moi - excusez-moi de parler ainsi de ma petite personne - No Return est 
pour l’éternité associé à la pochette monstrueuse de “Contamination Rises”, 
son deuxième album. La face déformée, hideuse, au premier plan de cette 
illustration, m’avait marqué : elle incarnait à la perfection la vague death du 
début des 90’s. Le groupe du guitariste Alain Clément, seul membre originel 
encore à bord du navire, ne se résume bien sûr pas à cette image : il a connu 
une longue carrière, entre états de grâce et passages à vide. Et l’histoire n’est 
pas finie… Pour immortaliser ce périple de 30 ans, NR publie un album live 
enregistré en décembre 2019 à Saint-Quentin par le line-up qui a signé, en 
2017, “The Curse Within”. Anniversaire oblige, d’anciens membres (Moréno, 
chanteur de 2006 à 2010 et Benoît, guitariste de 2000 à 2006) viennent se 
joindre à la fête, sur “Don’t Judge Me”. Le quintet, en pleine forme, la rage au 
ventre, la bave aux lèvres, offre une promenade chronologique au fil d’une 
riche discographie ; seul le faiblard “Seasons Of Soul” n’est pas représenté. 
Les titres glissent ainsi du death/thrash direct des débuts (“Vision Of Deca-
dence”), Américains dans l’âme (“Civil War” - “Contamination Rises” [1992] 
a été enregistré à Tampa, aux Morrisound Studios) à un metal plus sophisti-
qué, qui lorgne vers la scène Death mélodique à la suédoise (“The Crimson 
Rider»). Les compositions s’allongent, les structures se complexifient au fil 
du temps, mais l’essence du groupe demeure : les riffs Thrash sont légion (le 
magnifique “Fanatic Mind”, perle noire de “Self Mutilation” [2000], “Stronger 
Than Ever», l’un des trois titres de “Fearless Walk To Rise” [2015], LP le plus 
représenté), les soli magnifiques (le bijou “News Item”, “Inquisitive Hegemo-
ny”, “Despise Your Heroes”). Les touches indus, appréciées par No Return 
dès “Machinery” (2002), apparaissent çà et là (samples sur “Disease”, intro 
de “Despise Your Heroes”), pour offrir un panorama complet de l’œuvre des 
Parisiens. Mick Caesare, désormais remplacé par Steeve “Zuul” Petit, s’ap-
proprie avec brio les différentes périodes et harangue sans cesse la foule… 
que l’on entend assez peu. Peu importe, le son est excellent, les morceaux, 
diaboliquement bien choisis, souvent brillants  : “Live XXX” est une magni-
fique machine à voyager dans le temps.
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d’une efficacité rare. Les morceaux 
sont plus directs, moins de chichis. 
L’ajout d’une influence punk sur “De-
lete” est tout bonnement excellent et le 
single en puissance “Eat what you’ve 
served” nous explose en pleine face. 
Les Grecs n’hésitent pas à nous balan-
cer un bon bluesy rock sudiste (“Sound 
of my stone”) ainsi qu’une ballade rock 
sublime (“Martyr of the phase”) qui 
auraient bien pu terminer sur un al-
bum de Black Stone Cherry ou Alice 
In Chains. Donc, si “Phase  IV Geno-
cide” vous donne envie d’appuyer sur 
le bouton-stop à la moitié de l’album, 
faites l’effort, car Phase Reverse nous 
prouve que l’on peut très mal démar-
rer une écoute pour très bien la finir. À 
vous de voir…

PHIL CAMPBELL AND THE BAS-
TARDS SONS

“We’re The Bastards”
Genre: Hard Rock

Pays: Royaume-Uni
Label: Nuclear Blast

Sortie: 13.11.20
Chroniqueuse: Justine

Fondé en 2016 à la mort de Lemmy 
et à la dissolution de Motörhead, Phil 
Campbell and the Bastards Sons est 
avant tout une histoire de famille  : en 
effet, le groupe est constitué du cha-
rismatique Phil Campbell et de ses 
fils Todd, Tyla et Dane, ainsi que du 
chanteur Neil Starr. Après leur premier 
album “The Age of Absurdity”, qui a 
reçu le prix Metal Hammer du “Meil-
leur Premier Album”, en Allemagne 
en 2018, le groupe du Pays de Galles 
sort son deuxième album “We’re The 
Bastards”. Conçu et enregistré par le 
guitariste Todd, il est sorti le 13 No-
vembre chez Nuclear Blast. Ce nouvel 
opus est composé de treize titres (et 
4 bonus live) relativement classiques 
qui renvoient directement aux racines 
incontournables et indémodables du 
hard rock, mais avec une personnalité 
forte  ; notamment le morceau “Ani-
mals” avec son riff qui fait étonnam-
ment penser à celui de “Live Wire” de 
Mötley Crüe.

PULSE
“Adjusting the Space”

Genre: Industrial Cyber Metal
Pays : Autriche

Label : NRT Records
Sortie : 06.11.20
Chroniqueur : Ale

La force majeure de cet album, assu-
rément, c’est sa grande pluralité. Sa 
diversité. Ce côté “expérimental” dans 
les sons employés, ces derniers pa-
raissant presque être des bruits par 
moment. Cela donne une musique très 
colorée, très atypique, que l’on peut 
rapprocher à l’indus’ davantage versé 
dans l’électro qu’au metal pur jus (un 
petit mélange de KMFDM et Master 
Boot Records ? Et encore… C’est une 
bête unique en son genre !). Par mo-
ment, on pourrait presque appeler 
ça du “videogame metal”, bien qu’on 
pourrait le confondre avec le ninten-
docore (RIP). Mais au-delà de l’ori-
ginalité… est-ce bien ? Franchement 
oui ! Surtout parce qu’ils oscillent entre 
plusieurs goûts qui s’imbriquent bien 
ensemble. Certains titres sont plus 
posés et contemplatifs, d’autres sont 
de véritables poings dans le ventre 
(mention spéciale au morceau qui 
clôt l’album, remixé par Zardonic… On 
croirait entendre du Motormouth !) En-
fin, l’enrobage est également maîtrisé, 
avec une atmosphère, un fond sonore 
aux petits oignons, qui place vraiment 
l’auditeur dans un monde de SF bien 
dark et dystopique. Est-ce que le Cy-
ber Metal peut devenir le pendant SF 
du power en termes de thématiques ? 
Cela reste à voir… Mais en tout cas, il 
ne manque pas grand-chose à Pulse 
pour avoir un véritable univers musi-
cal. Quelques textes, rien de plus !

REFUSED
“The Malignant Fire”

Genre : Hardcore Punk 
Pays : Suède

Label: Spinefarm Records
Sortie : 20.11.20
Chroniqueur : Ale

Les temps difficiles font revenir les 

vieux punks et en génèrent des nou-
veaux. En moins de 20  minutes, Re-
fused nous fait l’effet d’une bombe. 
On pourrait s’arrêter là-dessus. Car 
Refused est fâché, alors il gueule. Il 
crache sa haine. Il nous secoue dans 
tous les sens. Et il n’y a guère que la 
première minute de “Malfire” (déjà pa-
rue sur l’album de l’an passé) qui nous 
accorde un peu de clémence (ou qui 
nous prépare au déluge, c’est selon !). 
Et comme les groupes qui reviennent 
plus en forme que jamais ont le vent en 
poupe, on peut dire sans peine que leur 
rage est toujours intacte et canalisée 
en un seul puissant jet de napalm. Que 
le line-up originel soit toujours là n’y 
est certainement pas étranger ! Après 
confirmation qu’ils savaient encore 
faire du bon punk engagé et vénère sur 
leurs deux derniers albums, il y avait 
peu de soucis à se faire avec cet EP. 
Des thématiques usées, poncées, mais 
éternellement d’actualité sur “Faceless 
Corporate Violence” ou “Organic Orga-
nic Organic” (et sa BASSE !) au rythme 
diablement efficace de “Born On The 
Outs”, porté par des riffs épatants, 
tout est fait pour plaire dans ce rab’ 
que nous offre Refused. C’est un bon-
bon citrique qui peut déjà être classé 
au même titre que le reste de leur dis-
cographie. Allez-y sans crainte  : vous 
ne serez pas déçu de ce gros quart 
d’heure plus pêchu que la plupart des 
LP dont la durée est parfois le triple ou 
le quadruple.

REVENGE
“Attack.Blood.Revenge” (EP)

Genre: Chaos Black Metal
Pays : Canada

Label: Underground Activists - Sea-
son Of Mist

Sortie: 20.11.20 (ressortie)
Chroniqueur : GuiGui

Dans la foulée de la sortie de leur 
précédent album “Strike.Smother.
Dehumanize” en mai dernier, les Ca-
nadiens de Revenge avaient annoncé 
qu’ils voulaient donner une nouvelle 
vie à leur premier EP “Attack.Blood.Re-
venge”, sorti en 2001 sur Dark Horizon 
Records. Mais ne nous emballons pas 
non plus, cette cuvée 2020, sous l’égide 
de l’écurie Underground Activists, n’est 
en fait qu’une republication de la res-
sortie de 2017 via le label Nuclear War 
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Now ! Productions qui proposait les 
4  titres du EP d’origine (dont la cover 
“War” de Bathory) agrémentés des 
2 titres du EP de 2002 “Superion.Com-
mand.Destroy”, du “Deathless Will” en-
registré à l’occasion du split de 2003 
avec Arkhon Infaustus et de la cover 
de VON, “Lamb”, enregistrée quant à 
elle dans le cadre d’une compilation 
Nuclear War Now ! Festival en 2009. 
Rien de neuf donc, mais une occasion 
pour les fans de se procurer une ver-
sion depuis lors épuisée.

SCARLET
“Obey The Queen”

Genre : metal
Pays : Suède

Label : Arising Empire
Sortie : 13.11.2020
Chroniqueur : Sach

“Obey The Queen” est le premier album 
de ce projet suédois issu de la créativi-
té rageuse, irrévérencieuse et torturée 
de Scarlet Hunts. La chanson épo-
nyme, brûlot engagé, annonce la cou-
leur  : cet album est un cri de colère ! 
Il est plutôt difficile de décrire le style 
musical, car si la base est du rock/me-
tal indus, la musique associe librement 
des éléments de genres aussi variés 
que l’électronicore, le rap fusion, le 
raga (pour le chant sur “I spit Fire”) ou 
la pop. Les deux chanteuses, Scarlet et 
Thirsty, versatiles et talentueuses, ap-
portent une forte dimension émotion-
nelle aux titres, plus ou moins autobio-
graphiques, qui traitent principalement 
de la noirceur de l’esprit humain. L’on 
ressent d’ailleurs bien que Scarlet a 
mis toutes ses tripes dans cet album 
qui comporte des titres intenses et 
réussis (“Obey The Queen”, “#Bossbit-
ch” ou encore “Love Heroine”), mais 
en outre, et c’est dommage, plusieurs 
titres bien moins marquants, notam-
ment dans la deuxième moitié qui de-
vient plus linéaire. C’est un début pro-
metteur et un groupe à surveiller. 

SCOUR
“Black” (EP) 

Genre: Black Metal 

Pays : USA
Label: Nuclear Blast

Sortie: 27.11.20
Chroniqueur : GuiGui

Phil Anselmo n’arrête jamais. Et en 
plus d’avoir environ une centaine de 
projets sur le feu, il fait bénéficier à 
certains d’entre eux de sorties régu-
lières, comme c’est le cas pour Scour 
puisque “Black” en est déjà le troisième 
EP depuis la création du groupe en 
2015. Pour ce qui est de la recette mu-
sicale, pas de changement : six titres, 
pour grosso modo un quart d’heure de 
black sans fioriture, furieux et d’une 
puissance à faire pâlir. Adam Jarvis 
(Misery Index, Pig Destroyer, Lock 
Up…), batteur depuis l’EP précédent, 
“Red”, et son camarade de jeu Mark 
Kloeppel (Misery Index), fraîchement 
arrivé à la guitare, ne sont forcément 
pas étrangers à ce rendu. Rendu qui a 
d’ailleurs tout son sens dans le format 
EP choisi par le groupe tant la musique 
de Scour est sans concession. Ce all-
star band, dont le line-up est complé-
té par le cousin d’Adam, John Jarvis 
(Agoraphobic Nosebleed) à la basse 
et Derek Engemann (ex-Cattle Decapi-
tation) à la guitare, semble donc clôtu-
rer une “trilogie EP” avec une sacrée 
cohérence. 

SHAME ON YOUTH!
“Human Obsolescence”

Genre : Garage Punk
Pays : Italie

Label: Go Down Records
Sortie : 27.11.20
Chroniqueur : Ale

On ne vous ment nullement sur la 
marchandise : SOY, c’est du gros punk 
lorgnant entre le garage et le hardcore, 
avec tout ce que cela implique. Des 
mecs énervés qui gueulent contre l’hu-
manité (si le nom de l’album ne vous a 
pas fait tilt) et des titres dégoulinants 
d’énergie, avec de la guitare bien satu-
rée. Et ça fait un bien fou, une bonne 
recette à l’ancienne. Avec un nihilisme 
ambiant comme terreau, on se deman-
derait presque pourquoi ils restent 
aussi désespérément rares, ces punks 
de la nouvelle gen’ et surtout… qui au-
rait cru l’Italie si punk ? Car à l’écoute 
d’un pétard comme “Mr.Crasher”, 
“Got No Choice” ou “The Show Must 

Go Wrong », ils n’ont clairement rien à 
envier aux grands noms de la scène 
américaine au sommet de sa gloire. 
Et pour ceux qui trouvent ça un peu 
trop gueulard, tendez une oreille atten-
tive à la seconde moitié de “Demons 
Are Right”, qui prouve qu’instrumenta-
lement, ça dépote pas mal aussi. Y’a 
même un côté dansant, qui se retrouve 
également sur “Premium  9,99” une 
belle injection de nostalgie avec l’effet 
d’un uppercut, à l’époque où l’on ne se 
servait pas de nos doutes pour tirer 
les larmes, mais bien pour faire réagir, 
pour crier un coup et parfois… Faire un 
brin d’ironie tout en s’amusant. C’est 
un peu tout ça “Shame On Youth!”. Que 
le nom paraît approprié, pourtant plus 
de 40 ans après les premiers keupons ! 

SOILWORK
“A Whisp Of The Atlantic”

Genre : Melodic Death Metal
Pays : Suède

Label : Nuclear Blast Records
Sortie : 04.12.20

Chroniqueur : Sach

Deux ans à peine après la sortie du 
dernier album, les suédois reviennent 
avec un EP plutôt généreux de 36 mi-
nutes qui contient quatre chansons 
déjà sorties en vidéos interconnectées 
et un morceau inédit d’une longueur 
inhabituelle, Soilwork ne produisant 
que des titres plutôt courts, ce dernier 
dépasse les seize minutes. Ce format 
permet au groupe d’utiliser pleinement 
toute sa palette musicale, du mélo-
dieux le plus cajoleur au rapide le plus 
agressif, deux styles dans lesquels les 
musiciens excellent. Et pour couron-
ner le tout, une touche progressive et 
jazzy vraiment inédite et intéressante 
s’ajoute à cette palette déjà bien riche. 
Ce morceau éponyme est tout sim-
plement excellent et justifie à lui seul 
l’acquisition de cette nouvelle sortie. 
Les quatre autres chansons sont dans 
un style plus classique mais donnent 
toutes quand même un peu dans l’ex-
périmentation. Voici donc du nouveau 
matériel inattendu et surprenant, de 
qualité qui plus est, que l’on accepte 
avidement et dont on ne se lasse pas. 
Que du plaisir à écouter!



60

SOULBURN
“Noa’s d’Ark”

Genre: death/doom
Pays : Pays-Bas

Label: Century Media
Sortie: 13.11.20

Chroniqueur : Chris Grès

Dès la première chanson, au titre révé-
lateur (le délicieusement sinistre “The 
Morgue Of Hope”), Soulburn dessine 
au fusain les ombres d’un monde à 
l’agonie. Entre dépression Doom et co-
lère Black/Death, entre lenteur pesante 
et accélérations, ce long morceau, 
au fil de riffs lancinants, serpente 
aux abords de gouffres insondables, 
convoquant les Grands Anciens Ve-
nom et Bathory. Les vocaux de Twan 
van Geel - l’un des points forts de l’al-
bum - sonnent comme le cri intelligible 
d’un démon en cage, qui mêle rage et 
souffrance. “Noa’s d’Ark” avance ainsi, 
entre fureur et douleur (le blasphéma-
toire “Anachrist”), parfois traversé d’un 
fin rai de lumière, au moment d’un in-
termède apaisé ou quand une timide 
mélodie tente de s’extirper de mor-
ceaux qu’une production typée black, 
qui met la basse en valeur, rend encore 
plus poisseux. Le groupe, né lors de 
l’interruption de la carrière d’Asphyx 
en 1996, distille au mieux son lugubre 
venin sur ses compositions les plus 
longues, comme “From Archaon To 
Oblivion” qui clôture ce “Noa’s d’Ark” 
aussi sombre qu’envoûtant. À noter 
que l’album existe dans une version 
qui comprend en bonus les deux titres 
de l’EP “Carpe Noctem” de 2018.

STEREOTYPICAL WORKING CLASS
“Célestopol”

Genre : Neo-metal alternatif 
Pays : France

Label: Blood Blast distribution
Sortie: 07.11.20
Chroniqueur : Oli

Stereotypical Working Class fête cette 
année ses vingt ans de carrière et pro-
fite de l’occasion pour nous balancer 
un nouvel EP intitulé “Célestopol”, nom 
de la cité lunaire de l’empire de Rus-

sie du romancier français Emmanuel 
Chastellière. Créé durant l’âge d’or du 
neo metal et du rock alternatif hexa-
gonal, le combo lyonnais délivre tou-
jours des morceaux de qualités, aux 
rythmiques puissantes, aux couplets 
planants et aux refrains accrocheurs. 
Le premier extrait “Testify” vient di-
rectement nous rappeler au bon sou-
venir du début des années 2000. Mais 
le fait de mélanger à ses rythmiques 
des effets plus rock comme Staind 
ou encore principalement Incubus et 
Deftones a souvent permis à SWC de 
se différencier de ses congénères. Le 
superbe et poignant “Face down” ainsi 
que les singles en puissance “Soon I 
will” et “Time will never change” sont 
là pour démontrer que le groupe reste 
intègre et fidèle à ses influences tout 
en élevant ses qualités de composi-
tions. “Célestopol” se termine avec 
une bombe de six minutes de rock 
puissant, nous faisant passer d’un état 
à l’autre, et incluant un côté épique de 
la même manière que les Foo Fighters 
pourraient le proposer. Stereotypical 
Working Class est toujours actif et 
bien présent sur la scène hexagonale 
et prouve que l’on peut évoluer tout en 
respectant ses racines.

THE HYB-D PROJECT
“One Way Ticket” 

Genre: electro rock
Pays : France

Label: M&O Music
Sortie: 06.11.20
Chroniqueur : Ale

Après la claque surprise qu’a représen-
té “Divine Astronaut”, le label M&O Mu-
sic semble confirmer sa place de dé-
nicheur de groupes exotiques, en tout 
cas auprès de votre serviteur. Néan-
moins dans le cas du Hyb-D Project, le 
résultat rend assez perplexe. Lorgnant 
tantôt dans de la bonne purée de riffs 
comme sur “Kindred Spirits Part I & 
Part II”, et parfois des titres plus doux, 
plus émotifs, comme “Dancing With 
A Star”, l’équilibre entre les deux est 
somme toute un peu… étrange. Au 
point que l’on a de temps en temps 
l’impression d’entendre deux artistes 
différents. On peut aussi se gratter la 
tête à l’écoute de certains effets, fer 
de lance assumé du groupe d’électro 
rock  : ceux-ci ajoutent parfois de la 

couleur et de la force, et à l’occasion ils 
plongent pieds joints dans une flaque 
de rétro, fleurant bon la fin des an-
nées 80/début 90. C’est amusant, gé-
néralement bien fait, mais ça remet un 
petit côté kitsch qui peut surprendre, 
d’autant plus, compte tenu de l’aspect 
plutôt sérieux de leur entreprise. Après, 
qui sommes-nous pour prétendre que 
les jeux Megadrive ou les génériques 
de dessins animés n’étaient pas mé-
chamment hypes ? Seul vrai couac : les 
voix sur le premier titre, “Cyber Junkie”, 
sont quelque peu noyées dans le flot 
d’effets électroniques. Ils sont mieux 
maîtrisés et appréciables sur le reste 
des morceaux. Au moment du verdict, 
on ne sait que trop penser de cet al-
bum, créatif, mais sans doute un peu 
épars. On dira que l’oreille curieuse 
pourra lui laisser sa chance.

THEATRE OF TRAGEDY
“Musique - 20th anniversary edition”

Genre: Gothic metal
Pays : Norvège

Label : AFM
Sortie : 04.12.20

Chroniqueur : Snorri

Alors… J’étais très impatient d’écouter 
cet album. Theatre of Tragedy fait par-
tie de mes groupes préférés, du moins 
à l’époque de Liv Kristine. Quand “Mu-
sique” sorti, il fût comme un électro-
choc pour les fans. Et dans les deux 
sens. Les Norvégiens avaient subi-
tement quitté le gothic metal vers un 
son indus et electro-pop. Il y eut à ce 
moment une espèce de schisme dans 
la fanbase comme à chaque fois lors-
qu’un groupe change complètement 
de style entre deux albums. Qu’en 
avais-je pensé ? J’avais adoré cet al-
bum même s’il m’avait fallu plusieurs 
écoutes pour entrer dedans. Alors, que 
vaut cette édition spéciale ? L’intérêt 
est mitigé pour ce double album. Les 
versions “bis” des morceaux annoncés 
comme inédits ne le sont pas. Tous les 
morceaux supplémentaires que vous 
trouverez dans l’album ont déjà été 
publiés et pas forcément récemment. 
L’avantage par contre est de tout avoir 
sur le même. Vaut-il quand même la 
peine  ? Je dirais oui même s’il n’est 
pas du tout indispensable.
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TOMBS
“Under Sullen Skies”

Genre: (post) black metal
Pays : USA

Label: Season of Mist
Sortie: 20.11.20

Chroniqueur : Chris Grès

Désormais entouré de musiciens réel-
lement impliqués, Mike Hill signe avec 
“Under Sullen Skies” un album d’une 
noirceur magnifique. Cet hymne à la 
dépression est l’œuvre d’un groupe 
et non plus d’un musicien solitaire. 
“Nous travaillons comme un comité 
d’écriture”, précise le chanteur/guita-
riste. Tombs, hanté par les ténèbres, 
les décline sous des formes variées, 
mais toujours portées par un jeu de 
batterie diaboliquement intelligent. 
Au black d’inspiration norvégienne de 
l’inaugural “Bone Furnace” succède le 
quasi doom “Void constellation”, tra-
versé d’un solo chaotique. “Secrets Of 
The Black Sun» est un comme un long 
rituel, une incantation sinistre quand le 
furieux “Barren” prend des airs heavy 
metal traditionnels. Des relents death 
et des effluves rock gothique viennent 
aussi enrichir ce sombre panorama 
- l’instrumental “We Move Like Phan-
toms”. Si l’on ajoute un bref passage 
narratif, mystérieux, à l’orée de “Angel 
Of Darkness”, quelques samples et 
les traits nostalgiques dessinés par 
des claviers et des instruments acous-
tiques, se profile alors un paysage 
lugubre et envoûtant, toujours sous 
la menace d’une explosion de colère, 
d’une pulsion de mort. Du grand art, en 
écho au vers de Shakespeare : “Viens, 
épaisse nuit, enveloppe-toi des plus 
sombres fumées de l’Enfer”.

VANDEN PLAS
“The Ghost Xperiment - Illumination”

Genre : progressive metal 
Pays : Allemagne

Label : Frontiers Music
Sortie : 04.12.20

Chroniqueur : Sach

Ce nouvel album est la suite de l’his-
toire (basée sur une expérience de pa-

rapsychologie, The Philip Experiment, 
sur le paranormal) commencée avec 
“The Ghost Xperiment - Awakening” 
(2019) dans laquelle on suit le prota-
goniste dans son combat contre ses 
fantômes... fictifs ou réels  ? L’écoute 
vous le dira. Régularité, homogénéité 
et technicité sont les caractéristiques 
qui définissent au mieux Vanden Plas 
et si cela fait dix ans que vous avez 
décroché, vous ne serez pas du tout 
dépaysés par le son et la musique de 
ce dixième opus. Les côtés positifs : la 
qualité de composition est toujours de 
haut niveau ; c’est technique, c’est va-
rié… du prog bien propre qui ne donne 
pas dans la surenchère de démonstra-
tion de maestria. Il y a également moult 
passages très bons (“The Ouroboros” 
par exemple  : treize minutes de plai-
sir !). Les côtés négatifs : l’impression 
trop récurrente de déjà-entendus due à 
l’absence d’expérimentation et, consé-
quence directe, l’absence d’améliora-
tion (par exemple dans la dimension 
émotionnelle toujours un peu faible). 
Difficile pour conclure de noter cet al-
bum, qui enchantera certains quand il 
en lassera d’autres.

WAR ON WOMEN
“Wonderful Hell” 

Genre: Hardcore/Punk Rock
Pays : USA

Label: Bridge Nine Records
Sortie : 30.10.20
Chroniqueur : Ale

Troisième album, nouveau brûlot de la 
part de War on Women qui ont décidé-
ment souvent beaucoup à dire… Et on 
peut les en remercier infiniment ! C’est 
que l’authenticité même du groupe té-
moigne de deux choses : que le punk 
rock, le vrai, qui gueule, existe toujours, 
et donc pas besoin de choisir entre 
du pop-punk sucré et radiophonique 
ou du gros hardcore bien lourd. Et 
surtout, qu’entre ceux qui prétendent 
“qu’on ne peut plus rien dire” et ceux 
qui s’estiment activistes d’un peu tout 
et rien, il demeure encore quelques ar-
tistes prêts à assumer des prises de 
position forte. Au menu de cet album : 
du féminisme, de l’abus de pouvoir, du 
White Privilege… entre autres. Des thé-
matiques résolument modernes, pro-
fondément essentielles et déployées 
avec une certaine maestria. Car les 

refrains puissants, si chers au punk, 
et ce côté foutraque qui donne envie 
de tortiller du cul sont bien présents. 
Musicalement, ça plaira à l’aficionado. 
Mais il serait très dommage de s’arrê-
ter là. Avec internet, il est désormais 
très facile de retomber sur les paroles, 
et elles ont sans nul doute leur impor-
tance. La renaissance des Riot Grrrl ? 
Assurément plus complexe… Il n’a 
jamais totalement disparu, et il a de 
toute évidence muté. War on Women 
le transcende, le modernise. Tout en 
ne délaissant pas la partie musicale. 
On sera d’accord ou pas avec l’idéo-
logie du groupe, mais ce qui est indé-
niable, c’est que ça tabasse !

WITHIN THE RUINS
“Black Heart”

Genre : Tech metal/Deathcore
Pays : USA

Label : eOne Heavy
Sortie : 27.11.2020
Chroniqueux : Sach

Une constante chez Within The Ruins : 
ce groupe n’a de cesse de chercher à 
se réinventer et expérimenter, de façon 
plus ou moins prononcée, sur chaque 
album. C’est encore le cas sur ce si-
xième opus, le premier avec le nou-
veau chanteur Steve Tinnon. “Black 
Heart” offre dix titres très techniques, 
certains d’obédience plus prog quand 
d’autres lorgnent sur le deathcore. 
Leur son est résolument moderne et 
compressé, presque nintendocore 
pour la guitare, et par conséquent froid 
et sans émotion, ce qui pourra rebu-
ter ou lasser certains. Les amateurs 
d’harmonies, de soli, de breakdowns 
et de staccati trouveront, quant à eux, 
pleinement leur compte dans cet opus 
qui doit être écouté plusieurs fois pour 
être pleinement appréhendé et appré-
cié. Comme à son habitude, le groupe 
nous livre une cinquième, et excellente, 
version de l’instrumentale “Ataxia” 
et n’a pas pu s’empêcher d’insérer 
quelques clins d’œil amusants à des 
thèmes musicaux bien connus. Encore 
une réussite donc pour ce groupe am-
bitieux et travailleur. 


