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Dans le milieu du metalcore mélodique, Memphis May Fire est sans conteste l’un des fers de 
lance de toute une génération. Avec le succès que l’on lui connaît, la formation texane de 
Dallas entame à présent un virage pour le moins surprenant s’éloignant de son style de 
prédilection pour aller vers un metal alternatif très accrocheur... [Entretien avec Matty 
Mullins, chant, par Loïc Cormery – Photo : David Niacaris]

calibré US. C’était important pour vous d’évoluer maintenant dans cette voie ?
L’évolution est cruciale pour nous. Nous ne sommes pas le genre de groupe à 
changer notre son du tout au tout non plus. Mais pour cet album, il fallait casser 
la routine et avancer. D’un album à l’autre, notre son évolue constamment. On 
sera toujours un groupe très mélodique et on essaiera constamment de trouver 
des moyens d’évoluer en tant que tel pour chaque album créé. On est tous dans 
le même créneau musical, on a grandi avec ça et on aime la violence mélodique 
dans la musique. Remade In Misery est le genre d’album que j’apprécie et 
effectivement, nous sommes plus proche d’un metal/rock alternatif que d’un 
metalcore. C’est totalement voulu. 

Est-ce que l’approche de ton guitariste Kellin McGregor vous a confortés dans 
cette vision plus directe et différente ?
Oui, nous en avons longuement discuté. Nous voulions changer de toute 
de façon et Kellin a été à l’écoute. Il a proposé une multitude d’idées. C’est 
la première fois qu’on travaille comme ça. Ça a été une super expérience 
d’enregistrer ce nouvel album dans cette direction. Kellin a roulé sa bosse et 
continue a être très bon. Il est incroyablement talentueux et surtout capable de 
visualiser nos idées afin de leur donner une âme. Il a un sens de la production 
et un savoir-faire indéniable pour te mettre à l’aise. Il m’a énormément aidé au 
chant, ses conseils ont été précieux et judicieux. Nous avons cassé les codes sur 
Remade In Misery, je pense.

J’imagine que quatre ans c’est long pour un groupe comme vous qui aime 
être dans les starting blocks ? (sourires)
Ce sentiment est totalement partagé ! Trop long même mais nous n’avions pas 
vraiment le choix, à vrai dire, et tu sais de quoi je parle. Nous avons dû prendre 
notre mal en patience mais au final je pense que nous sommes encore plus forts 
en tant qu’être humain à présent. La misère ou le désespoir nous a fait grandir 
de plus en plus. C’était une expérience de vie même si cela n’est pas encore tout 
à fait derrière nous.

Broken fut salué par la critique un peu partout. En es-tu satisfait avec le recul 
et dans sa conception ?
On est toujours satisfait de nos bébés même si des fois on aurait aimé faire 
autrement ou d’autres arrangements. C’est arrivé par le passé, dans nos débuts 
notamment, mais pour celui-ci, je n’ai pas grand-chose à lui reprocher. J’aurais 
peut-être pu davantage accentuer mes chants mélodiques mais ce n’était pas 
le but de cet album. C’est un album de metalcore classique avec de nombreux 
moments forts et soutenus. Remade In Misery est tout l’inverse, enfin presque 
en quelque sorte, mais je sais que tu vas y venir avec ta prochaine question. 
(rires)

Exactement ! A l’écoute de Remade In Misery, le côté mélodique a pris le 
dessus sur les breakdowns et autres riffs, laissant place à un metal alternatif 

La misere humaine
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Memphis May Fire est aujourd’hui l’une des figures emblématiques à la fois 
du metal moderne et du metalcore. Après six albums étiquettés metalcore 
pur et dur avec des refrains mélodiques à la pelle, le groupe de Dallas change 
la donne. Comme il le dit lui-même : « il entâme une nouvelle ère ». A vrai 
dire, c’est une très bonne chose car effectivement tout le monde connaît le 
metalcore mélodique de nos jours, plus ou moins heavy et de bonne qualité ou 
non.  Alors vu la horde d’artistes dans le genre, Memphis May Fire a bien fait de 
s’éclipser royalement pour aller naturelleme,t vers un metal US avec cependant 
toujours une petite touche de post hardcore. Impressionnant de régularité en 
général, nos quatre Yankees sortent donc Remade In Misery, quatre ans après 
Broken, covid oblige. L’album regroupe de nouveaux éléments et notamment 
des ambiances, bien plus travaillées que par le passé, sur un rythme toutefois 
moins soutenu, mais tout aussi puissant. Le morceau d’ouverture « Blood & 
Water » est déjà un tube rappelant, entre autres, les hymnes de Breaking 
Benjamin (avec qui ils ont tourné). Nous sommes complètement conquis  
d’entrée de jeu. C’est mélodique et ultra accrocheur ! La touche MMF reste 
néanmoins reconnaissable sur un titre comme « Bleed Me Dry », où le refrain 
et le break restent fracassants et entêtants! La production est massive et 
moderne. Les guitares déchaînées rendent service à la musique comme sur le 
catchy « Death Inside On Me ». Le grand Monsieur sur ce septième album est 
aussi, bien sûr, Matty Mulins au micro, qui s’améliore à chaque enregistrement. 
Ce dernier hypnotise ici toute l’attention alternant mélodies prodigieuses et 
screams précis comme sur l’excellent « Make Believe ». Memphis May Fire est 
donc toujours là, et compte bien le faire entendre. [Loïc Cormery]

La pochette de l’album est assez sombre mais très classe. Peux-tu nous en 
dire quelques mots ?
C’est très simple en fait ! Tout le monde en a marre de tout, les gens sont 
stressés de la vie et du monde en général. Ton cerveau est prêt à exploser car il 
emmagasine trop de choses maintenant avec tous les réseaux et la technologie. 
Le single « Make Believe» résume très bien l’album d’ailleurs, je trouve. Les 
choses passées ne sont pas toute mauvaises et nous avons survécu avec ça, 
comme les sentiments d’échec ou même amoureux. Tout est lié en fait, que ce 
soit passé, présent et futur. 

Maintenant que le style de Memphis May Fire a quelque peu changé, dirais-
tu que le metalcore est surfait de nos jours ?
Je ne sais pas si le style est surfait mais ce qui est sûr, c’est qu’il y a beaucoup 
trop de groupes suivant des modes qu’ils ne comprennent pas forcément. Alors 
oui, nous en faisons encore partie, je pense, mais il y a tellement de choses qui 
évoluent qu’il faut laisser le temps au temps. 

L’album a été repoussé beaucoup de fois. Pas trop dur d’attendre à force ?
Je dois t’avouer que j’ai hâte qu’il sorte car avec cette situation qui n’est pas la 
nôtre, cela est compliqué, mais nous sommes sur de bonnes voies. Nous avons 
l’intention de défendre cet album comme il se doit sur scène ! Préparez-vous, ça 
va faire mal !

MEMPHIS MAY FIRE 
Remade In Misery
Metal alternatif US / Post hardcore
Rise Records





METAL OBS’ 5

Signé dorénavant sur le géant Nuclear Blast, Bleed From Within se hisse 
aujourd’hui en haut du panier sur la scène metal moderne en général. Après le 
premier single « I Am Damnation » paru en début d’année, nous savions encore 
une fois que nos Ecossais étaient sur la bonne voie pour nous faire vibrer de 
nouveau. C’est effectivement chose faite avec Shrine. On ne va pas se mentir, 
nous sommes dans la lignée de son prédécesseur mais avec des passages de 
sections de cordes terriblement efficaces et endiablés. Sur « Sovereign» qui 
vient nous nettoyer les oreilles, on trouve la nouvelle recette de Bleed From Within : 
un chant torturé, une batterie qui sonne très naturelle tout en tabassant par de 
gros grooves comme sur le break époustoufflant de « Levitate », une mélodie de 
guitare entêtante et des touches de leads disséminées par-ci, par-là. Au chant, 
l’impressionnant Scott Kennedy est bien plus démoniaque et rentre-dedans. 
Côté travail de composition, Shrine s’avère très digeste, signe de mâturité. Quant 
aux deux grands vainqueurs de l’album, « Goonzi » à la gratte et Ali Richardson 
à la batterie, ils délivrent parfois des parties impossibles en proposant des 
rythmiques de fou comme sur « Flesh and Stone » ou l’impressionnant « Killing 
Time ». Pour finir, la production sonore vraiment mortelle permet de distinguer 
tous les éléments dont une basse granuleuse à souhait ! Alors qui va prendre le 
trône de leader dans la catégorie cette année ? Bleed From Within risque bien 
d’être dessus pendant un long moment. [Loïc Cormery]

Parlons business d’abord : vous êtes dorénavant en contrat avec Nuclear 
Blast…
En effet, comme tu le sais, Century Media a fait un travail remarquable durant 
ces dernières années. Mais nous voyons plus grand et Nuclear Blast est le genre 
de label où tu ne peux refuser l’offre qu’il te propose. Nous sommes très fiers 
d’appartenir à ce label prestigieux avec également des groupes prestigieux.

D’ailleurs, Uprising était votre premier album signé par Century Media. 
Aujourd’hui avec du recul comment trouves-tu cet album ? Penses-tu que 
vos précédents albums Era et Fracture le dépassent largement aujourd’hui ? 
Finalement Bleed From Within n’est plus le même groupe…
Quand nous avions commencé l’écriture d’Uprising à l’époque, je me souviens 
de l’euphorie que j’avais au début de sa composition. Goonzi et Steve étaient 
vraiment sur la même longueur d’ondes en termes de riffs et d’arrangements. 
J’ai lu quelques critiques vite fait sur le net et je me suis aperçu que les 
journalistes avaient tous raison sur un point : la cohérence. Car il est vrai que 
quand nous avions fini Uprising, il sonnait vraiment top mais à vrai dire avec 
un peu de recul, il est difficile à avaler en entier même si je le trouve vraiment 
bon. Era n’a vraiment rien à voir avec Uprising et le dépasse largement tout 
comme Fracture sur lequel notre évolution est encore plus prononcée, que ce 
soit dans le fond ou sa forme. Nous avons élargi notre spectre et avons aussi 
changé la manière de composer. Les riffs sont bien plus puissants et massifs. 
J’ai également progressé dans mes vocalises pour permettre d’avoir une palette 
bien plus dense et différente.

Vous faites partie d’une catégorie de formations modernes entre As I Lay 
Dying, Unearth, et August Burns Red sur la scène metalcore. Quel est selon 
toi le mix parfait pour durer dans la musique actuelle ? Tu aimerais avoir leur 
même longévité de carrière ?
Ce n’est pas évident à vrai dire car je trouve pas mal de groupes intéressants en 
ce moment. Déjà, je pense qu’il faut que cela te touche au plus profond de toi, 
tu vois, genre ça te dresse les poils ! Si tu as cette vibe là en toi, c’est gagné, du 
moins tu l’espères. Unearth et August Burns Red sont deux groupes vraiment 
très forts musicalement mais aussi humainement parlant. Nous avons tourné 
avec As I Lay Dying, ils sont juste adorables et incroyables. Laissons le passé 
derrière eux ! Ce sont trois gros clients dans la scène metalcore et je ne pense 
pas les concurrencer avec Bleed From Within. On est certainement proche 
musicalement mais je les trouve un cran au-dessus quand même.
C’est la troisième fois que vous travaillez avec le producteur Adam « Nolly » 
Getwood (Periphery). Son travail est remarquable. Nous pensons que Shrine 
marque la fin d’une trilogie avec Fracture et Era. Est-ce exact ?
Complètement. Shrine est une suite logique et la fin d’un cycle. Attention, je 

ne dis pas qu’on s’est pas cassé le cul quand même ! (rires) Les morceaux sont 
puissants à l’identité bien marquante. On a beaucoup travaillé avec les cordes 
également et elles font une apparition remarquable tout au long de l’album. Les 
sessions ont été intensives, nous ne voulions pas faire un Era II ou un Fracture II 
non plus, ce n’était pas le but. L’objectif était de montrer que nous étions bien là 
et que n’allions pas remettre des années à refaire un album. Nous avons adoré 
travailler avec Adam. Il a  donné un son incroyable une fois de plus à Shrine. 
Très méticuleux, il possède une meilleure oreille que nous. Adam a démontré 
qu’il était un grand producteur vocal aussi pour nous. Adam et moi même 
avons beaucoup collaboré sur les idées pour le chant et nous avons travaillé dur 
ensemble sur cet aspect de l’album.

Si nous devions retenir quelques titres de cet album, quels seraient-ils d’après 
toi ?
Je te dirais tout l’album ! (rires) Vraiment, je ne sais pas. Nos quatre singles « I 
Am Damnation», « Levitate », « Stand Down », ou encore « Flesh and Stone », 
pourraient correspondre à l’image générale de l’album. Il y a d’autres morceaux 
aussi formidables cependant comme « Sovereign» ou « Shapeshifter » par 
exemple.

Après l’énorme Era sorti en 2018 au bout de quatre longues années de néant, puis l’incroyable 
Fracture en 2020, le fer de lance du metal moderne Bleed From Within poursuit aujourd’hui 
sa quête de maltraitance cervicale et autres brise-nuques avec Shrine. Ce tout nouvel 
enregistrement studio des Britanniques risque certainement de se hisser très haut dans les 
sphères du metalcore et metal moderne en général cette année. [Entretien avec Scott 
Kennedy, chant, par Loïc Cormery – Photo : DR]

Le sanctuaire des damnes

BLEED FROM WITHIN 
Shrine
Metal moderne
Nuclear Blast
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Si le ton est clairement donné par le chanteur originel Lawrence Mackrory 
(qui a produit l’album) sur la chanson-titre éclair en ouverture, on y retrouve 
avec joie les parties endiablées de batterie de la pieuvre Wildoer sur des riffs 
relativement basiques mais efficaces. Divers passages ponctués de discrets 
claviers comme à l’accoutumée viennent renforcer l’intensité du death/thrash 
du quintet suédois plutôt en forme, neuf ans après The Sinister Supremacy. Le 
break central permet ensuite une pause écrasante, avant d’amener un solo de 
guitare interprété par le géant chauve Malmström sur son Ibanez, et le couplet 
repart de plus belle. Assez classique, Darkane fait du Darkane. Le son est bon, 
très propre et fait maison, mais pas non plus surproduit comme à l’époque de 
Daniel Bergstrand il y a une vingtaine d’années. Si les passages plus progressifs 
et orchestraux manquent un peu sur l’ensemble de ce septième opus (comme 
à l’époque de Layers of Lies ou de l’inégalé Rusted Angel), d’excellents passages 
sont tout de même à savourer pour nos cages à miel (« Mansion of Torture » ou 
le très heavy « The Quintessence of Evil » avec son riff hypnotique). Les esprits 
sont désormais échauffés. [Seigneur Fred]

Qu’a fait Darkane depuis la publication de The Sinister Supremacy en 2013 ? 
Est-ce que le groupe avait splitté durant ces dernières années de silence radio ?
Non, comment dire ça... Nous n’étions pas séparés, et on n’avait pas prévu 
spécialement de faire une pause non plus. On s’est produit à différents 
festivals et avons tout de même donné quelques concerts pour The Sinister 
Supremacy. On n’était pas mort ! (rires) Plus tard, on a même joué en 2019 en 
Grande-Bretagne (Hammer Fest), en Italie (au Italian Metal Festival), en Suède 
(Sweden Rock Festival)... Que dire de plus ? On a rien enregistré entre-temps. 
Certains d’entre nous furent très occupés à côté par leur vie personnelle et 
professionnelle, et nous devions aussi nous occuper de nos familles. On avait 
donc tous besoin d’un temps mort. J’ai continué à composer quelques nouveaux 
riffs de temps à autre, et on planifiait d’enregistrer un nouvel album, mais on ne 
savait pas à vrai dire quand. Le temps passe si vite !

Ensuite, durant la paralysie forcée des artistes pour cause de covid-19, 
avez-vous justement essayé de mettre à profit votre temps et vos idées afin 
d’accélérer le processus d’écriture et de composition de ce septième album, 
ou bien vous étiez déjà prêts dans les starting-blocks en studio ?
Eh bien, on peut dire ça. Mais au départ, en 2020, je me suis d’abord 
concentré sur l’écriture de musique pour un quatuor à cordes dans le cadre 
d’un évènement culturel ici à Helsingborg. Cela m’a pris plusieurs mois. Puis 
l’été dernier (en 2021), on s’est réuni au sein de Darkane, et on s’est dit que 
maintenant on devait enregistrer le nouvel album. Certains n’étaient plus très 
motivés, et puis tout le monde s’est remotivé entre l’été et l’automne dernier, 
et on a fini par l’enregistrer et finir tout le processus de composition. Il fallait, 
je pense, cette pause afin de se retrouver de nouveau ensemble et faire du 
Darkane.

Inhuman Spirits a été enregistré, je crois, en grande partie dans le nouveau 
studio Rorysound de votre chanteur originel, Lawrence Mackrory, de retour 
dans Darkane depuis 2011...
Pas tout à fait… Une partie de la musique a été captée aux Not Quite Studios par 
nous-mêmes : la basse, les guitares, et la batterie. Lawrence a enregistré sa voix, 
tous les chants, dans son home studio. Et il a mixé et masterisé l’album. En fait, il 
voulait faire mentionner le nom de son nouveau studio et que ça ressorte quand 
on recherche son nom sur internet ! (rires) Lui, il est du côté d’Uppasala, c’est-
à-dire à près de six heures de route de nous à Helsingborg. Voilà pourquoi on ne 
se réunit pas souvent. Là, même si on ne s’est pas réuni durant l’enregistrement, 
on a tout fait par nous-mêmes.

Les deux premiers singles diffusés, « Inhuman Spirits » et « Rude Awakening » 
s’avèrent très rentre-dedans, sans intro symphonique, à l’image de ce 
nouveau disque. Pourquoi ? Vous vouliez revenir à quelque chose de moins 
grandiloquent et progressif ?
(rires) Eh bien, je pense que c’est parce que ce sont nos deux chansons 
préférées de l’album et elles représentent bien l’ensemble de Inhuman Spirits, 
tout simplement. C’est direct, et sincère, tu sais. On voulait revenir à quelque 
chose d’efficace pour le live à venir.

Après le thrash de The Deafaced en début d’année, comprenant notamment dans ses rangs 
Klas Ideberg, l’un des deux guitaristes de Darkane, ce dernier fait son grand retour après un 
long silence radio discographique. Quelques mois avant leurs camarades de Soilwork, autre 
formation suédoise célèbre de Helsingborg, c’est donc au tour de Darkane de venir réveiller 
nos esprits, neuf ans après The Sinister Supremacy. [Extraits d’entretien réalisé avec 
Christofer Malmström, guitare, par Seigneur Fred - Photo : DR]

La force tranquille

DARKANE 
Inhuman Spirits
Death / thrash metal
Massacre Records





Musicalement, Robin McAuley et ses camarades sont toujours inspirés et 
rageurs. animés par la même flamme éternelle. Et Generation Mind est avant 
tout un album de guitare. Reb Beach s’est fait et nous fait plaisir sur les douze 
plages hautement électriques. Le six-cordistes de Winger et de Whitesnake 
délivre des intros, des riffs tranchants et des soli brillants. McAuley démontre 
toute l’étendue de cette fabuleuse voix s’accordant parfaitement avec la 
musique pêchue et aux accents vintage de Black Swan. A la section rythmique, 
Matt Starr (Ace Frehley, Mr. Big) fournit la puissance et la vitalité alors que Jeff 
Pilson (Foreigner, The End Machine) apporte tout le groove nécessaire pour 
créer une parfaite alchimie pendant l’écoute de cet authentique album de 
hard rock. [Philippe Saintes]

Black Swan est un bloc ! Ce n’est donc pas une surprise si Generation Mind 
est une réussite. L’amitié entre Reb Beach, Jeff Pilson et toi remonte à loin, 
très loin, n’est-ce pas ?
Oui, en effet. Je connais Jeff depuis de nombreuses années. Il était témoin 
à mon mariage et je suis marié depuis trente ans. Il a également joué sur le 
dernier album studio de MSG que j’ai enregistré avec Michael Schenker. Il était 
aussi de la partie lors de notre tournée Unplugged. Quant à Reb, je l’ai côtoyé 
au cours d’une série de concerts réunissant Survivor et Night Ranger. Il y a une 
véritable complicité entre nous quand il s’agit d’écrire des chansons pour Black 
Swan.

Pourquoi « Black Swan » ? Qui a choisi le nom du groupe ?
Reb affirme qu’en discutant avec Kip Winger à propos du nom à choisir, Kip 
aurait suggéré « Black Swan » ! Nous l’avons tous aimé et adopté. C’est un 
excellent nom de groupe et nos pochettes sont de vraies « tueries » !

Quel a été le processus de ce deuxième album créé durant la pandémie ? 
Nous devions contractuellement enregistrer un autre disque après Shake The 
World mais honnêtement, je pense que nous espérions tous que la pandémie 
finirait assez rapidement ce qui n’a pas été le cas. Le covid n’a pas facilité les 
choses, cependant nous avons quand même réussi à faire un excellent disque. 
Jeff et moi vivons l’un près de l’autre, donc ce n’était pas un problème pour 
me rendre à son studio. Matt vit dans le Connecticut et Reb à Pittsburgh 
(Pennsylvanie ) mais nous avons quand même réussi à fonctionner à distance. 
Jeff et moi avons travaillé sur la pré-production et enregistré les voix principales, 
ensuite mon fils Casey est venu ajouter les chœurs comme il l’avait fait 
auparavant sur Shake The World. 

Combien de temps avez-vous mis pour enregistrer Generation Mind ?
En fait, je ne m’en souviens pas. Nous avons enregistré quand Jeff avait du 
temps libre entre ses concerts avec Foreigner. Je pense qu’au total, cela a pris 
peut-être trois semaines environ ! Nous n’avons pas enregistré tous les jours. 
Deux ou trois fois par semaine, quand Jeff était à la maison.

Quel est le thème de la chanson-titre de l’album ?
« Generation Mind » parle de la façon dont la nouvelle génération, bien que 
privilégiée à bien des égards, souffre toujours de la pression séculaire des 
aînés. C’est une génération qui n’a pas connu l’insouciance. Le doute chez elle 
est permanent. Elle est en recherche d’idéaux. Avec elle, tout se passe dans 
l’instant présent, tout le temps. Cette jeunesse n’est jamais satisfaite. Elle est 
déprimée, désabusée et contrariée… 

Y a-t-il une chanson qui, selon toi, représente le mieux le groupe ou un titre 
dont vous êtes le plus fier ?
Je pense que Black Swan a développé un son qui nous ressemble, même après 
seulement deux enregistrements. Nous aimons les mélodies fortes, les gros 
refrains, les accroches mémorables. C’est vraiment un son global que nous 
aimons plutôt qu’un morceau en particulier.

Quels sont tes prochains projets ?
Je travaille avec le compositeur italien Maxx Di Carlo sur quelque chose de très 
différent pour moi et totalement épique. Je pourrai en dire davantage bientôt à 
ce sujet...

Remis en selle par le premier album de Black Swan, Shake The World, il y a deux ans, Robin 
McAuley connaît aujourd’hui une seconde jeunesse. Tout juste rentré de la tournée avec MSG 
en Europe, le vaillant Irlandais a pris le temps de répondre à nos questions sur la création 
du second opus du cygne noir et ses projets immédiats. [Extraits d’entretien avec Robin 
McAuley, chant, par Philippe Saintes –  traduction : Vincent Rapez  –  photo : 
Enzo Mazzeo]

Generation 80
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Generation Mind
Hard rock
Frontiers Records
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Déjà le septième album de Miss May I que nous avions quelque perdu de vue 
ces dernières années… Cinq ans d’absence, covid-19 oblige, mais également 
du fait de la construction familiale pour pratiquement chacun des membres 
du groupe américain. Dès l’écoute du titre d’ouverture « Unconquered », le 
doute s’envola aussitôt, et la surprise fut de taille. Curse Of Existence bénéficie 
d’un son propre et calibré made in US par Will Putney (Thy Art Is Murder, Every 
Time I Die, Unearth, etc.). Mais Miss May I, ce n’est pas qu’un son, c’est aussi 
des compositions qui, une fois de plus, font plaisir à entendre. A vrai dire, on 
ne va pas vous mentir, on a cette impression d’écouter une bonne face B des 
maîtres du genre : As I Lay Dying, ceci étant pleinement assumé. Bref, ici c’est 
du bon, du lourd, de l’efficace, de la saccade en veux-tu en voilà avec des lignes 
mélodiques très fortes sur chaque refrain (citons pêle-mêle «Eart Shaker », 
« Bleed Together » avec son refrain de tueur et son break assassin). Levy Benton 
assure dans ses screams tout au long du disque affluant une belle puissance, 
tandis que Ryan Neff progresse, apparaissant de plus en plus inspiré dans ses 
lignes vocales (« Free Fall »). Aucune révolution à l’horizon, juste de la tradition 
pour une production de metalcore bien faite. [Loïc Cormery]

Selon toi, comment a évolué votre son sur Curse Of Existence par rapport à 
Shadows Inside en 2017 ?
Nous essayons constamment d’évoluer en tant que musiciens (et en tant 
qu’êtres humains), de sorte que cet album soit tout simplement la prochaine 
étape dans cette évolution. Pour moi, le meilleur de la musique réside dans le 
fait que nous sommes constamment en train de chercher de nouvelles idées, 
des thèmes, et les subtilités. Par rapport au précédent, nous n’analysons pas 
forcément et nous n’avons pas forcément de ligne directrice. On prend les 
éléments les uns après les autres. On assemble et généralement ça fonctionne 
bien. Nous sommes tous en phase et nous savons que Miss May I est là pour 
durer encore des années, et je pense que ce nouvel album le démontre 
parfaitement.

C’est l’anniversaire de votre premier album Apologies Are For The Weak sorti 
en juin 2009. Ce fut un album marquant dans votre carrière et les retours 
sont encore formidables aujourd’hui à son égard...
C’est vrai que cet album a pris un tournant auquel nous nous attendions pas du 
tout ! On était si jeunes et on n’en avait rien à foutre. (rires) On se disait juste : 
« faisons de la musique et nous verrons bien ». Je suis vraiment satisfait de cet 
album qui propose du metalcore mais aussi du deathcore un peu je trouve. A 
l’époque, nous cherchions notre son peut-être, mais en tout cas cet album est là 
et restera gravé à nos vies pour toujours !

Quels sont les thèmes généraux et les sujets abordés sur ce nouvel album ?
Cet album est vraiment un « concept » comme on l’a fait sur Shadows Inside 
en 2017. Je me suis inspiré de romans et de la vie actuelle, il y a tellement 
à dire… (sourires) L’idée était de capturer les désespoirs, la dépression, les 
choses inachevées du monde. J’ai trouvé ce concept intéressant et j’ai voulu 
le transcrire dans la musique. Chaque chanson sur cet album a sa propre 
identité, et les paroles couvrent un large éventail de sujets. Je suis très friand 
de la culture de l’Homme et de tout ce qui se passe sur notre Terre. Je constate 
et établis quelques vérités. Je me pose en juge de temps en temps mais ce 
n’est pas mon rôle premier. Le thème principal est l’enfer sur les directions de 
la vie par tel ou tel acte ou des instants présents voir passés. Tu ne peux pas 
contrôler mais tu peux diriger certaines choses de la vie sans rentrer dans un trou 
noir : celui de l’enfer ! Tu as le droit à des zones d’ombres mais la lumière reste 
toujours présente.

Est-ce que vous retenez toutes les idées au cours des séances 
d’enregistrement ou est-ce qu’il arrive qu’un membre ne soit pas forcément 
en accord avec le reste ?
Pas vraiment. Nous ne voulons pas forcer les choses. Nous essayons de 
laisser la musique se développer naturellement, et le résultat final provient 
de nombreuses heures de travail, et des heures de brouillard (rires), et 
d’expérimentations. Nous discutons beaucoup, la communication est vraiment 
le facteur positif entre nous, et tout le monde apprécie cette méthode de 
travail. C’est pour cela que le groupe est toujours en activité !

Les influences sur ce dernier album sont très marquées. On retrouve, entre 
autres, du As I Lay Dying qui, sans eux, votre groupe n’existerait pas, je me 
trompe ?
Tout à fait ! Je pense que si As I Lay Dying n’existait pas, Miss May I n’existerait 
peut-être pas non plus. Ce groupe reste une influence majeure pour nous. 
Même si cela reste la référence, nous faisons notre propre musique et avec 
notre identité, je pense. Nous sommes dans le tradition du metalcore et c’est 
que nous aimons faire également. Tiens, regarde Ryan (basse et chant clair) est 
d’ailleurs parti prêter main forte sur la tournée d’As I Lay Dying pour remplacer 
Chad Gilbert qui est parti. Comme quoi, nous restons très proches avec eux.

Comment combinez-vous la vie du groupe et celle de la vie de tous les jours ?
Plutôt bien ! Prendre le temps pour la famille et les amis peut être difficile 
à certains moments, et en même temps, maintenant, des emplois réguliers 
peuvent être sacrément impossibles, mais c’est ce que nous faisons. De toute 
façon, la musique est ce que nous aimons, donc nous nous sacrifions beaucoup. 

Peu de formations ont eu la chance d’avoir tourné avec de grands noms de la 
scène metalcore ou autre. Quel est finalement ton meilleur souvenir ?
Les années passent et les souvenirs sont immenses ! Je ne sais pas trop mais 
je crois que ces dernières années furent vraiment meilleures que par le passé. 
Ce n’est pas un souvenir mais plutôt un constat. J’aime jouer avec différents 
groupes mais je reste un fier défenseur de la scène avec As I Lay Dying, August 
Burns Red, Unearth, Killswitch Engage, etc.

Miss May I avait disparu des radars du metalcore depuis cinq ans maintenant. Il est vrai que le 
nom de ces Américains ne circulait plus du tout et on se demandait même si le groupe de Troy 
(Ohio) existait encore. Rassurez—vous, il est bel et bien vivant, prêt à rugir son metalcore 
traditionnel que l’on aime tant. Leur dernier effort, Curse Of Existence, devrait franchir 
l’épreuve du temps. [Entretien avec Levi Benton, chant par Loïc Cormery – Photos : 
DR]

La malediction humaine

MISS MAY I 
Curse of Existence
Metalcore
Sharptone Records
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Andy Marshall nous propose ici six plages plus courtes que d’habitude mais qui 
gagnent en intensité et cohérence, se rapprochant davantage du black metal et 
tout particulièrement de Fuath, l’un autre de ses projets solo... Passée l’intro du 
premier titre « Call of The Carnyx », on entre dans le vif du sujet pour n’en sortir 
qu’à quelques notes de la fin de l’album. Des instruments traditionnels tels que 
le carnux n’influencent que modérément le son produit (cf. la chanson-titre). 
Les craquements du feu de bois au début de « Fallen », les vagues ouvrant
« Beyond the Wall » et la mélodie du single « Origins » et sa vidéo nous rappellent 
quelque peu l’Ecosse, mais finalement on a tôt fait de revenir au metal grâce 
aux guitares électriques rythmées, et au chant, utilisé avec parcimonie tout au 
long de l’opus. Avec Origins, Andy Marshall nous propose une œuvre de qualité 
qui, assurément, ravira les fans exigeants de pagan metal soigné.

[Sante Broccolo]

Pourquoi as-tu appelé cet album Origins ?  Voulais-tu établir un lien avec tes 
propres origines ou ton premier album Roots ?
L’album est en fait basé sur les origines de mon pays, l’Ecosse. J’ai toujours senti 
une connexion avec le passé et j’ai toujours été obsédé par l’histoire. Je n’avais 
jamais abordé l’histoire des Pictes et j’ai pensé qu’il était temps de le faire. Il 
s’agit là d’un peuple avec une aura mystérieuse duquel on ne sait pas grand-
chose, sauf qu‘ils ont laissé des sculptures en pierre impressionnantes.

Dans quelle mesure est-ce important pour toi de donner un accent écossais à 
ta musique ?
Il n’y en a pas beaucoup qui font comme nous et « le caractère écossais » fait 
partie de l’ADN de Saor. Le plus important pour moi est que la musique soit 
authentique. Les nombreux groupes européens et américains qui prétendent 
jouer une musique écossaise, habillés en kilt en chantant sur Braveheart, sont 
artificiels et me font rigoler. (rires) Je ne veux pas être associé à ce genre de 
musiciens.

Qu’est-ce qui t’a conduit au folk metal ? Quelles sont tes sources d’inspiration ?
Je suis arrivé au metal grâce à des copains d’université qui m’ont prêté leur 
collection de CD, et j’ai directement accroché. J’ai commencé avec Iron Maiden, 
Metallica et ce courant musical. Je suis ensuite passé à une musique plus dure 
et plus sombre comme Dimmu Borgir, Burzum et Darkthrone. Ceci m’a amené 
à Windir et à leur album Arntor qui est l’un de mes préférés de tous les temps. 
C’était la première fois que j’entendais un mix de folk et black metal, cela a été 
une source d’inspiration pour la formation de Saor. Une autre référence très 
importante est bien sûr Bathory.

Peux-tu nous en dire plus sur le processus d’enregistrement ? Préfères-tu 
travailler seul ?
La batterie a été enregistrée par Vladimir Cochet aux studios Conatus en Suisse, 
et j’ai enregistré tout le reste dans mon petit studio en Ecosse. Le plan était de 
nous envoler en Allemagne afin de joindre Lassel Ammert (Studios LSD) pour 
enregistrer. Malheureusement, je n’ai pas pu effectuer le voyage suite au Covid ; dès 
lors, il a finalement ré-amplifié les guitares, mixé et produit l’album. Je préfère 
écrire seul car ça donne une touche personnelle. Dans le passé, j’ai joué dans 
des groupes et j’avais horreur des longues discussions sur l’orientation musicale.

J’ai remarqué que les morceaux étaient plus courts. Est-ce voulu ?
Ce n’est pas du tout une volonté de ma part, c’est arrivé comme cela. Je n’ai pas 
cherché ça mais je trouve que c’est réussi !

Tu as sorti un single « Origins ». Quelles ont été les réactions ?
De ce que je peux voir, il a reçu un très bon accueil. Je pense que certains ont 
été impressionnés par la production alors que d’autres ont été choqués par le 
changement de style et par la durée plus courte des morceaux. Je me suis limité 
à quelques commentaires car j’évite les réseaux sociaux et YouTube après la 
sortie du CD. Je suis heureux de ce que j’ai fait et c’est tout ce qui compte.

Tu enregistres pratiquement seul. Par conséquent, comment te sens-tu en 
tournée en compagnie d’un groupe ?
C’est parfois stressant mais nous sommes tous bons amis, ce qui aide. J’avais 
horreur de jouer en live mais j’ai évolué avec le temps.

J’ai vu que Saor allait participer à des festivals. As-tu prévu une tournée et 
sera-t-il possible de vous voir en France ?
Nous avons beaucoup de concerts prévus jusqu’à la fin de cette année. Nous 
avons bientôt un concert à Glasgow pour lancer Origins. Nous jouerons à des 
festivals en Italie (Cernunnos Rock Fest), en Slovénie (Metal Days) et d’autres. 
Ensuite, nous jouerons en première partie de Gaahl’s Wyrd sur leur tournée 
européenne qui démarre le 30 septembre 2022. Je pense qu’on joue en France 
d’ailleurs, et, quoi qu’il en soit, nous prévoyons de le faire dans le futur. Je 
t’invite à vérifier les dates sur notre site.

Quelques mois avant un second semestre 2022 bien rempli en matière de concerts, Andy 
Marshall nous arrive avec un cinquième album qui fleure bon le pagan metal. L’artiste écossais 
répond à nos questions et nous en dit davantage sur la composition d’Origins, sur l’attachement 
à son pays d’origine, ainsi que sur divers autres sujets.  [Entretien avec Andi Marshall, 
instruments/chant, par Sante Broccolo – Photo : DR]

Plus metal que folk

SAOR 
Origins
Folk / Pagan metal
Season of Mist
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Le cap du troisième album est toujours le plus compliqué à passer. Depuis ses 
débuts, les Portugais de Gaerea nous ont habitués à un standard de qualité 
assez élevé, il ne fallait donc pas décevoir. Fort heureusement, la fin monde 
étant passée par là, la rage de son compositeur s’en est retrouvé décuplée. 
En résulte alors tout simplement leur meilleur album à ce jour, ou comment 
imbriquer à la perfection neuf titres de haute volée ! La violence de ce Mirage, 
qui n’en est vraiment pas un, nous prend à la gorge dès les premiers riffs pour 
nous laisser exsangue. La production de Miguel Tereso est tout simplement 
impeccable, et regarde droit dans les yeux celles des maîtres du genre tout 
en gardant la personnalité très forte du son de Gaerea. Pas un tube mais des 
tubes dans ce disque qui a la faculté de pouvoir être écouté dans tous les sens. 
Seul bémol – histoire de chipoter – la dénomination du titre bonus « Dormant » 
qui constitue une chanson preque meilleure que certains titres « officiels ». La
« Vortex Society » est en marche et rien ne l’arrêtera. A voir absolument sur 
scène !!! [Julien Meurot]

A peine le pied posé au Portugal, nous sommes accueillis par le groupe qui 
souhaitait être au plus proche des médias. Nous voici donc embarqués dans leur 
Tour Van. Profitant de faire le point sur leur récente tournée européenne, nous 
apprenons que celle-ci leur fît le plus grand bien. Comme beaucoup d’artistes, 
Gaerea a aussi souffert de la crise sanitaire, reprendre une vie normale était 
alors devenu nécessaire. Le petit trait d’humour transpire malgré tout car si ses 
cinq membres jouent toujours masqués, ironie du sort, ils n’ont malgré tout pas 
pu se produire en période de Covid...

Plus nous nous rapprochons de l’hôtel, plus la formation lusitanienne veut nous 
faire partager son enthousiasme concernant le lieu où se déroulera la journée. 
Il s’agit en réalité d’un site d’hébergement dédié à la musique. Tout est fait pour 
que les musiciens se sentent comme à la maison, chaque chambre étant par 
exemple équipée d’ampli et de différentes connectiques pouvant accueillir la 
plupart des instruments. 

Après une collation, Gaerea nous livre sa première offrande : en avant-première 
nous avons ainsi pu déguster le Porto signature du groupe qui se révéla des plus 
délicieux. Mais le plus important allait arriver...
Nous voici maintenant dans la salle de concert de l’hôtel où sont disposées des 
statuts à l’effigie des masques du groupe. Tapis dans l’ombre, nous devinons 
leurs silhouettes et visages dissimulés : le moment étant venu de découvrir 
Mirage, troisième album sans concessions. La salle de concert se transforme 
alors en salle de projection, chaque titre étant agrémenté d’une vidéo nous 
plongeant immédiatement dans l’ambiance.  Le système audio de la salle donne 
sa pleine puissance et le plaisir de découvrir ce disque dans de telles conditions 
est un délice. L’écoute se fait très facilement et le temps défile à vitesse grand 
« V ». Même le titre bonus nous est dévoilé, titre qui d’ailleurs n’a rien à envier 
aux autres, mais nous y reviendrons dans la chronique.

Une fois l’écoute terminée, une session de questions/réponses est lancée par la 
représentent du label français. La formation portugaise nous nous y parlera des 
moments - forcément – compliqués liés au Covid, de l’influence de ce dernier 
sur la composition et l’enregistrement de Mirage mais aussi de sa joie non 
dissimulée de retrouver les planches après tant de frustration. Gaerea insiste 
d’ailleurs sur l’importance des visuels et tout le travail que demande un tel 
concept. « Ce ne sont pas juste des masques, ils représentent tout le concept 
tant au niveau musical que lyrique », nous explique son leader, en précisant : 
« nous ne nous cachons pas, seule la musique compte, nos visages ne sont 
que secondaires ». Nous aurons d’ailleurs l’occasion de creuser le sujet dans 
une interview accordée dans la foulée et que vous pourrez retrouver dans un 
prochain numéro de Metal Obs.

En conclusion de cette fabuleuse journée portugaise, une petite visité guidée 
des environs avant de repartir dans nos pays respectifs.

Remerciements tout particuliers à Jessica, Sonja & Katy de Season Of Mist.

Le 17 Mai dernier, nous avons été conviés à Porto - fief de Gaerea - afin de découvrir ce qui 
sera certainement l’un des albums marquants de 2022. Le quintet portugais ne faisant pas les 
choses à moitié, c’est une dizaine de journalistes qui se pressent dans le tout nouvel hôtel 
Mouco. Récit d’une journée intense au sein de la « Vortex Society ».  [Reportage par Julien 
Meurot  - Photos : Chantik Photography]

Au coeur du tourbillon

GAEREA 
Mirage
Black metal cathartique
Season of Mist
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A l’écoute de ce Second Skin l’auditeur a l’impression de tomber sur des titres 
inédits de Whitesnake. Si Michael Sweet et ses camarades ne parviennent pas à 
véritablement effacer l’album le plus vendu de la formation de David Coverdale, 
il y a suffisamment de qualité pour classer ce projet dans les bonnes surprises 
de 2022. Du hard rock vintage de « Ready For Your Love », « This Way » ou 
« Enough Of Your Love » en passant par un power rock efficace sur « Fast As 
You Can » et « All About », ce quintet étoilé joue avec détermination. Guitares 
jumelles, voix riches et une section rythmique qui impose un groove organique 
et précis, ce disque est nourri tour à tour par la nostalgie et le désir ardent. 
Le groupe se laisse en effet inspirer mais jamais intimider, pas étonnant vu la 
somme de talents réunis ici par le label Frontiers. Iconic réussit avec mention 
son premier examen mais on attend plus d’originalité à l’avenir.

[Philippe Saintes]

Second Skin botte le cul ! C’est un album au feeling old school fortement 
influencé par la musique de Whitesnake. 
Une fois le groupe constitué, le but a clairement été d’écrire, enregistrer et 
produire un disque marquant un retour à la période de gloire de Whitesnake 
et son album emblématique connu sous le nom de 1987. On en a tous les 
codes. La mélodie est très présente et on retrouve la même énergie. L’ombre 
de Whitesnake plane sur Second Skin et on l’assume puisque nous avons pu 
compter sur deux membres actuels de cette formation, Joël et Tommy, ainsi que 
son ancien bassiste, Marco. Toutefois, on explore aussi d’autres terrains avec 
des compositions plus personnelles.

C’est un changement de direction musicale pour toi. Tu n’avais pas encore 
évolué dans ce registre à vrai dire ?
C’est différent de ce que j’ai accompli jusqu’à présent mais j’aime la diversité. 
Sweet & Lynch est plus bluesy, Stryper est un groupe de heavy metal avec un 
son mélodique, quant à Sunbomb, l’album que j’ai réalisé avec Tracii Guns (L.A. 
Guns), il est catalogué doom metal pour son ambiance sombre. Avec Iconic, 
on est clairement dans un registre classic rock. C’était un parti pris. L’album 
va toucher les fans qui ont aimé 1987 de Whitesnake. J’espère que David 
Coverdale, que j’apprécie énormément, aura l’opportunité d’écouter Second 
Skin par l’intermédiaire de Joël ou de Tommy. J’aimerais vraiment connaître son 
avis.

Tu chantes en duo avec Nathan sur « Run » et « Second Skin ». Vos deux voix 
se marient à la perfection un peu comme Glenn Hughes et David Coverdale 
sur les albums de Deep Purple MK III et IV. 
Je suis très flatté car Glenn Hughes est l’un de mes chanteurs préférés. La force 
de notre duo repose sur notre complémentarité. Cela fonctionne sur l’album 

précisément parce que nous n’avons pas la même tessiture. Nathan a une voix 
rauque et puissante. La mienne est plus aigüe. Nos styles sont différents, mais ils 
collent bien ensemble.

Dans la vidéo de « Nowhere To Run » et les photos promos, tu portes 
un bandeau noir autour de l’œil droit. C’est à cause d’une intervention 
chirurgicale ?
En effet, suite à un décollement de la rétine, j’ai eu deux opérations à deux mois 
d’intervalle. Le chirurgien a enlevé la membrane sur la rétine et injecté de l’huile 
pour maintenir celle-ci en place. Ne pouvant pas voir avec mon œil droit car 
j’étais également privé de ma lentille, j’arbore effectivement un bandeau dans le 
clip. Une nouvelle opération est prévue en juillet pour retirer l’huile. Je récupère 
correctement et tout devrait rentrer à la normale au niveau de l’acuité visuelle. 
Je dois néanmoins faire surveiller mon œil gauche cette fois afin d’éviter les 
mêmes complications.

Cela a dû être amusant de tourner les deux vidéos aux côtés de tous ces 
artistes réputés, non ?
C’est vraiment sur le tournage de « Nowhere To Run » et de « Fast As You Can » 
à L.A. que j’ai senti que nous formions un vrai groupe. Nous étions tous là en 
chair et en os après deux années pénibles sous le joug du coronavirus. Tout le 
monde était de bonne humeur, les musiciens, l’équipe de tournage. Il y a eu de 
nombreux fous rires, un pur régal. On a mangé ensemble, ce fut un moment 
convivial. J’espère sincèrement que nous pourrons donner quelques concerts. 
La difficulté principale est de réunir tout le monde…

Iconic est une idée du patron de Frontiers Records, Serafino Perugino. Il a convaincu les 
guitaristes Michael Sweet (Stryper) et Joel Hoekstra (Whitesnake) de s’associer au chanteur 
britannique Nathan James (Inglorious) pour attirer les projecteurs. Un essai transformé avec 
la complicité du batteur Tommy Aldridge et du bassiste Marco Mendoza, deux autres figures 
bien connues des fans de Whitesnake. On n’est donc pas surpris de constater que le répertoire 
de la troupe s’imprègne de l’album 1987 du serpent blanc. [Entretien avec Michael Sweet, 
guitare/chant, par Philippe Saintes – Photo : Enzo Mazzeo]
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Fans de Morbid Angel, Behemoth, Belphegor mais aussi d’artistes plus typés 
orientaux comme Nile, Salem ou Melechesh, cette première offrande de 
Spectrum Mortis devrait charmer tous vos sens cet automne. Si son approche 
peut paraître éculée à la première écoute, il en ressort néanmoins une profonde 
et sincère personnalité chez nos Madrilènes. De l’intro « An » au final « Shamash 
» en passant par le tellurique « An Enlilda » ou l’incantatoire « Utu-Abzu », 
on ne peut rester indifférent face à tant de haine et de dévotion. Les growls, 
tantôt exprimés en anglais, hébreu, ou espagnol, sont bestiaux, alors que la 
musique oscille entre dark, doom et death metal, annihilant toute résistance, 
et redéfinissant même la synthèse de ces genres. Du bel art occulte, idéal 
pour patienter jusqu’aux prochains Nile ou Triptykon, mais avec une touche 
méditerranéenne personnelle. [Seigneur Fred]

Ce n’est pas la première fois que le label français Listenable Records signe un 
groupe espagnol à son catalogue : 77, Moonloop, Crisix… Et maintenant vous 
! Qu’est-ce qui vous a poussé à collaborer avec eux ?
Listenable records est l’un des labels les plus remarquables en termes de 
musique extrême, il a un catalogue vraiment intéressant avec des groupes 
qu’on apprécie beaucoup comme Incantation ou Hetroertzen et d’authentiques 
pépites de métal extrême comme Demonicatio de Luciferon. C’est un honneur 
pour Spectrum Mortis de travailler avec le label et nous avons vraiment hâte de 
faire des choses vraiment importantes maintenant et à l’avenir. C’est un label 
professionnel, qui répond aux attentes d’un groupe comme le nôtre et avec 
lequel nous essayons de faire le travail le plus professionnel possible, et ainsi 
pouvoir étendre la flamme de notre feu.

Si l’on devait décrire votre musique à un adepte de metal, je dirais 
probablement que Spectrum Mortis mélange personnellement le plus 
sombre de Celtic Frost (période Monotheist pour le côté lourd) avec les 
abysses les plus profonds du death metal de Morbid Angel, le tout avec une 
touche mystique et des vibrations méditerranéennes... Qu’en penses-tu ?
Il est important que chacun ait sa propre vision de la musique ou de tout type 
de création artistique. Nous ne pensons pas qu’il soit bon pour quelqu’un 
qui crée de conditionner la vision de la personne qui aborde une oeuvre, ou 
s’il le fait, ce doit être alors de manière subtile. En fait il est important que 
l’auditeur dans ce cas ait une capacité critique et vive, ressente, notre création 
sous sa propre vision et perspective. Quoi qu’il en soit, ces deux groupes sont 
fondamentaux pour comprendre, en effet, Spectrum Mortis, je dirai même en 
général pour comprendre le métal extrême. Les deux groupes partagent notre 
vision sombre et viscérale de la musique et de l’art en général. Ils ont été chacun 
vraiment innovants lorsqu’il s’agissait de sortir de nouvelles œuvres. Concernant 
le son méditerranéen, on est en fait de vrais passionnés du son grec ancien 
ainsi que d’autres matériaux qui se trouvent dans cette zone méditerranéenne 
tels que les premiers Moonspell ou d’autres albums de black/death metal de la 
scène ibérique, italienne. Ce son nous plaît vraiment beaucoup, tout comme le 
son sud-américain.

Voilà pourquoi alors on peut entendre quelques parties d’instruments folk 
orientaux ici et là… Est-ce du bouzouki qui est joué ? D’où vous viennent ces 
influences méditerranéennes ? Avez-vous eu recours à un invité spécial pour 
cela ?
Ce que l’on entend est un bouzouki, instrument d’origine orientale, bien 
qu’il soit aujourd’hui utilisé même, par exemple, dans la musique celtique. 
L’idée était d’essayer de fournir ce sentiment oriental, en essayant d’élargir la 
perception de l’auditeur et de l’immerger dans cette culture. Évidemment, nous 
ne savons pas comment la musique sonnait dans l’ancienne Mésopotamie, mais 
nous pouvons deviner que les gammes byzantines ou doubles harmoniques 
majeures, typiques de cette région de la planète pendant des siècles, pourraient 
être similaires. Ces passages ont été composés et enregistrés par Julkarn, 
membre du groupe de death metal Graveyard. En fait, nous venons d’endroits 
très différents et de cultures très diverses, mais certains d’entre nous ont grandi 
avec cette musique.

Les madrilènes de Spectrum Mortis publient leur premier opus, Bit Meseri – The Incantation, une 
œuvre incroyablement sombre et habitée qu’il est peu coutume d’observer dans une si jeune 
carrière. Auteur de deux EP et d’un split avec les Mexicains de Hacavitz, ce quatuor espagnol se 
tapit dans l’ombre pour prendre possession de nos âmes, telle une bête...  [Extraits d’entre-
tien avec Spectrum Mortis (collectif) par Seigneur Fred – Photo : DR]

Abysses metisses

Sur ce premier volet de Phosphorus appelant d’ores-et-déjà une suite 
en cours d’élaboration, le trio scandinave effectue un retour éclairé, en 
s‘auto-inspirant davantage de son (meilleur ?) album Exaltation of Wisdom 
(Lamech Rec./2010) que son prédécesseur Uprising of the Fallen. Doté d’un 
artwork mystérieux empli de symboles (la franc-maçonnerie plus ou moins 
héritée de l’ordre des Templiers évoquée à travers le titre en lien avec le 
passage vers la lumière par la libation chez les Templiers, ou bien le symbole 
de fertilité d’un utérus comme les Teutons de Thron nous avaient fait le 
coup avec Abysmal sur le même label ? A vous de décoder...), Hetroertzen 
nous entraîne dans un black metal sombre et magique, sinueux, à la fois cru 
et atmosphérique, assez proche des derniers méfaits de Watain, dans une 
aura ésotérique fascinante. Un septième péché capital pour nos Suédois qui 
en appelle déjà un autre… [Seigneur Fred]

Phosphorus Vol. 1 commence par « The Arrival », titre qui semble être la 
suite lyrique logique d’Uprising of the Fallen paru il y a cinq ans. S’agit-il 
pour autant d’un nouveau voyage mystique et ésotérique vers l’au-delà que 
propose Hetroertzen aux auditeurs qui oseraient rejoindre cette lumière dans 
les ténèbres ? Comment définirais-tu cette transition ?
Uprising of the Fallen avait été conçu en tant que groupe. En y mêlant les 
différentes idées et en essayant de nouvelles choses (comme nous le faisons 
habituellement autrement), en tentant de trouver le bon équilibre entre des 
esprits plus créatifs. Mais cet équilibre devient à un moment donné difficile à 
maintenir pour empêcher de tomber dans le chaos. Alors que Phosphorus Vol. 
1 ressemble plus à un livre écrit par un seul individu exprimant sa propre vision, 
en utilisant la clé de la porte entrouverte sur notre album Exaltation of Wisdom 
(2010) comme un lien avec nos racines black metal, avec la touche d’évolution 
musicale et lyrique nécessaire pour son embellissement.

Vous y traitez d’alchimie et de religion chrétienne qui s’opposent et 
s’entremêlent souvent à travers les âges. Il y a même ici une référence, je 
crois, à un rituel vampirique-eucharistique de la « Ecclesia Gnosticae » (Église 
Gnostique) qui inspira la libation, rituel païen à l’origine, chez les Templiers ; 
et même la messe catholique plus tard… ?!
Exact. Ces épreuves sont venues de traditions plus anciennes à travers des « 
sectes » secrètes et se sont infiltrées plus tard dans la religion moderne, en 
effet.. En utilisant les mêmes éléments, mais de manière plus symbolique. Le 
vin, par exemple, représente le sang et l’hostie représente la chair. Ce « rite 
de communion » est essentiel pour aller dans sa voie mystique. Tout ceci pour 
donner de l’illumination ou « l’expérience de la lumière », d’où le titre de notre 
album Phosphorus.

Parfois, j’éprouve la même sensation qu’à l’écoute des derniers Watain 
(chant, atmosphère ésotérique, ce côté cru du black metal...), même si 
Hetroertzen possède sa propre signature. Te sens-tu proche de Watain et Erik 
Danielsson avec qui, peut-être, tu es en contact ?
En aucun cas, nous ne copions ce qu’ils font, ni n’essayons d’être leurs égaux. 
Ils ont leur propre univers (marque, parcours…), et nous aussi, juste que l’on est 
plus underground et discret. (sourires) Personnellement, je n’ai jamais rencontré 
Erik. Sur une chose nous sommes d’accord, et c’est sur le black metal qui se doit 
avant tout d’être un style musical sombre, cruel, ésotérique et dévotionnel. La 
musique, comme tous les autres arts d’ailleurs, conduit l’individu à la pléthore 
de l’incréé. Elle unifie l’éclat intérieur avec la lumière de toutes les lumières. 
L’unicité de tout chose. Cela montre à l’adepte le pouvoir de la magie.

Dans le passé au Chili, tu avais l’habitude de chanter en plus de la batterie, or 
tu as arrêté en 2015, laissant cela au guitariste Anubis. Pourquoi ? Même si 
l’on sait qu’il est difficile d’assurer les deux sur scène…
C’était quelque chose avec quoi je ne me sentais pas à l’aise depuis le début. 
En fait, j’ai toujours eu l’impression que mon objectif principal était la batterie. 
En 2015, nous avons fait un changement de line-up très radical, où Anubis a 
donc repris le chant et je suis revenu à la batterie, du fait que notre batteur 
live Lazarus avait du mal à continuer à nous aider sur la tournée européenne à 
l’époque.

Désormais basé à Västerås en Suède, Hetroertzen ne semble guère avoir été impacté par la ré-
cente pandémie. Profitant de son retour au pays après plusieurs tournées de soutien à son pré-
cédent effort studio, le trio de black metal est visiblement inspiré, offrant non pas un, mais 
deux albums. Son batteur et co-fondateur a bien voulu lever un pan du mystère... [Extraits 
d’entretien avec Frater Deacon D., batterie, par Seigneur Fred – Photo : DR]

Illumination des tenebres
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SPECTRUM MORTIS 
Bit Meseri - The Incantation
Occult death metal
Listenable Records

HETROERTZEN 
Phosphorus Vol.1
Black metal
Listenable Records
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Clairement un album à ne pas rater ! Avec Scoring The End Of The World, 
Motionless In White montre qu’il est un groupe incontournable de la scene 
metalcore actuelle. Quelques prises de risques et de bons featurings viennent 
renforcer cette impression que l’opus est à la hauteur de l’attente des fans ! 
Les treize titres ont un gros potentiel en live, et on a hâte de voir comment le 
quintet américain va les interpréter le 12 mars 2023 au côté de Beartooth et 
Stray From The Path. Rendez-vous est d’ores et déjà pris ! [Sacha Zorn]

Comment s’est passé le processus d’écriture de Scoring The End Of The World ? 
Est-ce que ce fut un album plutôt difficile à écrire ?
Non, en fait ça a été probablement l’un des plus faciles à écrire grâce au temps 
que nous avons eu pendant la pandémie. Savoir que notre temps était dédié à 
l’écriture était en fait très cool, car on n’en a jamais vraiment eu autant. C’est 
toujours durant des moments très courts entre les tournées en général, et c’est 
toujours le rush. Cette fois, c’était juste la liberté. Nous avons écrit beaucoup 
de chansons, puis nous avons voté pour condenser et arriver à treize titres. Je 
pense que nous avons tous eu plus de plaisir à travailler sur cet album que sur 
n’importe quel autre, et c’est vraiment cool !

Ces treize chansons ont absolument toutes un immense potentiel en live. 
Comment vous allez-faire pour choisir celles que vous allez jouer sur votre 
setlist ?
J’aimerais pouvoir jouer l’album en entier tout de suite. Les fans pourraient 
nous tuer pour ça. (rires) Je pense qu’on va probablement les jouer au fur et à 
mesure et voir celles qui marchent et celles qui ne marchent pas. Parfois, c’est 
difficile parce qu’une chanson sonne vraiment bien sur l’album, mais ensuite tu 
la joues en concert et les gens ne l’apprécient pas vraiment. Donc on interprète 
généralement trois ou quatre chansons du nouvel album lors de chaque tournée 
et on continue à les changer dans la setlist. Mais je sais que nous sommes 
tellement excités par ce disque que lors de notre prochaine tournée, nous allons 
probablement en jouer cinq, ou plus ! Je ne sais pas encore lesquelles, mais au 
moins tous les singles.

Question plus personnelle à présent : si aujourd’hui tu voyais le Chris de l’EP 
When Love Met Destruction d’il y a quatorze ans, qu’est-ce que tu lui dirais ?
C’est une question amusante parce que je ne sais pas si je voudrais changer 
quelque chose... Mais je dirais probablement juste que quand les choses 
semblent impossibles et vraiment difficiles à traverser, prends du temps pour 

toi. Parce que quelque chose que j’aurais vraiment aimé changer dans ma vie, 
c’est prendre plus de temps pour moi et pour ma santé mentale. Et au lieu de 
ça, j’ai choisi de travailler, travailler, travailler… J’ai beaucoup négligé ma propre 
santé et maintenant je le paie plus tard dans ma vie. Donc ce que j’essayerai 
probablement de me dire c’est : « hey, prends peut-être un jour de congé de 
temps en temps ! ». (sourires)

La tournée « Trinity Of Terror » a très bien fonctionné aux États-Unis ! 
Pourrait-on s’attendre à voir la même tournée débarquer en Europe ?
En fait, nous avons essayé de savoir si c’était possible. Je crois que les fans 
pensent que c’est très simple dès que les groupes veulent le faire. Mais il y a 
tellement de choses et paramètres qui entrent en jeu dans l’organisation d’une 
tournée, et il ne s’agit pas que de la volonté des groupes. Donc nous discutons 
actuellement de la manière dont ça pourrait se concrétiser, car les trois groupes 
veulent le faire. Je ne sais pas si c’est possible ou non, mais j’espère que ça 
marchera !

Pour conclure cette interview, as-tu un dernier mot pour les fans français ?
Encore une fois, nous sommes vraiment désolés que la tournée ait été reportée. 
Mais d’une certaine manière, nous sommes heureux parce que maintenant, 
quand nous vous verrons en mars 2023, nous pourrons jouer plus de nouvelles 
chansons pour vous. Donc « Merci » (Ndlr : en français), et on se voit donc très 
bientôt !

Motionless In White est sur le devant de la scène Metalcore depuis près de quatorze ans 
maintenant ! Dernièrement, le groupe originaire de Scranton (Pennsylvanie) était en tournée 
aux Etats-Unis aux côtés de Ice Nine Kills et Black Veil Brides, avant de sortir son tout nouvel 
album Scoring The End Of The World le 10 Juin 2022, un opus comprenant treize titres catchy 
très réussis, avec de belles surprises. En attendant leur retour dans la capitale en mars 2023 
aux côtés de Beartooth et Stray From The Path, Chris Motionless est venu nous parler de la 
conception de l’album, de leur retour sur scène après la pandémie, bref, toute leur actualité 
présente et future dans ce monde d’après… [Entretien avec Chris Motionless Cerulli, 
chant, par Sacha Zorn – Photo : Ashley Von Helsing]

Le monde d’apres

Illumination des tenebres

MOTIONLESS IN WHITE 
Scoring The End of The World
Metalcore / Indus
Roadrunner Records / Warner Music





LE PHÉNOMÈNE ALLEMAND DÉBARQUE EN FRANCE !

11 TITRES INCROYABLEMENT PUISSANTS SUR
LE MEILLEUR ALBUM DU GROUPE À CE JOUR !

SORTIE LE 09/09
TOURNÉE FRANÇAISE:
30/07/2022 LUXEY (40) Musicalarue Festival
21/08/2022 SAINT NOLFF (56) Motocultor Festival
27/08/2022 CHÂTEAU-GONTIER (53) V and B Fest
28/09/2022 TOULOUSE (31) Le Connexion Live

29/09/2022 VILLEURBANNE (69) Le CCO
30/09/2022 STRASBOURG (67) La Laiterie
01/10/2022 LILLE (59) L‘Aéronef
02/10/2022 PARIS (75) Le Bataclan
29/04/2023 PARIS (75) Olympia
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SEPTEMBRE 2022—JUIN 2023
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AMARANTHE
+ BEYOND THE BLACK
14.10.2022
Ninkasi Gerland / Kao

PERTURBATOR
+ HEALTH
+ AUTHOR & PUNISHER
18.10.2022
Transbordeur

SVINKELS
+ ULTRAMOULE
14.12.2022
Transbordeur

HAMMERFALL
02.02.2023
Ninkasi Gerland / Kao

MESHUGGAH
28.06.2023
Transbordeur

FINNTROLL
+ SKÁLMÖLD
01.12.2022
Ninkasi Gerland / Kao

SONATA ARCTICA
+ ELEINE
03.11.2022
CCO JP Lachaize

LORD OF THE LOST
04.11.2022
CCO JP Lachaize

BEAST IN BLACK
04.02.2023
CCO JP Lachaize

AGNOSTIC FRONT
+ SIBERIAN MEAT GRINDER
+ YEAR OF THE KNIFE
22.10.2022
CCO JP Lachaize

ELECTRIC CALLBOY
29.09.2022
CCO JP Lachaize

ENVY
+BOSSK
13.10.2022
L’ilyade
Seyssinet-Pariset, Grenoble

COMPLET
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Salut Winston ! Reverence est sorti il y a quatre ans maintenant. Tu peux 
nous dire ce qu’il s’est passé pour vous durant ces quatre dernières années ?
C’est difficile de résumer quatre ans en une seule réponse ! (rires) La trajectoire 
du groupe a été très simple : à la fin de Reverence, il y a eu un accroissement 
massif de la popularité du groupe, de la taille des concerts... Et on sentait qu’il 
y avait beaucoup de choses à faire et beaucoup de travail. Et puis, boum, il y.a 
eu le covid, donc plus de tournées. On pensait presque à l’éventualité qu’on 
ne tournerait plus jamais. Et puis sur ces deux dernières années, on a écrit et 
enregistré un nouvel album. Donc pour résumer de façon succincte, c’est la 
meilleure description de ce qui s’est passé ! (rires)

Il y a quelques mois, vous avez annoncé faire « une petite pause » pour le 
bien du groupe. Ça vous a fait du bien ? C’était important de repartir tous 
motivés à bloc pour cette nouvelle ère ?
Oui, très important. En fait, nous avons fini d’enregistrer cet album et nous 
avions une tournée prévue en Amérique. On s’est assis et on s’est dit : « ok, 
qui est prêt à repartir en tournée ? » Et j’ai dit, non, on est épuisé et ce n’est 
pas comme si on était dans le bon état d’esprit à ce moment-là. Ça fait presque 
vingt ans qu’on est en tournée de par le monde et que l’on vit pour le groupe 
non-stop depuis le premier jour. On n’a pas pris le temps de communiquer 
correctement, de faire le point sur les bonnes et les mauvaises choses. Ça nous 
a presque brisés en tant que groupe. Et on a juste réalisé que, ok, qu’est-ce 
qu’on fait maintenant ? On part en tournée en sachant que ça va causer des 
dommages et que le groupe pourrait se séparer, ou on fait une pause et on en 
parle vraiment pour se faire aider. On a choisi de demander de l’aide. On a fait 
des thérapies et des consultations de groupe pour se retrouver et faire face à 
vingt ans de musique. Ça a été très bénéfique et c’est ce qui nous a manqué. 
Maintenant, on se sent mieux que jamais.

Est-ce que tu considères que Parkway Drive est allé puisé encore plus loin 
musicalement sur Darker Still ?
Oui, sans aucun doute. Je pense que c’est l’album le plus sophistiqué et le 
plus progressif que nous ayons fait. Mais en même temps, je pense qu’il est 
probablement le plus spontané et le plus facile d’accès. La quantité de sonorités 
que l’on a voulu inclure sur cet album est bien plus importante que tout ce 
que nous avons fait auparavant, et bien plus engagée. L’objectif était de vouloir 
que les gens soient captivés, tout en ne rendant pas l’album prévisible. Un peu 
comme si c’était impossible d’anticiper la prochaine chanson. En l’écoutant du 
début à la fin, vous allez vous dire plein de fois « merde, c’est quelque chose de 
nouveau ! » (rires)

Le titre de cet album Darker Still peut avoir plusieurs significations. Est-ce 
aussi un constat que vous faites sur le monde d’aujourd’hui en fin de compte ?
Oui, complètement. C’est un constat, une déclaration à propos de la vie. 
Pendant tout le processus de création et d’écriture de l’album et de tout ce 
qu’il y avait autour, j’ai découvert en moi une certaine perspective de la vie. Le 
cours de nos existences ne s’éclaircit pas et ne redevient jamais comme avant. 
Quand tu traverses une période noire, dure et sombre, et qu’on essaye de te 
réconforter avec des « ça ira mieux, tout sera comme avant, ça va aller ». Ça 
s’est manifesté surtout pendant la période du covid où tout le monde était 
persuadé que tout redeviendra à l’identique, à la normale. La vie ne retourne 
jamais en arrière, rien ne s’efface, ça ne fonctionne pas comme ça. Du jour 
où tu es né jusqu’à ta mort, tu ne fais qu’emmagasiner plus d’informations, 
plus d’expériences, plus de vie... Tu accumules toujours plus à la fois dans ton 
corps et dans ton esprit. Plus tu en collectes en toi et plus tu grandis, ton esprit 
s’ouvre et tu dois alors faire face aux challenges que la vie te réserve. Tout 
devient plus dur et donc plus sombre. Ca ne veut pas dire que c’est mauvais 
mais que l’innocence disparait et tu dois apprendre à vivre avec cette part 
d’obscurité. C’est la vie, c’est apprendre qu’il existe à la fois de la lumière mais 
aussi de la noirceur, le mix des deux faisant ce qui fait la vie. Le voyage de la vie 
consiste à trouver la lumière en soi et à réaliser qu’il fait aussi sombre, et ce, 
jusqu’à la mort.

Justement, de quoi vous vous inspirez pour l’écriture de vos chansons ? (films, 
lectures…)
Absolument tout. Je prends constamment des notes de ce qui vient à moi, 
que ce soient des phrases ou des couplets. Je me documente et j’écris tous les 
jours, ça peut provenir de films, de tout ce qui a été cité. Je ne peux pas écrire 
sur quelqu’un d’autre ou sur autre chose que sur moi et ce que je ressens. Je 
documente cette période de ma vie pendant le processus d’écriture d’un album 
et ce qui en sort reflète à la fois la musique sur laquelle on travaille car c’est ce 
qui va m’amener à trouver de l’inspiration, mais aussi cette volonté de me lancer 
le défi de créer quelque chose qui a une vraie valeur artistique. Parfois, il ne 
s’agit pas d’écrire quelque chose d’incroyablement compliqué mais juste d’écrire 
et probablement d’écrire de manière très simple. Les choses les plus simples 
relèvent d’un énorme défi en termes d’écriture mais c’est aussi un reflet d’une 
partie de mon âme. C’est donc de là que ça provient. Pour moi, il s’agit vraiment 
d’un processus continu qui ne s’achève pas à la fin de l’écriture d’un album. Ça 
fait partie de moi, je suis fasciné par l’art du langage, la communication, l’art 
qui est juste un autre aspect de la communication, sans les mots. J’absorbe 
constamment tout ce qui me vient. Et au final, tu obtiens tout ce condensé en 
une cinquantaine de minutes.

Vous êtes devenus un groupe important dans le paysage metal depuis des 
années maintenant. Comment vous abordez ça entre vous ? Quelle est votre 
perception ?
C’est très étrange d’être considéré comme « important » ou « influent » car j’ai 
toujours l’impression qu’on a commencé hier. C’est une perception très étrange 
du temps passé au sein du groupe, ça a fait passer les années très vite... Je 

Quel plaisir de revoir Parkway Drive sur le devant de la scène ! Quatre ans après la sortie de 
Reverence, celui-ci a décidé de faire une pause forcée due à l’épuisement de ses membres lors 
des précédentes tournées. Après s’être ressourcéS, ils nous offrent à présent Darker Still, un 
album totalement rafraîchissant ! Affichant presque vingt ans d’activité, les Australiens ont 
la volonté de surprendre et de s’installer sur la durée comme un acteur incontournable de la 
scène metal contemporaine. [Entretien avec Winston McCall, chant, par Sacha Zorn - 
Traduction par Sarah Laichaoui - Photo : DR]

La quete de la lumiere !
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Darker Still est un très bon album en provenance du pays des kangourous. Au-
delà de surprendre, on retrouve Parkway Drive dans de nouveaux registres, 
comme sur la chanson-titre, ou bien «  If a God Can Bleed » . Cette toute 
nouvelle proposition musicale pourra peut être décontenancer certains fans, 
mais également capter une nouvelle audience. Car en effet, même si ce 
septième album va encore plus loin que son prédécesseur Reverence, il garde 
quand même l’ADN de Parkway Drive. Disons que le registre évolue, mais la 
signature qui définit le groupe reste intact. On le remarque nettement sur des 
titres comme «  Ground Zero » , «  Like Napalm » et « Glitch ». Et c’est tout 
ce qu’on demande d’une formation comme celle-ci : être capable de proposer 
un registre qui se renouvelle, est rafraîchissant, tout en restant soi-même. 
L’énergie que fournit ici les Australiens est intacte, réussissant sans problème 
à nous transporter durant ces onze titres metalcore et bien plus aujourd’hui 
désormais. Alors voir évoluer Parkway Drive de la sorte malgré tant d’années 
est tout simplement une belle surprise ! [Sacha Zorn]

trouve ça vraiment génial d’avoir eu une quelconque influence et un impact sur 
quiconque. On a toujours voulu mettre la barre haute avant tout pour nous. 
J’espère que notre parcours inspire et que ça prouve que tout est possible en 
venant de très loin et que ça a été au-delà de nos espérances. Si nous y sommes 
parvenus, d’autres personnes le peuvent aussi. On a une approche qui nous 
permet de nous surpasser, de rebondir, de relever des défis, de ne pas laisser 
place à l’erreur et d’être rigoureux dans chacun de nos projets.

Si aujourd’hui tu voyais le Winston de l’EP Don’t Close Your Eyes il y a dix-huit 
ans, qu’est-ce que tu lui dirais ?
C’est incroyable que tu me poses cette question, j’y ai pensé pas plus tard 
qu’hier. Tu es la première personne à m’interroger là-dessus. Passer les vingt 
ans, c’est une étape importante et mémorable. Je ne sais pas même par où 
commencer. Je lui dirais de défendre sa personne et ses intérêts, apprendre 
et oser à parler davantage, à se connecter aux autres. C’est tout ce que je me 
recommanderais, je suis très fier de tout ce que j’ai accompli avec le groupe. 
Il y a tellement de choses qui se sont passées, bonnes et mauvaises, sans quoi 
nous ne serions pas là où nous en sommes aujourd’hui. J’aurais pu grandir et 
me développer davantage en tant que personne si j’avais eu et pris le temps 
de ralentir la cadence, avoir eu le courage de dire non, de me rapprocher et de 
mes amis, du groupe pour demander de l’aide et dire quand ça ne va pas. Au-
delà de ça, Winston de l’époque Don’t Close Your Eyes hallucinerait du chemin 
que Parkway Drive a parcouru et où il en est à présent. C’est tellement au-delà 
et à des années lumières de tout ce qu’on aurait pu oser imaginer en ayant 
commencé le groupe. Ça lui donnerait un énorme sourire aux lèvres au jeune 
Winston, c’est sûr.

PARKWAY DRIVE 
Darker Still
Metalcore / Deathcore
Epitaph
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Five Finger Death Punch profite de sa signature sonore établie pour s’amuser 
sur AfterLife, un neuvième opus diversifié à souhait et paradoxalement très 
unifié. Comme un patchwork tissé avec le même fil conducteur, 5FDP file un 
album accidentellement concept à travers douze morceaux où le thème de 
la mort est omniprésent. Citons pèle-mêle dans les paroles : « après la vie », 
« coincé au purgatoire », « la fin »… Certes, nous retrouvons l’efficacité des 
habituels tubes radiophoniques (« AfterLife », « IOU »), mais nous sommes 
surtout accrochés par des morceaux plus profonds et introspectifs, comme 
« Pick Up Behind You », dont le refrain prend aux tripes, et la jolie balade
« Thanks for Asking ». Avec son ouverture sur « Welcome To The Circus », 
le groupe américain explore même l’univers des freaks shows, un thème 
récurrent dans le metal dont les amateurs peuvent être qualifiés à tort de « bêtes de 
foire ». AfterLife creuse ainsi les émotions et expériences vécues par Ivan Moody 
(chant) et Zoltan Bathory (guitare) comme rarement 5FDP a su se rendre aussi 
personnel. Un bon album que les fidèles amateurs de la technique des 5 points 
sauront apprécier ! [Marie Gazal]

AfterLife est le premier album de Five Finger Death Punch depuis le covid-19, 
comment avez-vous vécu cette période ?
Quand le monde s’écroule, tu dois trouver des choses auxquelles te raccrocher, 
qui te gardent sains d’esprit. Et la musique, depuis le début, pour chacun 
des membres du groupe, a été ce qui nous gardait sains d’esprit. Ecrire et 
enregistrer juste pour continuer. C’est ce qu’on a fait. Quand les tournées ont 
été annulées, on a fait quelques vidéos rétrospectives pour YouTube et surtout 
on est retourné au travail avec Kevin Churko (Ndlr : producteur, Ozzy Osbourne, 
Papa Roach, Skillet...) parce que la pandémie nous a offert beaucoup de temps 
pour développer nos idées. Nous n’avions pas de deadline. On a écrit pour 
écrire, pour se purger, pour le côté créatif et sans pression! Si les morceaux 
étaient terminés rapidement ? Ok, alors ils étaient terminés rapidement. Mais 
si on avait besoin de respirer un peu avant d’y retourner ? On avait le droit de 
le faire grâce au temps qui nous était donné... On n’avait pas de séance photo, 
ni presse, rien du tout. On était juste là, à bosser, avec Kevin Churko, et, oh 
mon dieu ! Tout ce temps qu’on avait, on était relax. Le meilleur dans tout ça, 
c’était d’être relax. On a fait ça pour l’amour de la musique, on n’a pas besoin 
de se dépêcher de faire les choses, et c’était incroyable. On a toujours créé 
des morceaux cools, mais leur laisser le temps de respirer et de mûrir, nous 
n’en avions jamais eu l’occasion. C’est mon album préféré de Five Finger Death 
Punch.

Je voulais te demander de quoi AfterLife parlait, au fond ?
Je préfère laisser au public la possibilité de penser ce qu’il veut de l’album. Ce 
processus créatif afin d’orienter les oreilles de l’auditeur ne nous appartient 
plus. C’est la beauté de la musique : chaque morceau va atteindre l’auditeur, 
peu importe où il en est dans sa vie. Et pour nous, la possibilité de partager ce 
qu’on traverse avec des gens qui vont s’y identifier, c’est un moteur. On laisse 
ouvert à l’interprétation. 

Pour moi, personnellement, cet album traite de la résurrection...
Oui, du groupe, et de la période durant laquelle on l’a écrit aussi. Quand la 
pandémie était en cours, personne ne savait si ça allait revenir à la normale. 
Sortir vivant de cette période sombre est inspirant, et notre album parle de ça 
: il fait partie de notre processus de guérison, pas seulement pour nous, mais 
aussi pour notre public.

Ça fait quoi de savoir qu’AfterLife a démarré en top position des charts rock à 
travers le monde ?
C’est le témoignage de deux choses. Numéro 1 : la qualité de la musique qu’on 
écrit. On est tellement passionné, il y a tellement de talents dans ce groupe. 
Donc en première position, c’est bien notre écriture, le produit d’un mélange 
de nos cinq talents. Numéro 2 : tout le dur labeur qu’on met devant tellement 
de gens. Sans les fans pour nous écouter, nous ne serions pas numéro 1, on 
ne serait même pas sur les charts. Five Finger Death Punch est un groupe qui 
accompagne un style de vie. Je pense que c’est comme quand j’écoutais Kiss 
en grandissant : ils sont des super-héros et chacun de ses membres possède 
une identité qui lui est propre, on peut choisir son préféré – moi c’était Gene 
Simmons. (rires) Et au vu du nombre de personnes qui viennent nous voir avec 
la passion qu’ils démontrent, je veux dire chanter chaque mot avec nous, c’est 
incroyable. 

Est-ce pour ça que vous avez lancé le fan club Five Finger Death Punch ?
Exactement. On avait tellement de temps libre du fait de ne pas tourner, on a eu 
le temps de le combler avec d’autres idées, comme comment créer du lien avec 
les fans, comment continuer à construire ce « style de vie ». C’est incroyable de 
faire partie de quelque chose qui impacte tellement de gens différents.    

Pourrais-tu me parler un peu plus du métavers que vous créez et que l’on 
aperçoit dans « IOU » et « Welcome to the Circus » ? 
Il se passe plein de choses par ici ! Encore une fois grâce aux esprits créatifs de 
ce groupe qui ont créé un monde parallèle pour se connecter, avec des paysages 
et tout un tas d’autres trucs. Les possibilités sont sans limites et ça nous fascine !

Quels morceaux avez-vous prévu de jouer durant votre tournée américaine ?
On travaille encore sur la setlist finale. On est encore en Europe là, il nous reste 
trois concerts. On a joué « Welcome to the Circus » en live, ce que nous n’avions 
jamais fait auparavant. Jamais on ne joue un morceau en live avant sa sortie. 
Parce qu’on ne voulait pas que la première écoute d’un nouveau morceau par 
les gens soit faite à partir d’un enregistrement de smartphone. (rires) Mais c’est 
un morceau naturellement taillé pour le live. On a d’autres morceaux à jouer 
en live, vu qu’on n’a même pas tourné pour F8 : c’est notre première tournée 
depuis !  

Vous avez joué au Hellfest en juin dernier : qu’avez-vous pensé du festival 
français ?
Le Hellfest est l’un de mes festivals préférés au monde. Tu imagines, la 
programmation, tout le monde y était ! Je me suis demandé d’où venait tout cet 
argent pour payer tout le monde et tous les groupes qui venaient jouer ! J’étais 
super excité à l’idée de jouer au Hellfest.

Avec Ivan Moody et Zoltan Bathory, vous apparaissez dans The Retaliators, un 
film d’horreur avec une super BO. Qu’est-ce que ça faisait d’être un acteur ?
Je ne sais pas si c’était vraiment un jeu d’acteur (rires) mais être un musicien 
depuis si longtemps et être barman également fait que je suis toujours sur 
scène. Et dans The Retaliators, je devais jouer un exécuteur de motards. C’était 
intéressant, j’ai adoré. Un moment, Zoltan et moi étions sur une scène avec 
un acteur professionnel, je ne me rappelle plus son nom, mais voir ce mec, les 
émotions qu’il transmet, ses poses... Je me suis dit « Mon dieu, tout le temps et 
la passion qu’il met dans son jeu, nous le mettons dans la musique » et la façon 
dont il jouait ne nous donnait même pas l’impression d’être sur scène. C’était 
incroyable de nous embarquer dans ce nouveau projet en sachant que nous 
apprendrions des meilleurs et j’ai beaucoup appris. J’espère pouvoir tourner 
dans plus de films parce que c’était vraiment très drôle.

La machine Five Finger Death Punch dégaine sa recette secrète de tubes 
pour son neuvième album, AfterLife. Si les Américains frappent doré-
navant fort dans les charts à travers le monde (#1 au classement 
Rock aux USA, en AuStralie, au CanadA, en Finlande, en Allemagne…), le 
combo de Las Vegas nous dévoile les difficultés rencontrées durant la 
période où « le monde s’est arrêté ». Entre abattement sans espoir et 
résurrection passionnée, AfterLife ne fait pas que frapper le haut des 
charts : il ouvre la porte au renouveau de 5FDP, fourmillant d’idées et 
d’énergie pour ré-attaquer la vie du bon pied. [Entretien avec Chris 
Kael, basse, par Marie Gazal – Photo : DR]

Resurrection

FIVE FINGER DEATH PUNCH 
Afterlife
Groove metal US
Better Noise Music
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Intrigant, mystique, unique mais toujours aussi réussi ! Drift, le troisième album 
de la tribu européenne Heilung réussit son pari artistique de nous faire voyager 
encore une fois bien au-delà des frontières du temps... Oui, ce disque n’est pas 
du metal, oui, ces neufs nouveaux titres sont totalement différents de ce que 
l’on peut écouter d’habitude. Et justement, c’est là que réside tout le charme de 
ce disque. Des morceaux comme « Asja » ou « Anoana » viennent totalement 
nous submerger dans leur univers, tandis que « Tenet » prend tout le temps 
d’éveiller nos sens et notre curiosité afin d’apprécier tout du long cette vieille 
plage sonore inédite... Tous les morceaux racontent leur propre histoire, parfois 
ancestrale, ayant chacune leur place dans cette œuvre. Car oui, Drift est une 
œuvre qu’il convient à chacun d’apprécier ou de passer son chemin. Heilung 
est une fois de plus au rendez-vous, et il nous tarde déjà de pouvoir entendre 
et voir interpréter ces nouveaux rites shamaniques sur scène ! [Sacha Zorn]

Salut Kaï ! Votre prochain album Drift sort le 19 Août 2022. Comment s’est 
passé le processus de création ?
Le processus d’écriture était déjà en partie terminé.  Par exemple la chanson 
« Nesso » contient des paroles qui ont mille cent ans ou quelque chose comme 
ça. Il y avait donc aussi la partie écriture de chansons qui était déjà faite depuis 
un bon moment ! (rires) Mais chacun des sons d’Heilung contient beaucoup 
de choses. Je pense que la chanson « Tenet » a un super processus de création 
par exemple. Parce que là aussi, les paroles sont très anciennes. En fait, on a 
codé le vieux langage en notes. La chanson est basée sur le carré Sator, qui est 
un palindrome. Vous pouvez le lire à l’envers, à l’endroit, ou de haut en bas, 
il dira la même chose. C’est d’ailleurs pareil dans les mélodies de la chanson. 
Parce que chaque lettre a été transformée en note de musique. Ainsi, toutes les 
mélodies que vous entendez dans ce morceau sont également des palindromes, 
ce qui signifie qu’elles sonnent de la même façon si vous les jouez à l’envers et 
à l’endroit.

Au-delà de l’histoire, Drift est aussi un terme très actuel qui veut dire 
rassemblement. Dans une société qui a plus que jamais besoin d’unité, cela 
peut aussi être vu dans ce sens ? 
Oui, c’est sûr ! Le mot « Drift » signifie en vieux langage nordique « foule » ou 
« rassemblement ». Et l’album peut tout à fait être vu comme ça, en effet. Il y a 
des individus qui se rassemblent et forment une unité qui est plus grande que 
l’individu lui-même.

Votre public est très éclectique ! Mais vous avez une très grosse communauté 
de passionnés de metal qui vous suivent. Comment vous expliquez ce lien 
avec la communauté metal ?
C’est ma faute ! (rires) C’est avant tout parce que je suis un métalleux depuis 
toujours. C’est aussi dû en partie au fait que le groupe soit signé chez le label 
Season Of Mist qui est majoritairement orienté metal. Les métalleux sont 
vraiment les plus cools et sympas, même si au premier abord ils peuvent faire 
peur. (rires) C’est un complément des deux, nous ne faisons pas du heavy metal 
mais l’impact que Heilung a, la rugosité dans le son, ce truc d’être totalement 
hors de soi, sont des choses que le public metal a à cœur. Avec cette force 
primaire qui jaillit de soi, cette façon de se jeter corps et âme dedans. Je pense 
que c’est ce qu’ils aiment fondamentalement dans le metal et c’est ce qu’ils 
retrouvent dans notre musique.

En regardant quelques-uns de vos concerts dont celui du Hellfest 2022, j’ai 
vraiment le sentiment que chacun de vos « rituels live » sont uniques ! Le 
lieu, les ambiances, le public, comment les ressens tu de l’intérieur ?
Tu as bien cerné cela. Chaque performance, chaque rituel est individuel et 

unique, comme une empreinte digitale. Par exemple, au festival Hellfest, 
l’atmosphère est complètement différente que dans un théâtre en Allemagne où 
tout le monde est assis. Le public réagit de façon tout autre. On a aussi des sets 
dont la durée varie. À Red Rocks (Ndlr : amphithéâtre mythique dans le Colorado 
n.d.l.r), on a joué quatre-ving-dix minutes et au Hellfest soixante minutes. Cela 
dicte quelles chansons doivent être jouées. En ce qui me concerne, ainsi que 
les musiciens, nous rentrons dans un état de transe et nous vivons chacun 
des expériences très personnelles et individuelles durant chaque show. Nous 
sommes en contact avec notre accompagnant spirituel et c’est donc à chaque 
fois très spécial.

Allez, vous avez le mot de la fin : que voulez-vous dire à vos fans français ?
Merci beaucoup ! (Ndlr : en français) Je veux vraiment exprimer toute ma 
gratitude. Vous étiez absolument incroyables au Hellfest cette année. J’adore 
être en France, merci pour l’amour et le soutien sans faille. On espère vous 
revoir bientôt.

Après un succès fulgurant depuis quelques années et une très belle prestation au Hellfest en 
juin dernier, Heilung nous livre Drift, son troisième opus. Toujours aussi mystérieux et captivant, 
le groupe germano-scandinave réussit toujours à séduire à la fois les communautés metal et 
folk grâce à ses sonorités uniques. [Entretien avec Kai Uwe Faust, chant et percus-
sions, par Sacha Zorn - Traduction par Sarah Laichaoui et Sacha Zorn – Photo : DR]

LA QUÊTE SPIRITUELLE
À TRAVERS L’HISTOIRE

HEILUNG 
Drift
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