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Avec ses treize albums en presque trente ans, Evergrey ne déroge pas à sa réputation : un an 
après Escape of the Phoenix, la sortie d’A Heartless Portrait (The Orphean Testament) prouve 
une nouvelle fois à quel point le quintet suédois est productif ! Forte d’un nouveau contrat 
avec Napalm Records, la légende du métal progressif made in Göteborg est toujours menée 
d’une main de maître par le talentueux et prolifique Tom S. Englund, qui jongle avec brio entre 
ses différents projets. Le chanteur et guitariste, fondateur d’Evergrey, nous partage sa vision 
du monde entre émotion et conviction. [Entretien avec Tom S. Englund, chant/guitare, 
par Marie Gazal – Photos : DR]

De quoi traite alors ce nouvel album ?
Ce sont dix longs morceaux qui reflètent ma vision actuelle du monde. Comme 
dans chaque album d’Evergrey, c’est une sorte de tableau daté de la période. 
C’est Escape of the Phoenix mais un an après. Ça traite beaucoup d’à quel point 
je ne corresponds pas à ce monde et à quel point je ne veux pas m’y intégrer, 
parce qu’il devient de plus en plus mauvais, hostile et égocentrique. On base 
nos vies sur une morale et des valeurs discutables et extrêmement illogiques. 
Aujourd’hui, les gosses sont élevés par TikTok, Instagram et autres réseaux 
sociaux. On les laisse baser leurs idées et valeurs morales sur les réseaux et 
autres applications de divertissement. Beaucoup d’entre eux sont très jeunes et 
n’ont même pas appris à exercer leur esprit critique à l’université à propos de 
l’origine des histoires, des actualités et des idées. Donc je pense qu’on aura de 
gros problèmes les prochaines années, quand ces jeunes gens arriveront dans la 
vie active en utilisant les réseaux sociaux comme une base de connaissance.

On entend beaucoup de superbes chœurs : qui chante derrière toi ?
Sur « Save Us », ce sont nos fans, que nous avons invités à chanter sur le 
morceau via nos réseaux sociaux. C’était un bon moyen de créer du contact et 
d’interagir avec eux entre la sortie de l’album et la pandémie en cours. On les 
a invités à faire partie de l’album à travers le micro de leur iPhone. Plusieurs 
centaines d’entre eux ont envoyé ces mots « Save Us ! » et tous leurs noms sont 
dans le booklet. C’est cool pour nous et c’est cool pour eux d’avoir un souvenir 
de ce qu’ils ont fait ! Mais ceux de « Midwinter Calls » ont été enregistrés en live 
à Stockholm et Göteborg, ce qui est assez unique aussi d’utiliser une foule qui 
n’a jamais entendu le morceau.

Une question sur ta voix reconnaissable entre toutes. Qu’est-ce que ça fait 
d’être l’une des plus belles voix du métal ?
Je ne me considère pas comme ça ! (rires) Je suis juste reconnaissant de chanter 
d’une façon que les gens semblent apprécier. Je chante beaucoup, les gens 
plébiscitent ma voix, c’est une sorte de preuve qu’ils l’aiment bien. Mais je n’y 
pense pas de cette manière.

Reste comme tu es ! Comment parviens-tu à transmettre autant d’émotions 
au public via ta voix ?

Avant tout, qu’est-il arrivé à tes doigts ? Tu as dit sur un post Twitter qu’ils ne 
fonctionnaient plus à votre concert à Uppsala (Suède).
Je ne sais pas trop, j’ai eu un problème avec mes articulations. Heureusement, 
il suffit d’effectuer quelques exercices avec les doigts pour qu’ils fonctionnent à 
nouveau. Mais ils sont très rigides et je ne peux pas les bouger correctement. 
Difficile pour jouer de la guitare...

Comment avez-vous prévu la setlist pour vos concerts en Europe en 
septembre-octobre 2022, maintenant que vous avez deux albums à défendre 
en live ?
Nous n’avons rien prévu encore, mais nous avons commencé à discuter. Une 
chose est sûre, c’est que la majeure partie de notre base de fans s’est construite 
avec les trois ou quatre derniers albums. C’est un peu bizarre d’en être à ton 
treizième album et que soixante pour cent de tes fans proviennent des six à huit 
dernières années. Je pense que notre travail maintenant est de promouvoir ces 
albums autant que possible. On va probablement se concentrer sur les quatre 
ou cinq derniers albums et seulement garder un ou deux classiques peut-être, 
parce qu’on n’aura pas assez de temps. On va se focaliser sur les nouveautés ! 

Parlons un peu de The Heartless Portrait. Dans quel état d’esprit étais-tu 
quand tu as écrit l’album ?
Le même état que celui dans lequel j’étais pour Escape of the Phoenix. Mais 
entre-temps, j’ai fait deux albums avec Silent Skies, un avec Redemption, un 
album guest avec vingt autres morceaux, quatre jeux vidéo… ça a été une grosse 
session d’écriture ! 

Ma liberte de chanter
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A Heartless Portrait reste fidèle au pur style 
Evergrey. Méticuleuse, la composition est imparable : 
les morceaux sont suffisamment longs pour creuser 
les ambiances, sans jamais tirer en longueur, 
et toujours chargés d’intensité dramatique. 
Caractéristiques, les riffs lourds combinés à la voix 
empreinte d’émotion de Tom S. Endlung dégagent 
une beauté toute mélancolique. Dès ce « Save Us » 
poignant en ouverture, l’auditeur est immergé dans 
l’univers des Scandinaves. Les chœurs resteront à 
coup sûr gravés dans les mémoires (« Midwinter 

Calls »). Le style s’inscrit dans la tradition du metal mélodique, frôlant parfois le 
symphonique avec l’ajout d’arrangements bien dosés (« Call Out the Dark »). Le 
point culminant arrive avec le refrain de l’éponyme « The Orphean Testament » 
aux solos de synthés qui s’entremêlent naturellement avec la guitare électrique. 
Le début mélancolique d’« Ominous » révèle vite le chant habité de Tom, qui n’est 
pas sans rappeler le projet Silent Skies, mené en collaboration avec le pianiste 
Vikram Shankar. Un nouveau grand cru du légendaire quintet suédois.

[Marie Gazal]
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Napalm Recordsevergrey - A HEARTLESS PORTRAIT 

Je ne crois pas que ce soit une question de transmettre, mais plutôt de 
délivrer ce que tu as à l’intérieur. Certains chanteurs chantent avec une voix 
commerciale. Moi je ne peux pas contrôler ça, je chante comme je suis !

Vous avez signé avec Napalm Records l’année dernière. Pourquoi avoir choisi 
de les rejoindre maintenant ?
On a décidé de changer de label, parce qu’il était temps de le faire tout 
simplement. Je ne sais pas combien de maisons de disques on a eu depuis le 
départ, mais il arrive un moment où tu as été dans une relation depuis trop 
longtemps et ça commence à déteindre sur le travail. Je dirais qu’AFM Records 
est le meilleur label qu’on ait eu jusqu’ici. Mais on avait besoin de changement 
pour réveiller les gens et injecter du sang frais dans le système. Napalm a été 
sur notre dos pendant de nombreuses années à nous demander si on voulait 
bien signer. Mais ils sont toujours mal tombés en termes de timing parce 
qu’ils arrivaient après qu’on a signé chez un autre. Mais cette fois-ci j’ai appelé 
Thomas Caser, le manager du label, et je lui ai dit : « Maintenant, c’est ton tour ! » 
Donc ça sent bon et jusqu’ici les sorties des singles fonctionnent du tonnerre. 

Ça fait plus de vint-cinq ans qu’Evergrey existe. D’après toi, qu’est-ce qui a le 
plus changé dans votre façon d’écrire de la musique au sein du groupe ?
Tout d’abord, il y a eu des changements de membres plusieurs fois. Bien sûr, ça 
affecte la façon de travailler et la dynamique du groupe. On a tenté de trouver 
une structure qui serait bénéfique à Evergrey et ça prend du temps ! Tu dois 
mettre de côté les egos de chacun. On partage les revenus en cinq de toute 
façon, donc peu importe si quelqu’un a écrit un riff ou pas. Tu pourrais rester 
avachi sur le canapé toute ta vie et toucher le même montant. (rires)

J’ai rencontré Vikram Shankar pour parler de Nectar, votre dernier album 
avec Silent Skies. Comment parviens-tu à gérer tes projets annexes avec le 
succès d’Evergrey ?
Une bonne planification, je pense, est clé. J’ai fait six albums ces vingt derniers 
mois et pour ce faire, tu as besoin d’un emploi du temps carré. Lundi et mardi, 
je me consacre à Evergrey. Mercredi, je me repose. Jeudi, je fais Silent Skies. 
Vendredi, Silent Skies. Et la semaine d’après, lundi, Redemption. Et ainsi de 
suite. Mais c’est aussi fantastique de sauter d’un univers à l’autre. Donc il ne 
s’agit pas de produire le plus possible, mais plutôt de laisser sortir ce qu’il y a 
à l’intérieur de moi. Je suis inquiet de vieillir et de mourir sans avoir tout fait 
sortir.

Est-ce que tu crées des ponts entre Evergrey et Silent Skies ? Est-ce que les 
deux projets se nourrissent l’un l’autre ?
Inévitablement, oui. Inconsciemment, oui. Et ma voix est sur les deux projets. 
Mais pour moi c’est très différent. Tu peins avec le même pinceau, mais les 
couleurs sont différentes.

Tom, on touche à la fin de l’interview, souhaites-tu ajouter quelque chose ?
Putain, on doit vraiment venir en France pour jouer ! Et on vient en septembre, 
donc j’espère que ça se fera. J’espère aussi que les gens sortiront pour célébrer 
la vie et la musique au lieu d’avoir peur des terroristes et des imbéciles en 
Russie. J’ai hâte de vous y voir tous !
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Fidèle à ses six prédécesseurs, Devil’s Bell est 
une ode irrésistiblement festive au heavy metal 
traditionnel. Audrey Horne pousse l’exercice un 
cran plus loin, avec une œuvre dense et homogène. 
Remarquablement écrit, l’opus s’ouvre sur « Ashes 
to Ashes » dont le refrain « I am-I am necessary 
evil » n’est pas sans rappeler un Diamond Head 
des premières heures, avant de laisser place à 
une rythmique qui ne craint pas la comparaison à 
Motörhead (« Animal » en clin d’œil à son défunt 
batteur ?) ou aux twin guitars à la Adrian Smith de 

la Vierge de Fer (« From the Grave »). Que dire ? On aime les airs légèrement 
nasillards à la Ozzy Osbourne que Toschie entonne par moment. On adore aussi 
les riffs et soli de guitares des Norvégiens qui empruntent au heavy des années 
80. En bref, on vous laisse apprécier ce savoureux plat de références musicales 
assumées pour un album de hard rock moderne tel qu’il doit sonner !

[Marie Gazal]
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Napalm RecordsAUDREY HORNE – DEVIL’S BELL

On est très heureux de vous retrouver avec Devil’s Bell. Comment résumerais-
tu ta vie depuis la sortie de l’album Blackout ?
Plein de trucs ! (rires) Pour commencer, j’ai eu une fille en décembre 2019. Puis, 
il y a eu une pandémie. On a fait un album. Donc d’une certaine façon, il s’est 
passé plein de choses et en même temps rien du tout, tu vois ce que je veux 
dire ? On n’a pas joué, même si on a donné quelques concerts en Norvège, 
avec toutes les restrictions possibles et inimaginables. C’était amusant de jouer, 
mais ce n’était pas pareil d’avoir un public qui est assis à table, respectant les 
distances… Quand on a commencé l’album, on a dû prendre en compte le fait 
qu’on ne serait pas dans la même pièce pour jouer.

Qu’est-ce que ça a changé pour vous au sein de Audrey Horne dans votre 
façon d’écrire, d’enregistrer ?
Tout a changé ! Au tout début, quand on a fait nos premiers albums, c’était juste 
un projet sympa à côté. On écrivait à la maison séparément en s’échangeant des 
démos CD’s il y a vingt ans, même si aujourd’hui on n’a qu’à envoyer les fichiers 
MP3, bien sûr. Là on planifie plus, tu enregistres une idée et quelqu’un y ajoute 
quelque chose, il y a des va-et-vient tout le temps pour écrire un morceau, puis 
on enregistre en studio, la batterie, la basse, la guitare… ça se construit couche 
par couche. Mais après quelques albums, on s’est dit que ce n’était pas le 
meilleur moyen d’écrire de la musique. Donc on a commencé à écrire ensemble 
comme le ferait un vrai groupe, à répéter, à enregistrer en live. Mais pour cet 
album, on a dû faire un pas en arrière, car on était isolé au début. D’un côté, 
c’était bien parce qu’on se focalise plus sur une idée. Pour l’album Blackout, on 
avait environ soixante-dix idées de morceaux. Pour celui-ci, on n’en avait que 
vingt. Au lieu de lancer des idées tout le temps, on travaillait plus sur les idées 
que nous avions et nous écartions les fausses bonnes idées plus vite. On a fait 
un album plus concentré. Ça nous a fait du bien de changer notre façon de 
travailler. Je ne suis pas certain que nous fassions notre prochain album sur ce 
mode, mais là ça changeait.

En tout cas ce nouvel album est vraiment génial. Ce qui est frappant c’est la 
façon dont vous avez capté l’essence même du hard rock et du heavy metal 
des années 1970-80. Comment travaillez-vous avec toutes ces influences ?
Quand on lit une chronique d’un album du groupe, il est souvent listé quelque 
part toutes les influences : il y a une ambiance à la Black Sabbath sur ce 
morceau, ou une touche d’AC/DC… En ce qui nous concerne, tu peux voir venir 
dans la chronique : du Kiss, du Scorpions, du Black Sabbath, etc. Je comprends 
cela parce qu’on joue la musique avec laquelle on a grandi. Donc il y a beaucoup 
de choses qu’on a volées à d’autres groupes. Mais on ne vole pas vraiment, on 
écrit, puis quelqu’un dit « Ajoutons une touche à la Osbourne ici » et on dit 
« Oui, ok ! », parce qu’après être passé par le filtre Audrey Horne, ça devient la 
musique Audrey Horne. Il y a beaucoup de groupes de rock classique dont tu 

peux entendre l’influence dans notre musique, mais pour autant je n’ai jamais 
entendu quelqu’un dire qu’on sonnait comme un groupe de reprises ou qu’on 
faisait du plagiat. Si on ne volait que des éléments de Metallica, on finirait par 
sonner comme Metallica, mais là on emprunte à tout le monde ! (sourires)

Quand j’ai écouté pour la première fois la chanson-titre « Devil’s Bell », 
j’ai ressenti un pur plaisir à l’écoute du solo à la Maiden. Est-ce que vous 
ressentez ce même plaisir, cette même énergie ?
Oui ! Quand on joue ces morceaux en live, il y a toujours un sentiment de 
plaisir face à un super riff, à un super morceau. Les gens qui nous écoutent 
nous écrivent souvent quand ils nous voient en concert ou qu’ils écoutent nos 
albums pour nous dire à quel point on semble aimer ce qu’on joue et qu’on leur 
transmet ce plaisir. On n’écrit jamais de musique pour devenir célèbres ou faire 
une déclaration, mais pour procurer le plaisir que tu décris ici. Et j’espère que les 
gens qui nous écoutent ressentent cette émotion ! On essaie toujours d’écrire 
le meilleur album possible, un album que je serais capable d’aller acheter 
pour moi-même. C’est l’un de nos meilleurs albums. Parfois quand tu fais un 
album, tu es excité quand tu le termines, mais après un temps tu commences 
à remarquer des choses que tu aurais pu changer. Mais sur cet album, et j’ai eu 
le même sentiment que pour Youngblood : je pense qu’on n’aurait pas vraiment 
pu l’améliorer. Donc je pense que c’est un bon album, mais tu ne sais jamais 
comment les gens vont réagir. C’est comme avec ses enfants : tout le monde 
pense qu’il a le gosse le plus mignon de la terre ! (rires)

D’où vient votre pochette d’album avec ces symboles traditionnels du 
tatouage old school ?
C’est un clocher, qui vient d’un poème parlant d’un rocher au large de l’Écosse. 
C’est la morale de l’histoire : tu dois faire attention à la façon dont tu traites les 
autres, sinon le karma s’abattra sur toi. Je n’ai pas écrit Devil’s Bell à partir de 
ce poème, c’est plutôt l’inverse. Quand on a choisi le nom de l’album, j’écrivais 
les paroles pour « Devil’s Bell », je trouvais que ça sonnait bien et dramatique. 
Puis, j’ai cherché ce qu’était exactement la cloche du diable : je savais que dans 
la religion chrétienne, la cloche étant quelque chose que le diable détestait 
car c’était le son le plus pur, impossible à corrompre. J’ai toujours écrit des 
morceaux liés aux histoires des tatouages traditionnels ou des marins. Mes 
histoires sont pleines de bateaux, d’océans et de vagues. Des gars du groupe 
et du label m’ont demandé d’essayer de faire une pochette d’album, comme 
ce que j’avais déjà fait par le passé pour le groupe et pour d’autres C’est mon 
illustration du poème.

Avec vingt années d’existence et plusieurs superbes albums au compteur, les Norvégiens 
d’Audrey Horne nous régalent une nouvelle fois avec leur heavy metal aux emprunts rock 
complètement assumés sur Devil’s Bell. Le plaisir est toujours là, intact, avec des compos 
d’excellent niveau. Les amateurs de hard rock au sens large vont encore prendre leur pied ! 
[Entretien avec Torkjell «Toschie» Rød, chant, par Marie Gazal – Photo : DR]

Pour qui sonne le glas



war ! ». Toujours fidèles à ses valeurs et à ses combats, ses morceaux sont à 
la fois politiques (« Fallen Empires »), sociaux  (« Looking up »), personnels et 
introspectifs (« Cyanide », « Turn The Wounds », « Our Scene »). C’est brut, c’est 
bon, c’est bio, c’est BillyBio ! [Marie Gazal]

Pur hardcore new-yorkais, BillyBio (plus connu dans 
sa contribution à Biohazard) nous gratifie déjà de 
son second album solo. Leaders and Liars, c’est 
quinze morceaux puissants comme autant de coups 
de gueule. Billy emprunte à des icônes du métal 
(Iron Maiden ou Black Sabbath), les clins d’œil 
sont fins et complètement intégrés dans son style 
à la croisée du punk, du hardcore et du metal. Le 
tout est fusionné dans un album court et dense, 
qui prend aux tripes et donne envie de brandir 
des banderoles en criant dans la rue : « stop the 

BILLYBIO - Leaders and LIARS Hardcore
AFM Records
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C’est ton second album pour le projet BillyBio, doit-on en conclure que tu 
aimes être un artiste solo ?
Pour moi, c’est comme brancher un câble électrique directement à mon cœur 
et à mon âme. C’est pur, c’est honnête, c’est vrai, c’est authentique, c’est moi ! 
Je suis fier de tout ce que j’ai fait par le passé avec Biohazard, Powerflo et les 
autres groupes, mais en tant qu’artiste solo, ma vision reste intacte. 

C’est quoi le plus difficile dans le fait d’évoluer en solo ?
Il n’y a rien de difficile. Je devrais avouer qu’il n’y a personne à qui déléguer. 
Mais même dans Biohazard j’étais toujours le gars responsable de l’organisation : 
les répèt’, les setlists, le merch… Je dirige mes vidéos, je produis mon album, je 
fais l’artwork, je communique sur les réseaux sociaux, je m’occupe du marketing. 
Je ne vois pas ça comme un taf, mais plutôt comme un projet à une seule voix, 
l’expression d’un art vivant, dont font partie la musique, l’artwork, l’aspect 
graphique... 

Pourrais-tu me parler des sujets abordés dans ton nouvel opus Leaders and 
Liars ?
Bon… Combien de temps tu as devant toi ? (rires) Il y a beaucoup de sujets. J’ai 
sorti une vidéo aujourd’hui pour un morceau appelé « Blackout », le premier sur 
l’album. Quand tu grandis, tu apprends et hérites souvent des valeurs et de la 
morale de tes parents, de ta famille, de tes amis. Plus tu vieillis, plus tu sais qui 
tu es, quelles sont les valeurs que tu soutiens et auxquelles tu crois. Il y a un titre 
appelé « Lost Horizon » qui parle de ces gens qui les ont oubliées. « Generation 
Kill » traite de ceux qui sont pris dans la volonté de combattre les gens qui 
ne pensent pas comme eux ou qui ne suivent pas les mêmes croyances, sans 
essayer de les comprendre. Qui veut vivre dans un monde où tout le monde 
pense de la même manière ? Pas moi.

Tu es un artiste prolifique, dis-moi. Comment as-tu alors choisi ces quinze 
morceaux ?
Je n’ai pas le sentiment que mes morceaux aient été choisis, mais plutôt qu’ils 
m’ont choisi. J’écris et je crée tout le temps. Et vient un moment où tous les 
morceaux s’emboîtent et prennent vie pour me dire « Nous sommes un album 
et nous allons nous appeler Leaders and Liars ». Les morceaux semblent s’attirer 
les uns les autres comme des aimants pour former cette image et celle-ci 
s’appelle Leaders and Liars, quelques années plus tôt c’était Feed The Fire. Et 
je suis déjà en train de travailler sur le prochain chapitre de BillyBio… Alors 
qui sait ce que ce sera ? Être un véritable artiste, c’est être plus soucieux de 
l’authenticité que de vendre et d’être populaire, de combien de likes tu as ou de 
combien de gens te suivent.

Enfin, que penses-tu de la scène hardcore actuelle ?
L’un des morceaux sur Leaders and Liars s’appelle « Our Scene » et parle de 
ce que je ressentais quand j’étais adolescent, que je n’appartenais à rien, que 
je grandissais auprès de gens que je ne comprenais pas. Puis, j’ai découvert 
la scène hardcore, rock underground et d’un coup je me suis senti chez moi, 
avec des gens qui me ressemblaient, avec qui je me sentais bien et avec qui je 
pouvais être moi-même. Même si le monde change et évolue, ce sentiment 
d’appartenance a toujours été présent et sera toujours là. J’adore ça, je le 
soutiens, je le vis, je le respire et je mourrai en soutenant ce genre. J’ai donc 
dédié ce morceau à mon amour pour cette scène musicale.

Co-fondateur de Biohazard, Billy Graziadei poursuit sa carrière solo avec Leaders and Liars. 
Ses quinze nouveaux morceaux sont autant de raison de descendre dans la rue et brandir 
le poing ! En plein lancement de son nouveau single « Blackout », Billy, homme engagé et 
artiste accompli, nous parle de son approche de la musique et de la vie. [Entretien avec Billy 
Graziadei, chant/guitare, par Marie Gazal – Photo : DR]

One Punch Man

BILLYBIO - Leaders and LIARS Hardcore
AFM Records

5/5







9METAL OBS’ 

« Parreshia », expression grecque que l’on peut 
littéralement traduire par « La liberté de parole » 
est un titre plus que bien choisi pour cet album. 
Comme toujours, Animal As Leaders s’exprime 
par une musique instrumentale, signe encore une 
fois d’une belle prouesse à tous les niveaux. La 
formation américaine parvient à nous transmettre 
alors une multitude d’émotions, le tout en dix titres 
chrono. L’œuvre souffle un vent de fraîcheur et 
d’audace sans précédent sur la scène metal prog’. 
La palette sonore est dense, dévoilant ainsi une 

myriade de sensations allant de l’électro punchy (« The Problem Of Other Minds ») 
à un groove plus jazzy et hardant. La musicalité, l’émotion et la technique sont 
alors au service d’un album magistral qui prend au corps et à l’esprit et qui se 
veut exigeant. Animals As Leaders nous prouve une énième fois que même sans 
paroles, on peut faire parler et résonner une musique. Parrhesia en est ainsi le 
parfait aboutissement. [Sarah Laichaoui]

ANIMALS AS LEADERS – PARRHESIA Metal progressif/instrumental
Sumerian Records
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Cinq ans se sont écoulés depuis The Madness Of Many, que s’est-il passé 
pendant ces années ?
On a déjà beaucoup tourné avec cet album. Nous avons eu bon nombre de 
dates à faire et nous les avons toutes assurées. Et puis, le plan initial était 
d’essayer de commencer à concevoir un album en 2020, mais la crise du covid 
est survenue. Tout le monde a en quelque sorte perdu deux ans de sa vie. Cela 
nous a pris du temps pour revenir et recommencer, mais, en même temps, 
on était plutôt contents d’avoir une bonne pause forcée. Généralement, « le 
schéma traditionnel » veut que l’on commence le travail sur un nouvel opus et 
qu’on rentre en studio assez rapidement avec juste quelques mois pour tenter 
d’écrire le plus possible et de sortir un album épique puis, de partir en tournée 
et ainsi de suite à chaque nouveau projet. Là, c’était vraiment bien d’avoir plus 
de temps sans la pression de s’y remettre et de sortir quoi que ce soit juste 
après le précédent album. Personnellement, je dirai que c’est probablement 
l’un de nos meilleurs albums, donc j’aime à penser que le temps supplémentaire 
entre les deux albums, et ironiquement le temps que nous avons eu à cause du 
covid, s’est avéré être un atout et quelque chose de positif pour nous.

Votre style de musique parvient à briser les codes et les frontières, qu’est-ce 
qui vous motive et vous inspire à toujours vous dépasser et innover ainsi ?
Premièrement, je pense que l’idée d’être créatif, d’être unique a toujours été 
un objectif pour moi et pour tout le monde dans le groupe. Je pense que c’est 
presque plus important d’apprendre à se démarquer en tant que groupe parmi 
les autres groupes que de s’intégrer. Donc je crois que l’idée d’être influencé 
à partir de sources extérieures semble être une tendance et une approche 
naturelle pour nous. C’est ce qui rend Animals As Leaders unique à mes yeux. 
J’aime être unique en ce qui concerne notre genre musical. Il y a donc toujours 
une évolution naturelle pour nous en tant que compositeurs pour continuer à 
évoluer et nous dépasser dans cette direction.

Peux-tu nous dire quelques mots sur le processus de création de ce 
cinquième album ?
Par rapport au processus créatif, c’est assez similaire aux albums différents. 
On se réunit devant nos écrans d’ordinateurs, aussi ennuyeux et banal que 
ça soit, c’est devenu l’avenir de faire de la musique en quelque sorte. On part 
d’un programme de lignes de batterie et de riffs qui nous permet d’amorcer le 
morceau en sachant que quatre-vingt dix pour cent de la chanson s’écrit quand 
on est tous ensemble. On a aussi de nouveau travaillé avec Misha Mansoor du 
groupe Periphery qui est une partie intégrante. Il est l’une des têtes pensantes 
derrière le développement du son d’Animals as Leaders en fait. Lui et Tosin [Ndlr : 
Abasi, le guitariste et fondateur du groupe] ont produit le premier album. Il 
donne la direction à prendre sur chaque projet, chaque fois qu’on collabore 

avec lui c’est toujours un plaisir, c’est quelqu’un d’incroyablement talentueux.

Quel a été le plus grand défi pour vous avec cet album ?
De la même manière que pour le processus créatif, on se demande toujours 
comment faire mieux et différent de l’album précédent. Le mixage de l’album 
nous a donné l’occasion de faire des tests, d’utiliser des cloches, des sifflets, 
toutes sortes de choses aléatoires pour constamment essayer de faire plus 
grand, plus compétitif qu’avant. D’un point de vue créatif, ça ne diffère pas de 
nos précédents albums. C’est toujours aussi difficile à jouer. (rires) On a chacun 
nos approches et façon d’apprendre et de jouer nos compositions mais on a 
l’habitude, ça devient normal, une sortie de routine pour nous (rires).

Votre musique parvient à communiquer et à raconter beaucoup de choses 
sans paroles, avec un aspect émotionnel et un sentiment profond. Comment 
construisez-vous ce son obtenez cette vibration ?
Il y a une hyper focalisation sur la musicalité. Bien sûr, le groupe est évidemment 
centré sur la guitare, la batterie, les rythmes compliqués, la production et tout 
ce qui s’ensuit. Je pense que nous sommes toujours concentrés sur ce qu’il 
faut faire en nous efforçant de créer une œuvre qui atteint des sommets tout 
en ayant cette émotion. Et je crois que la musique instrumentale essaye de 
retranscrire cela aussi depuis longtemps. Nous avons en quelque sorte perdu 
de vue le fait que la musique instrumentale peut être aussi percutante et 
incontournable que la musique qui implique de la voix. On peut expérimenter 
avec des techniques extrêmes et des constructions complexes mais, en même 
temps, penser de manière artistique et créative en tant que compositeurs et 
producteurs pour créer un ensemble d’œuvres qui sonne à la fois comme du 
metal avec de la profondeur.

Il aura fallu cinq ans pour que les musiciens prodiges d’Animals As Leaders reviennent pour 
nous livrer une œuvre à part entière, propre au génie instrumental d’un groupe inclassable et 
pas comme les autres. Parrhesia pousse les limites du metal progressif et ouvre les champs 
des possibles en demeurant à la fois intense, complexe, intime et éprouvant. État des lieux et 
retour sur la conception du cinquième opus des Américains. [Entretien avec Javier Reyes, 
basse, réalisé par Sarah Laichaoui et Sacha Zorn - Photo : Jason Mageau]

Expression directe
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Toujours considéré à part de cette scène, Three 
Days Grace a tiré son épingle du jeu avec des albums 
de qualité tels que One-X en 2003 ou encore le 
fabuleux Life Stars Now en 2009 mais le destin 
en voulut autrement fin 2012 avec le départ de 
son frontman Adam Gontier. Grâce à son nouveau 
chanteur Matt Walst, le combo canadien se releva 
successivement de cette situation avec Human en 
2015 puis Outsider en 2018  avec un rock alternatif 
puissant et sincère. Explosions bénéficie d’un 
nouveau son et d’une vision différente. Sans renier 

son passé loin de là, Three Days Grace reste reconnaissable bien évidemment. 
Jamais dans la prétention ou dans l’égocentrisme, il continue son chemin parfois 
désertique et sombre dans des paroles souvent personnelles en alliance avec 
notre monde actuel. Matt Walst a puisé dans ses ressources et ses souvenirs pour 
composer avec ses collègues et écrire des chansons qui tiennent la route prenant 
aux tripes. Alors à quand une tournée française ? [Loïc Cormery]

THREE DAYS GRACE - EXPLOSIONS
4/5

Vous êtes apparus en couverture de prestigieux magazines tout au long de 
votre carrière. Qu’est-ce que cela représente pour vous ? Est-ce une étape 
dont vous rêviez quand vous avez commencé ?
Nous avons tous dû nous pincer la première fois. (rires) C’était incroyable à 
voir. Il y a vingt ans ans, nous étions un petit groupe de bricoleurs qui a fait le 
tour dans une minuscule ancienne camionnette de l’US Postal en jouant des 
spectacles devant une poignée de personnes et parfois dans des salles vides. 
Être présenté sur le devant de magazines prestigieux que nous avons lus était 
non seulement surréaliste pour nous, mais une étape importante pour le 
groupe. Il semble que tout notre travail acharné porte ses fruits et que plus de 
gens aient pris conscience de Three Days Grace durant ces dernières années. 
Avec l’arrivée de mon frère Matt au chant, on aurait pu craindre un désintérêt 
pour nous, mais finalement cela s’est accru au fil des années, donc c’est plus 
que satisfaisant au final.

Outsider était un super album. Avec le recul, qu’en pensez-vous ? Voyez-vous 
des choses que vous auriez pu améliorer ou non ?
C’est une très bonne question ! Nous aimons toujours Outsider. Ce disque nous 
a vraiment aidés à comprendre qui nous sommes peut être. Nous ne regardons 
jamais en fait un album dans le rétroviseur, et souhaitons avoir changé quelque 
chose ou fait certaines choses différemment. Chaque enregistrement que 
nous réalisons correspond exactement à ce qu’il devrait être à l’instant. Penser 
à revenir en arrière et à changer quelque chose peut rendre un artiste fou, 
donc je pense que tout ce que nous aurions aimé faire différemment sur le 
disque précédent est soit développé, soit affiné le suivant. Les enregistrements 
précédents sont comme des cartes et des boussoles pour nous. Cela nous aide 
à évoluer dans l’écriture du prochain album. Certaines pistes sont des impasses 
mais d’autres peuvent être explorées davantage. Un regard en arrière nous 
aide à affiner notre métier et nous aide à devenir de meilleurs compositeurs de 
chansons. À ce stade de notre carrière, je pense que nous nous rendons compte 
maintenant que les disques de Three Days Grace ne sonneront jamais de la 
même façon. Et cela nous apporte beaucoup de confort.

Parlons du nouveau : Explosions.  Quel est le thème général de ce septième 
album studio, ou bien du moins les sujets que vous vouliez aborder, le cas 
échéant ? Pourquoi ce titre d’album ? Et que pouvez-vous nous dire sur 
l’évolution de votre son ?
Outsider était tellement fortement thématique et presque conceptuel en soi 
que nous voulions faire un nouveau disque contenant plus de variété. Certaines 
des chansons sur Explosions donnent l’impression qu’elles n’appartiendraient 
pas au même album ensemble, d’un point de vue sonore ou lyrique, mais d’une 
manière ou d’une autre, toutes existent dans le même monde et respirent 
le même air. C’était très amusant d’écrire ces chansons et cela nous a donné 

beaucoup plus de liberté pour la créativité. On a pu explorer ainsi de nouvelles 
sonorités de notre musique et prendre des risques insoupçonnés jusqu’ici. Un 
certain ciment maintient ces chansons ensemble et leur permet d’exister dans 
cet espace. Nous sommes tous confrontés aux mêmes obstacles dans la vie, 
mais nous devons tous mieux nous accepter et nous aimer les uns les autres, 
être plus compatissants et travailler à changer le monde pour un avenir meilleur. 
Explosions est un disque colérique, mais parfois doux et tendre. Il explore la 
signification même de ce que c’est que d’être un être humain vivant dans la 
nouvelle ère moderne avec de la colère et de la frustration, du bonheur et de la 
joie, de la solitude mais aussi de la tristesse.

Vous avez sélectionné la chanson « So Called Life » comme le premier single, 
et « Neurotic » comme second single. Les deux sont très marquants et l’on 
retient facilement leurs refrains. C’est un souhait à chaque fois de votre part ?
« So Called Life » était une chanson presque complètement réécrite en 
studio. Ce morceau nous a vraiment poussés hors de nos zones de confort. 
On a commencé à construire cette chanson à partir d’une boucle de batterie 
existante et à la laisser se dérouler tout du long. Nous y avons ajouté des 
guitares, basse, et des voix. Nous voulions faire quelque chose de vraiment 
abrasif car on était tous tellement excités par la suite. « Neurotic » était 
tellement différent de tout ce que nous avions fait auparavant et pour nous, 
vivre en dehors de la zone de confort est la clé pour écrire une musique forte et 
intéressante. On aime surprendre nos fans, nous l’avons donc sorti en tant que 
deuxième single, ne serait-ce que pour voir comment les gens réagiraient. Cela 
a certainement provoqué des débats intéressants, comme pourquoi certains 
groupes choisissent d’évoluer leur son au fil du temps alors que d’autres ne le 
font pas. Nous voulions montrer à tout le monde que nous n’avions pas peur de 
nous défier, nous et notre public, avec quelque chose d’un peu différent.

Dans le monde du metal alternatif US, Three Days Grace se pose comme l’un des fiers défenseurs 
du style. Avec des albums qui atteignent toujours des scores incroyables en matière de venteS, 
il se pourrait bien que cette nouvelle machine à tubes qu’est Explosions, leur septième opus, 
explose littéralement les compteurs encore une fois. [Entretien avec Brad Walst, basse, 
par Loïc Cormery – Photo : DR]

La machine a tubes

Rock metal alternatif
RCA
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Amateurs de death prog’ technique « in your face » 
à la Gorod ou Beyond Creation, penchez-vous 
sérieusement sur Exocrine au lieu de vous dorer 
la pilule sous le soleil ! Cinquième brûlot déjà pour 
nos Bordelais, The Hybrid Suns s’inscrit dans la 
continuité conceptuelle de ses deux prédécesseurs 
parus chez Unique Leader Records : Molten Giant 
et Maelstrom. Si les formats longs vous ennuient 
dans ce genre musical pointu et que vous préférez 
l’efficacité aux digressions, Exocrine comblera 
vos ardeurs les plus extrêmes avec ses neuf titres 

d’une durée moyenne de 3’30. N’hésitant pas à entamer les hostilités par des 
soli d’une vélocité déconcertante suivis de riffs assassins sur des rythmes à 320 
bpms concurrençant sans mal les Américains de Rings of Saturn sur leur propre 
terrain de jeu, Exocrine intégre aussi diverses méchantes influences deathcore et 
moshparts, sans oublier quelques nappes de claviers bien senties et vocaux plus 
mélodieux (« Dying Light » feat. Clementine Browne du groupe Matrass) pour 
quelques passages atmosphériques courts mais surprenants. Énorme.

[Seigneur Fred]

4,5/5
Death metal/deathcore progressif

Unique Leader RecordsEXOCRINE – THE HYBRID SUNS

Comment avez-vous fait en 2018 pour attirer l’attention de Unique Leader 
Records, après votre départ du label français Great Dane Records qui vous 
avait lancé, et signer pour votre troisième album Molten Giant avec ce label 
américain bien connu sur la scène metal extrême ?
Eric Lindmark, l’ancien boss, était tombé sur notre second LP Ascension et avait 
beaucoup aimé. Il a contacté notre ancien manager et nous a proposé un plan 
sur trois albums. Au début, le dialogue fut compliqué mais Unique Leader nous 
a permis de dépasser nos frontières...

Votre quatrième album Maelstrom fut une déflagration de brutal death 
technique sur la scène française, européenne, voire mondiale en 2020. 
Pour autant, pensez-vous avoir bénéficié selon vous de toute l’attention et 
la promotion du fait de sa sortie en pleine pandémie ? Avez-vous joué sur 
internet lors de concerts en streaming à huis clos ?
Malheureusement nous avons eu beaucoup de tournées annulées, deux 
Hellfest repoussés... Nous avons préféré nous concentrer sur l’étape d’après, les 
concerts, car les live en streaming, si vous ne voulez pas faire un truc cheap, il 
faut les moyens et nous n’avions rien de tout ça.

Sur l’une de vos récentes photos promotionnelles, j’ai vu qu’un des membres 
d’Exocrine arborait un sweat shirt du regretté groupe néerlandais Textures, 
signe de bon goût et qualité première chez vous, même si l’on dit souvent 
que l’habit ne fait pas le moine... En quoi Textures a-t’il pu vous influencer 
dans votre musique qui n’est pas vraiment djent mais en possède quelques 
architectures et influences parfois ?
On est super fan de ce groupe, Avec Jordy, un de mes meilleurs souvenir avec lui 
est un concert de Textures dans notre ville sur un bateau ! Ce groupe a pour moi 
été un pilier majeur du metal moderne, et clairement ils auraient mérité une 
carrière plus importante.

Justement, ne pensez-vous pas que les visuels, artworks, et look des 
musiciens dans le metal, etc., revêtent parfois une trop grande importance 
par rapport à la musique fournie même si c’est un tout et que la communauté 
metal se caractérise par tous ces aspects finalement ?
Rien à voir avec le metal, c’est tout les style de musique qui sont comme ça, 
avec leurs codes visuel et tout ce qui va avec. Je trouve justement que dans le 
tech death, on fait plus attention à la musique et aux artwork qu’à la gueule des 
musiciens. Et dans le metal tech, les covers sont généralement sublimes,  on 
est loin du photoshop à deux balles avec une police d’écriture insipide que l’on 
peu retrouver dans le metalcore , le djent et toutes la vagues “modern”. Je ne 
parlerais pas du black metal, ils ont leurs code à eux aussi, ça va du truc cringe à 
l’oeuvre d’art.

Véritables petits frères spirituels de Gorod, les musiciens d’Exocrine excellent aussi sur 
la scène death metal technique et progressive actuelle. Originaire de Bordeaux, ce quartet 
français n’en est plus à son premier essai puisque The Hybrid Suns constitue déjà leur cinquième 
album studio dans leur discographie. Quelques semaines avant leur concert au festival 
Hellfest maintes fois repoussé, nous avons pris la température. [Extraits d’entretien avec 
Sylvain Octor-Perez, guitare, par Seigneur Fred  - Photo : DR]

Éruption technico-solaire !

RETROUVEZ DE NOMBREUSES        OFFRES SPÉCIALES ET EXCLUSIVITÉS: BOX
COLLECTOR, MERCHANDISING,   VINYLES COULEUR, PACKS CD+T-SHIRT, RARETÉS...
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Sans être un album conceptuel, Phototroph est un 
ensemble sémantiquement cohérent des lyrics à 
l’artwork. Plus mûr, le groupe a trouvé la formule de 
leur style déstructuré par essence, pour aller vers 
une musique plus abordable que leurs précédents 
opus. La capacité des musiciens à passer d’un 
genre à l’autre dans une joyeuse et agressive fusion 
secoue les genres préétablis, apportant un vent de 
fraîcheur. Le flirt des genres est étonnant, loufoque, 
définissant la patte Moon Tooth On navigue entre 
des titres aussi disparates qu’un « Carry Me Home », 

On s’attend à une grosse blague de geek quand 
on découvre le concept. Et ça l’est ! Mais une 
grosse blague dans un superbe emballage. Les 
cinq membres de Violent Inzident se sont mis en 
tête de remettre au goût du jour le nu metal. Pas 
une mince affaire. Surtout quand on s’appelle, 
Adidasshole ou Bin Man. Néanmoins, la première 
écoute nous a laissé agréablement surpris par la 
qualité de sa prod’. C’est carré, c’est propre. On sent 
que derrière cette mascarade, se cachent des vieux 
briscards de la scène metal. Les titres sont taillés au 

un tube comme on les aime au clip déjanté au possible, un « The Conduit » 
résolument new-rock qui rappelle Skindred, ou un hymne énergique comme 
« Nymphaeaceae ». Produit par Josh Wilbur (Lamb of God, Quicksand, The DEP), 
le virage de Moon Tooth est très bien amorcé vers son futur lumineux.

[Marie Gazal]

cordeau pour être efficaces, dans des formats plutôt courts. Et ça sonne 2000’. 
Il suffit d’écouter les titres « I love Nu Metal », ou « Tears are Falling » pour s’en 
convaincre. Ambiance à la Limp Bizkit, Disturbed et Faith No More assurée. Un 
new groupe à suivre. [François Capdeville]

4/5

4/5

Metal progressif
Pure Noise Records

Nu metal
Auto-Production

MOON TOOTH – PHOTOTROPH

VIOLENT INZIDENT - THIS IS NU METAL!

Comment décrirais-tu l’évolution du groupe depuis Freaks ?
Freaks a été écrit dans une frénésie ambitieuse après la dissolution de mon 
précédent groupe avec Ray Marte (batteur), et nous étions catégoriques 
sur le fait de ne pas perdre de temps et de nous remettre au travail avec un 
nouveau projet. J’avais écrit la musique et même la plupart des paroles et 
des mélodies de cet EP pendant la formation du groupe et l’enchaînement 
des concerts autant que possible. Ce n’est qu’à partir de notre premier album 
Chromaparagon (2016) que vous avez commencé à entendre l’influence de 
John Carbone et de Vincent Romanelli. Crux (2019) a été le début d’une vraie 
collaboration lors de l’écriture. Avec notre nouvel album Phototroph, je pense 
que nous avons écrit les meilleures chansons de notre carrière jusqu’à présent. 
Les compétences que nous avons acquises et les leçons que nous avons 
apprises au cours des dix dernières années nous permettent de flirter avec de 
nombreux genres différents en toute confiance : hard rock, prog, metal, post-
rock et même rock sudiste, blues et country. Notre musique sonnera toujours 
comme du Moon Tooth !

Parlons un peu de Phototroph, votre troisième album studio. Quel est le 
concept ? 
Le phototrophe est un organisme qui a besoin de la lumière du soleil pour se 
développer et survivre. Avec chaque album, nous avons essayé de trouver un 
mot qui puisse résumer le plus simplement le sentiment général et le message 
des paroles dans leur ensemble. Ce ne sont pas des albums conceptuels, mais le 
stade où nous en sommes dans nos vies personnelles transparaît toujours dans 
les paroles. Notre précédent disque Crux parlait du carrefour dans la vie où tu es 
confronté au choix entre un chemin difficile vers ce que tu désires vraiment et 
un chemin plus sûr vers quelque chose d’insatisfaisant. Phototroph s’intéresse à 
ce qui se passe après avoir opté pour le voyage difficile. Faire le choix n’est que 
la première étape. Tu dois ensuite te diriger vers la lumière, physiquement et 
mentalement. La chanson « Nymphaeaceae » (Ndlr : « nénuphar ») se réfère le 
plus directement à cette métaphore, matérialisée par la pochette de l’album. Un 
nénuphar doit pousser dans la boue et l’obscurité d’un lit de rivière jusqu’à la 
surface de l’eau, puis grandir sous le ciel et fleurir vers le soleil.

Vous considérez-vous comme des organismes phototrophes en quelque sorte ?
Bien sûr ! Nous le sommes tous. La principale différence chez les êtres humains, 
c’est que nous avons le choix chaque jour. Atteignons-nous la lumière ou nous 
vautrons-nous dans la boue ? Je ne dis pas que je n’ai pas de jours où je me 
vautre comme tout le monde, mais j’espère que cet album rassurera les gens. 
Ces chansons sont comme un ami qui te passe la bouteille ou te prête une 
épaule sur laquelle pleurer quand tu en as le plus besoin. On espère que cela 
fonctionnera de la même manière pour les autres quand ils en auront besoin.

Quels sont les prochains projets pour Moon Tooth ?
On est sur le point de partir pour une tournée de six semaines avec Dance 
Gavin Dance, dont une première partie pour Steel Panther lors du warm-up de 
Welcome To Rockville à Daytona Beach (Floride). Le nouveau disque sortira le 
13 mai pendant notre tournée, c’est super excitant. Une bière Moon Tooth sort 
aussi chez Thin Man Brewery appelée « Phototroph IPA », bientôt disponible à la 
commande. Après ça, nous reprendrons la route dès que possible, et au retour, 
nous travaillerons sur le quatrième album !

A quelle soirée dégénérée vous est venue l’idée de Violent Inzident ?
C -Man : Nous préférons passer du temps seuls en forêt plutôt que de traîner 
dans des soirées dégénérées… On est vraiment à fond avec les trucs bizarres qui 
baisent ton cerveau dont sort cette musique sous sa forme la plus raffinée. Vous 
voyez de quoi je parle. De la vraie musique comme savent si bien le faire Bullet 
for my Valentine, Sum 41, Paramore, Kings of Leon.

Vous n’êtes pas de la génération des années 90. D’où vous est venue cette 
obsession pour le nu metal ?
General Jerkhov : Je vais te dire la vraie histoire. Nous avons commencé notre 
carrière en 1995 et avions un plan pour dominer le monde. Malheureusement, 
nous nous sommes fait doubler par d’autres groupes qui ont découvert notre 
formule musicale secrète comme Korn, Limp Bizkit ou Slipknot. Nous avons 
donc décidé de reporter la sortie de This Is Nu-Metal de vingt-cinq ans pour leur 
laisser une chance de réussir.

Êtes-vous la version low cost de Slipknot en fait ? (rires)
Monkeybird : Nous sommes la version gros budget de chez Harrods. Nous 
portons les plus beaux costumes. Et nous n’utilisons que les parfums les plus 
délicats.

Quand est ce que l’on vous voit sur scène ?
Tiny D : Nous sommes bookés à des festivals cet été 2022 et ce sera le début de 
la troisième révolution du nu metal. Et en 2023, des imitateurs du post nu metal 
justement, comme Korn, seront en tête d’affiche de la scène de leurs chiottes, 
un mercredi soir.

Qu’est-ce que les filles d’Instagram vous ont fait pour vous inspirer le titre
« Whores of Instagram » ?
Adidasshole : Je vais vous dire ce qu’elles ont fait : pas assez ! Quel est l’intérêt 
du soft porn version Instagram ? Les gens qui aiment le porno n’aiment pas, et 
les gens qui n’aiment pas le porno n’aiment pas non plus !

Et lequel d’entre vous raconte sa dure expérience sur « Tears are falling (From 
My Arse) » ?
Adidasshole : C’est Mr. Tiny D. Il a vécu une expérience malheureuse lors d’un 
voyage de pêche entre hommes… Je n’en dirai pas plus.

Qu’aimeriez-vous dire aux personnes qui liront cette interview ?
Tiny D : Fuck you in nu ! Bientôt, les jeunes et les oubliés du monde entier 
défileront dans les rues avec leurs jeans baggy et leurs bracelets rayés pour 
scander notre slogan d’une seule voix !

Originaire de Long island, Moon Tooth, avec sa hargne et son énergie si singulières, attaque les 
repères et brouille les pistes. Qui a dit que stoner, post-rock, et blues rock étaient inconci-
liables ? Certainement pas Moon Tooth, qui envoie du lourd après le buzz de leur EP Freaks et 
le succès de Chromaparagon et de Crux. [Entretien avec Nick Lee, guitare, par Marie 
Gazal – Photo : DR]

On ne sait pas grand-chose d’eux – c’est l’avantage quand on porte un masque -  hormis qu’ils ne 
se prennent pas au sérieux et qu’ils sont là pour redorer le blason du nu metal. Les membres 
appartiendraient à d’autres groupes de metal confirmés, mais le secret est bien gardé. Leur 
galette This is Nu-Metal est disponible depuis le 01/04/22. [Entretien réalisé avec C-Man, 
chant, General Jerkhov, batterie, Adidasshole, guitare, Monkeybird, DJ et 
samples, et Tiny D, chant, par François Capdeville – Photo : DR]

Organique

Nouveaux messies du nu metal



Avec ses millions de streams sur Spotify et de vues 
sur YouTube, Fame on Fire jouit déjà d’une belle 
notoriété. Welcome To The Chaos nous accueille 
dans les pensées troublées et dépressives de Bryan 
Kuznitz, leur chanteur, qui a traversé une période 
de détresse psychologique. Chaque morceau est 
l’histoire de l’un des chaos qu’il a traversé. En 
s’ouvrant avec le morceau éponyme dont le refrain 
reste en tête, ce deuxième opus traverse le teenager 
rock (avec le riff efficace de « Lost in Doubt »), la 
lourdeur du metal avec plein d’entrain (« Cut Throat »), 

le rap agressif (« Plastic Heart » dont le clip dénonce les relations toxiques) avec 
même un soupçon d’auto-thune qui passe plutôt bien (« Emo Shit »). Fame on 
Fire contrôle à la perfection son style inclassable dans cette succession de tubes 
chaotiques qui soufflent un vent de fraîcheur sur le rock. [Marie Gazal]
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Hopeless RecordsFAME ON FIRE – WELCOME TO THE CHAOS

Comment l’aventure a-t-elle commencé avec Fame on Fire ?
Fame on Fire a commencé de manière purement accidentelle. Notre batteur 
Alex Roman voulait faire une reprise de la chanson « Unconditionally » de Katty 
Perry et Blake Saul (guitariste) a décidé d’y ajouter des guitares. Blake et moi, on 
vivait ensemble à cette époque et il m’a convaincu de chanter sur le morceau. 
On a sorti cette reprise qui a alors cartonné ! Donc j’imagine qu’à partir de ce 
moment je n’avais plus de choix : je suis le chanteur maintenant (rires). Mais ne 
te méprends pas, je suis reconnaissant que cela soit arrivé et je ne changerais 
pour rien au monde, mais ouais, c’est drôle ce que l’univers place sur notre 
route parfois !

Quels groupes ont le plus inspiré l’artiste que tu es aujourd’hui ?
On peut remonter à mes jeunes années : Linkin Park et Lil Jon. Je sais que ça 
paraît bizarre pour Lil Jon, mais retournez écouter sa musique. C’est du lourd. 
J’ai toujours voulu chanter comme Chester Bennington et Blake a grandi en 
écoutant du nu metal. Il avait deux ans quand son père mettait du Korn dans 
la voiture pour lui. Aujourd’hui, on a diversifié nos influences. On écoute de 
tout : du metal et hardcore jusqu’à la country, la pop et le hip-hop. On est tous 
inconsciemment influencés par ces genres.

Qu’est-ce que ça vous a fait de sortir votre premier album Levels ?
C’était bizarre et tellement spécial. Je ne sais pas comment l’expliquer mais 
quand il est sorti, j’étais super heureux parce qu’on pouvait enfin passer à 
l’album suivant. J’adore Levels mais on est resté bloqué dessus pendant neuf 
mois à cause du covid. En fait, quand on a pu sortir Levels, on avait déjà terminé 
la musique de Welcome To The Chaos. 

Quel est le concept de ce nouvel opus ?
Chaque morceau de l’album est tiré de ma vie. Jusqu’à sa sortie, ma vie semblait 
chaotique. Elle l’est toujours. L’écriture de l’album a été comme un mauvais 
présage (rires). L’album lui-même, dans tout son chaos, est magnifique.

Fut-il plus difficile à écrire pour autant ?
Bien plus difficile, parce qu’on ne voulait pas réécrire le même album deux fois, 
tu vois ? On voulait qu’il soit différent, qu’il sonne différemment, on s’efforce 
d’incarner une version rafraîchissante de la musique rock moderne. En plus 
de ça, c’était notre deuxième album, donc on a vraiment ressenti le besoin 
d’impressionner les gens autant que de rester fidèles à nous-mêmes, de sorte 
que c’était un vrai défi. À la fin, on a écrit l’album que nous voulions entendre et 
c’est vraiment tout ce qui compte.

Avez-vous autoproduit, enregistré et mixé vous-mêmes cette fois encore ?
Cet album est entièrement produit par Fame & Arcaeus, ainsi que par Brian 
Howes (sur « Plastic Heart », « Lost In Doubt » et « Ketamine ») (coproducteurs). 
On a suivi l’album dans son intégralité. On n’a pas mixé l’album nous-mêmes 
mais avons fait intervenir Zakk Cervini sur « Plastic Heart », « Lost In Doubt »,
« Ketamine », et Sam Guaiana sur le reste de l’album. Je ne pouvais 
vraiment plus supporter la charge mentale de cet album. J’ai aussi senti que 
l’enregistrement sonnerait beaucoup mieux entre les mains d’autres ingénieurs 
du son.

Fame on Fire est le fruit d’un heureux « accident » incluant Katty Perry qui a fait un carton 
sur YouTube. Le quatuor originaire de Floride propose un second album très réussi, aussi 
inclassable que le précédent, et régi par un seul mot d’ordre : le chaos. A travers des genres 
parfaitement fusionnés (metal, rap, hip-hop, pop…). Chaque morceau est une plongée dans les tu-
multes émotionnels et mentaux de son chanteur... [Entretien avec Bryan Kuznitz, chant, 
par Marie Gazal – Photo : DR]

Inclassable

J O R D
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Le nouvel album du quatuor britannique s’ouvre 
sur le titre éponyme et ses « oh, oh oh oh » font 
d’entrée de jeu monter la température. Rythmé, 
mélodique (« Right On »), pétri de nombreux riffs 
efficaces et tranchants, Shoot Me Your Ace transpire 
le rock’n’roll de papa. Impossible de passer à côté 
du groove de « Wolfman » et de « Best of Me » (le 
spectre d’AC/DC planant sur ce titre). Comme un 
bon vin, plus le temps passe, plus le groupe semble 
se bonifier. Au final, il ressort de cet album, certes 
un peu court mais marqué par un bel effort collectif, 

une bonne humeur contagieuse avec comme un goût de « reviens-y ».
[Norman Garcia]
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Self ReleaseREEF – SHOOT ME YOUR ACE

En 1997 sortait votre single le plus retentissant de votre carrière, à savoir « 
Place Your Hands » , issu de votre second album Glow. C’est un titre  qui a 
marqué toute une génération (j’avais alors 19 ans à l’époque !). Que retiens-
tu de cette période faste ?
Oh ! C’est une époque où tout allait trop vite, j’étais sous sédatifs (!), j’avais les 
yeux écarquillés, je mangeais tout le temps… Je savais que nous pouvions jouer 
sur n’importe quelle scène, n’importe où dans le monde et nous n’avions alors 
peur de personne !

Du coup, observes-tu une ou plusieurs différences entre la scène rock actuelle 
et celle des années 90 ?
Eh bien ! Je dirais que les retombées financières sont moindres, mais que le 
potentiel dans ce milieu reste intacte. Nous essayons de combler le vide par 
notre créativité.

Pour finir avec le passé, quel regard portes-tu sur votre carrière musicale et 
que changerais-tu si tu en avais la possibilité ?
Je ne changerais rien à vrai dire ! Jack (Bessant) et moi avons réalisé notre rêve 
et voilà où nous en sommes. Nous avons travaillé avec des gens incroyables 
partout dans le monde, lié de grandes amitiés et nous en gardons beaucoup de 
bons souvenirs. J’adore ça… et j’en veux même encore plus !

Revelations, votre précédent album, est sorti en 2018 et a plutôt été bien 
accueilli par la presse spécialisée. Avez-vous composé votre nouveau disque 
de la même manière ?
Eh bien ! Cette fois nous avons écrit la majorité du disque avec Andy Taylor, on 
peut donc parler d’une collaboration. Nous avions une ou deux chansons au 
début, et Jack a apporté « Right On » déjà entièrement composée, mais dans 
l’ensemble, nous avons écrit tous ensemble, à quatre.

Peux-tu justement nous en dire plus sur votre  rencontre et collaboration 
avec Andy Taylor (Duran Duran, Power Station) ?
Andy était en train d’enregistrer de la musique à Ibiza et je suis allé chanter 
quelques titres pour lui. Il est par la suite venu en Angleterre et s’est joint à nous 
au festival de Glastonbury. Très vite nous avons écrit des chansons dans notre 
quartier général de Somerset. Il a fait un excellent travail sur ce disque, c’est 
tellement excitant ! 

Quels sont les sujets abordés dans cet album ? Y a t’il un message particulier 
que vous voudriez faire passer ?
Hey ! Il s’agit d’abord un album de rock ! Donc ça swingue, ça groove… les 
paroles se jouent en fait de la réalité, comme dans un roman graphique...
 
La pochette de l’album est particulièrement réussie. Qui en est l’auteur ?
C’est Andy Mold, le fondateur de Demons of Doom Killers. Je crois que Jack l’a 
rencontré lors d’une session de surf… C’est quelqu’un de vraiment talentueux.

Vous avez un fils de Rolling Stones dans votre groupe en la personne de 
Jesse Wood (Ndlr : fils du guitariste Ronnie Wood). Penses-tu que cela puisse 
affecter le regard des gens sur votre musique ?
Peut-être bien, mais nous ne pouvons rien y faire. Jesse est un excellent choix… 
il est notre Steve Cropper ! (rires)

le célèbre groupe britannique, qui a connu un franc succès a la fin des années 90, sort son 
sixième opus après un retour remarqué en 2018 avec son album Revelations [Entretien avec 
Gary Stringer, chant, par Norman Garcia  - Photo : DR]

Le plein de riffs
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Ne dit-on pas que les plaisanteries les plus courtes 
sont les meilleures ? Mine de rien, pour des 
formations bien de chez nous, comme les Nantais 
d’Ultra Vomit ou, dans le cas présent, les Lillois 
de Gronibard, cela fait plus de vingt ans que ça 
dure ! Alors, en matière de blagues salaces, scato 
et autres pipi/caca sous fond de metal extrême, 
on connaît la chanson. Si, aux États-Unis, on a, par 
exemple, le death metal de Cannabis Corpse, nos 
poètes de Gronibard évoluent dans un grindgore 
sale et primaire, très sympathique sur disque, mais 

surtout efficace en live. Sur ce successeur à We Are French Fukk You (que l’on 
attendait depuis quatorze ans !!), la barbarie musicale se conjugue toujours avec 
le politiquement incorrect (le violent premier single, « Fast Gays Of Humanity », 
« J’ai Été Livré Par DPD »), tout en glissant divers clins d’œil à leurs groupes 
préférés et, ce, pour notre plus grand plaisir sonore (« Unholy Horces Of Evil » 
pour Immortal, « To Ride, Shoot Sperm And Drink The Juice » pour Entombed, 
etc.). De nombreux samples de nanars X (tirés probablement de leurs longues 
séances vidéo à la maison durant les confinements) ponctuent  aussi cette 
troisième galette à la fois puérile (« Le Monstre Des Zizis » qui n’a rien à envier 
au tube de Pierre Perret), jouissive (« Sperm Smoker »), dans un genre mature 
qui ne sonne finalement plus très frais de nos jours malheureusement. Bien 
produit, Regarde Les Hommes Sucer est, certes, gras à souhait, mais frôle parfois 
l’indigestion (« Finger In Anus »), alors que Gronibard excelle en fin d’album 
(l’épique « De Mysterfriize Pomme Bananas »). Dommage, c’était presque cul(te). 

[Seigneur Fred]

GRONIBARD – REGARDE LES HOMMES SUCER Porno grindgore
Season of Mist
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Eu égard à vos tuniques roses de moinillons que l’on découvre sur la pochette 
de votre album, de quel clergé vous réclamez-vous ?
Ah mais y’a pas de clergé là-dessous, rien à voir avec la religion. Avec le temps, 
nous sommes devenus vieux, chauves et flasques. Il nous fallait trouver une 
autre manière de nous présenter, ne pouvant plus compter sur notre physique.

La chanson « L’enfer des Zombites » est-elle un hommage à feu Romero ?
Alors on révise ses classiques, monsieur ! Il ne s’agit pas d’un hommage à 
Roméro (qu’on adore également), mais bien d’un hommage à L’Enfer des 
Zombies de Lucio Fulci ! On a d’ailleurs pompé le premier riff du morceau sur 
un thème composé par Fabio Frizzi pour ce film. Par contre, à la différence des 
Zombies de Fulci, amateurs de cerveaux, les nôtres se nourrissent de bites.

Quatorze ans se sont écoulés depuis We Are French Fukk You. Cette traversée 
discographique du désert est-elle la conséquence d’une vie familiale et 
professionnelle bien rangée ?
On n’a jamais arrêté de jouer ensemble, c’est juste qu’on a fait ça à un rythme 
trèèèèèès lent ! (rires) Peu de temps après la sortie de We Are French Fukk 
You, on s’est remis à composer. Une fois la bonne direction trouvée, c’est-à-dire 
un mix de goregrind et d’un death old school à la sauce Necrophagia, il a fallu 
trouver comment composer et répéter malgré la distance qui nous sépare de 
notre batteur. Avec trois ou quatres répètes par an, c’est vachement long de 
pondre un album…

En fait, votre nouvel album Regarde les Hommes Sucer est-il une 
manifestation artistique de la crise de la quarantaine ?
J’ai réécouté l’album avec ça en tête, faut que je parle au responsable des 
paroles, car y’a quand même deux ou trois trucs qui m’inquiètent…

Pensez-vous que votre clergé peut faire de l’ombre à celui de Ghost ?
Je pense qu’on va faire de l’ombre à tout le monde, il y aura clairement un avant 
et un après, la scène metal ne sera plus jamais la même... Ou pas. Après pour ce 
qui est de Ghost, c’est clairement un sujet qui divise au sein du groupe et qu’il 
est sage d’éviter.

Est-ce que vous vous reconnaissez une filiation artistique avec Ludvwig 88 ?
Ludwig est clairement le groupe culte de mes années collèges !! Houlala 2 est 
juste un album de dingue, parfait de A à Z et d’une débilité rarement égalée. Je 
me revois encore en train d’écouter «Fistfuck Playa Club» dans la bagnole sur la 
route des vacances, avec ma mère qui demandait «ils disent quoi là ?». (rires) 
Avec Godemichel, on est allé les voir au Hellfest, ce n’était pas dingue mais ça 
faisait quand même bien plaisir.

Bon, quand est ce que l’on vous voit sur scène ?
Alors ce n’est pas parce qu’on a sorti un nouvel album qu’on va partir en tournée 
d’un mois, ou être sur la route tous les weekends, c’est trop fatiguant tout ça. 
On aime bien faire quelques dates par an, si possible dans des endroits où l’on 
n’a jamais joué ou bien si les organisateurs ont des concepts bien débiles qui 
nous font marrer. On va peut-être passer à quatre dates, mais bon, faut pas trop 
nous en demander.

Enfin, peut-on rire de tout selon vous ?
J’vais pas citer Desproges, ça a déjà été fait mille fois, mais globalement 
oui… S’il faut se limiter à un humour consensuel et fadasse ça n’a pas trop 
d’intérêt. Pour moi, ça dépend surtout de qui fait la blague en fait… Les Nuls 
faisaient fréquemment des trucs assez limites, mais ça passait crème ! Par 
contre, certains nous comparent à Bigard parce qu’il fait des blagues sous la 
ceinture, mais en réalité, le mec ne nous a jamais fait marrer. Il donne toujours 
l’impression qu’il y a un truc malsain derrière.

Ils sont de retour après ans quatorze d’absence pour vous en mettre plein les oreilles, en mode 
extrême bukkake sonore. Ladies & gentlemen, let me introduce you la légende grindcore made 
in France, les Gronibard et leur troisième opus Regarde Les Hommes Sucer. Tout un programme… 
[Entretien avec Albatard, bassiste, par François Capdeville – Photo : DR]

Bukkake sonore
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