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Après le diptyque disco Dynasty-Unmasked, Kiss enregistrA son 
Sgt. Pepper, un album art-rock baptisé Music From The Elder. 
Ce fut pourtant un échec commercial et la critique ne se prive 
pas pour enterrer le groupe américain. Un an plus tard, soit en 
1982, le trio Stanley-Simmons-Carr accompagné du producteur 
Michael James Jackson se surpassent pour livrer un disque de 
heavy metal supersonique. Le résultat : Creatures Of The Night, 
dixième album studio et pièce centrale dans la discographie 
de KISS. [Texte par Philippe Saintes – Photo : Bernard 
Vidal ]

participé aux sessions d’enregistrement (il a joué sur cinq chansons). Plus que la 
texture variée des guitares, la lourdeur des riffs et la fureur électrique, le succès 
de Creatures Of The Night repose sur le son de batterie d’Eric Carr tonitruant 
comme le galop de la horde sauvage. « Eric a été le poumon de l’album, une 
force vitale », nous a confié la producteur Michael James Jackson en 2018. Le 
style d’Eric était sec et explosif. Cette frappe enclumeuse est d’ailleurs présente 
sur les nombreuses démos de ce coffre à trésor.

C’est évidemment dans la jungle des bonus que les aficionados prendront 
plaisir à se perdre. Les die-hards de la fameuse Kiss Army apprécieront ainsi une 
ébauche de « Don’t Leave Me Lonely » (une idée de Carr) qui fut transformée 
en titre abouti par Bryan Adams sur son album Cuts Like A Knife en 1983. Parmi 
le matériel inédit, citons l’excellent « Not For The Innocent ». Cette démo sur 
laquelle Paul Stanley et Gene Simmons se partagent le chant est bien meilleure 
que le version définitive figurant sur Lick It Up (1983). On peut désormais 
entendre avec un son très correct les versions initiales de l’hymnesque « It’s My 
Life » et de la ballade « Legends Never Die » que Simmons placera sur l’album 
WOW (1984) de Wendy O. Williams. Ces deux enregistrements, datant des 
sessions de 1982, ont été piratés depuis des lustres. L’énergie avec laquelle 
les Kiss attaquent les prises de travail se résume en trois mots : cohésion, 
concentration et collaboration. Les familiers seront surpris de découvrir les 
instrumentaux « Tell It To A Fool » et « Chrome Goes Into Motion » jamais 
gravés ainsi que deux curiosités chantées par Simmons : « Something Seems 
To Happen » et « It’s Gonna Be Alright ». La voix de Stanley s’impose sur 
« Betrayed », une esquisse co-signée avec Vinnie Vincent témoignant du bon 
goût de la sélection proposée. Sachez que Creatures Of The Night est disponible 
en CD double et en vinyle pour les fans n’ayant pas les moyens de s’offrir 
l’onéreux coffret Super Deluxe.

COTN fut de loin l’album le plus dur et le plus enragé grâce à une musique 
forte et des breaks savamment exécutés. Kiss pouvait désormais concurrencer 
la nouvelle génération heavy metal (Iron Maiden, Judas Priest,…) à l’aube des 
années de plomb. Même si commercialement, il n’a pas atteint les sommets, il 
marquait le début d’une nouvelle ère, raison pour laquelle quarante ans après 
sa sortie, il n’a pas vieilli, à l’image de sa mythique pochette « bleu cobalt » 
réalisée en collaboration avec le photographe français Bernard Vidal.
La tournée américaine est immortalisée dans ce 2.0 par des enregistrements 
de quatre des cinquante-deux concerts donnés outre-Atlantique. Les salles 
étaient à moitié vides mais Kiss continuait d’y proposer un spectacle théâtral 
de grande qualité. Le groupe culte américain jouait sur la tourelle tournoyante 
d’un char d’assaut, au milieu d’une mosaïque d’effets pyrotechniques et une 
avalanche de watts. Chaque riff, chaque coup de baguette est une jouissance. 
On ne saurait jamais assez souligner l’apport essentiel de Vinnie Vincent, qui 
avait officiellement remplacé Ace Frehley après la tournée promotionnelle en 
Europe.  « C’est Paul qui a dessiné son maquillage avec le symbole de l’Ankh et 
son personnage du Magicien », écrivait Gene Simmons dans son autobiographie. 
En 1996, le guitariste nous avait accordé une interview au cours de laquelle il 
était revenu avec fierté sur son passage au sein des quatre fantastiques : « J’ai 
accompagné Kiss en studio en 1982, puis l’année suivante pour la réalisation 
de Lick It up. J’ai aussi effectué deux tournées mondiales et collaboré à l’album 
Revenge en 1992. Kiss était un grand groupe de rock puissant et viscéral. Je suis 
satisfait de ce que nous avons fait ensemble. Gene, Paul, Eric et moi avions le 
même instinct, les mêmes goûts. Cette équipe a construit quelque chose de très 
fort qui reste encore aujourd’hui apprécié des fans. » 

Un autre Vincent mérite d’être cité ici. Vincent Rapez, ancien collaborateur à 
Metal Obs’, décédé en octobre 2022 après un long combat contre le cancer. Il 
nous revient à la pensée son humour et ses qualités humaines. Notre Vinnie, 
grand fan de Kiss, a rejoint Eric Carr et Michael James Jackson, deux des artisans 
de Creatures Of The Night. Cette chronique leur est dédiée. (R.I.P.)

Quarante ans après sa sortie, Creatures Of The Night vient d’être réédité dans 
un luxueux écrin pour continuer à hanter nos nuits. Son coffret Super Deluxe 
contient la version originale de l’album, deux disques remplis d’extraits de 
sessions (24 démos inédites), des enregistrements live de la tournée US, des 
bruitages utilisés lors de cette tournée (sirène, roulement d’un char, sons 
gore…), un livre de 80 pages particulièrement instructif quant au processus 
créatif des New-Yorkais avec de nombreuses interviews, la memorabilia d’usage 
(reproduction du Tour Book de tournée 10th Anniversary ainsi que du billet 
du fameux concert au stade Maracana le 18 juin 1983, des photos de presse, 
des autocollants et posters, des médiators et des pins). On trouve également 
une toute nouvelle version de l’album mixée en Dolby Atmos 5.1 pour lecteur 
Blu-ray, arme magique qui donne à la réédition une âme moderne. Il en résulte 
une redécouverte de ce disque qui a ravi les oreilles des rockers à une époque 
où l’industrie musicale ne jurait que par la new wave. Rien n’a été ajouté ou 
retiré, juste remixé avec les techniques d’aujourd’hui. Le bluesy « I Still Love 
You », l’apocalyptique « War Machine », le trépident « Rock’n’Roll Hell » et 
l’incontournable « I Love It Loud », n’ont jamais aussi bien sonné.

Le coffret propose également des versions alternatives de « I’m A Legend 
Tonight », « Down On Your Knees », « Nowhere To Run » et « Partners In 
Crime », quatre titres devant à l’origine figurer sur un EP baptisé Severe Cuts. 
Au final, le label Phonogram sortira une anthologie opportuniste (Killers). La 
première mouture de « Nowhere To Run » a été immortalisée dans le studio 
du guitariste Ace Frehley avec un titre apporté par le chanteur/guitariste Paul 
Stanley (« Deadly Weapon »), indéniablement l’une des pépites de l’album, et 
un autre par le bassiste chauve-souris Gene Simmons (« Feel Like Heaven ») 
avec une touche plus soul. Il s’agit en réalité des premières sessions du groupe 
avec le batteur Eric Carr. Afin de pallier à l’absence du démissionnaire Ace 
Frehley, Kiss avait invité plusieurs guests pendant l’enregistrement des nouvelles 
chansons. Andy Ferris (futur Mr. Mister) a notamment effectué le solo du titre 
éponyme tandis que « Danger » est à mettre au crédit de Bob Kulick. Une fois 
les parties vocales complétées, Michael James Jackson fit venir le guitariste de 
blues et jazz, Robben Ford, pour apporter une atmosphère particulière à deux 
chansons : « Ce fut certainement une collaboration improbable mais j’ai pris 
énormément de plaisir lors des neuf jours passés en studio avec le groupe. J’ai 
fini par jouer sur « Rock And Roll Hell » et une ballade rock appelée « I Still Love 
You ». C’était étrange car je n’avais pas l’habitude de jouer ni d’écouter ce style 
de musique. Ils me mirent rapidement mis à l’aise, me disant combien ils avaient 
aimé mon travail ».

À ce moment, Vincent Cusano, très vite rebaptisé Vinnie Vincent, n’était rien 
de plus qu’un compositeur occasionnel et l’un des nombreux guitaristes ayant 
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Ils connaissent le succès depuis leurs débuts, et pour l’instant, nos voisins 
allemands ne déçoivent pas ! Aucune fosse note même. Du bon post-hardcore 
mélodique comme ils nous y ont habitué avec des paroles aux messages tout 
aussi prenants, alors que demander de plus ? Ils n’ont fait que s’améliorer entre 
chaque album, en particulier au niveau vocal, sur ce point le chant de Timo 
Bonner (producteur de l’album) semble s’affiner avec le temps. « Une musique 
percutante avec des paroles percutantes », c’est leur principal leitmotiv, et ils 
s’y tiennent ici encore une fois ! On peut sentir cependant un ton encore plus 
lourd que leurs deux premiers LP, Lifeline (2018) et Unseen Relations (2020), 
et une envie d’apporter un sens nouveau tout en gardant l’objectif de leurs 
débuts. [Acha]

Vous sortez votre troisième album. Est ce que tu dirais que le processus 
d’écriture a évolué depuis le précédent Unseen Relations ?
Je dirais que ça a définitivement évolué puisqu’au début, c’était plus un 
processus sur lequel seul Timo (Ndlr : Timo Bonner, chanteur) avait la main.
A la base c’était son projet solo, donc ça, combiné avec le fait qu’il possède son 
propre studio de production, a fait que la plupart des paroles venaient de Timo.  
Je pense que tout au long du deuxième album, un peu plus d’influences ont 
commencé à venir des autres.  Pour le troisième cette fois, il y en a encore plus : 
plus de voix de ma part, plus de riffs des guitaristes et plus de la part de notre 
batteur, donc c’est comme une collaboration nouvelle et plus poussée. Tout est 
devenu plus intense.

Quelle est l’inspiration qui se cache derrière l’artwork de cet album ? Quel le 
concept d’Eclipse ?
L’idée de la pochette de l’album vient surtout de Timo et moi… Nous sommes 
tous les deux assez branchés par tout ce qui est astral et astronomie. On s’est 
donc dit : « Comment pourrions-nous surpasser notre dernier album ? ». Quand 
nous avons remarqué pendant le processus d’écriture que les chansons comme 
« Black hole « ou « Help Me Out », avaient toutes les deux un rapport avec 
l’espace et le fait de vivre plusieurs versions de soi-même, avec des choses très 
intenses. Comme on a écrit des paroles aussi profondes, nous nous sommes 
dit que nous aurions besoin de quelque chose de plus grandiose et nous avons 
utilisé cela comme métaphore pour traduire toutes nos pensées ici, en lien avec 
le ciel et l’espace. Nous sommes donc passés assez rapidement du titre « Black 
Hole » à une autre musique qui s’appelle « Eclipse », et ensuite on s’est dit 
pourquoi ne pas simplement appeler l’album Eclipse. On a échangé sur What’s 
App et le tour était joué.

J’ai énormément aimé la trilogie vidéo pour vos clips. Quelles étaient vos 
inspirations pour le scénario, et peut-on espérer voir plus de trilogies de ce 
genre à l’avenir en lien avec vos morceaux ?
Lorsque tu sors un album, il faut un ou deux clips vidéo pour accompagner 
sa sortie et avoir au moins un ou deux singles avant la sortie de l’album et 
généralement ils accompagnent également le clip vidéo. On avait donc fait ça 
pour les premiers albums. On le fait pour avertir les gens que quelque chose 
arrive et attirer leur attention sur l’album et c’est tout ce que nous faisons 
d’habitude.  Cette fois, comme Eclipse est spécial et inédit dans son approche, 
nous avions donc besoin de quelque chose de différent pour le clip.  On s’est 
dit que nous devrions simplement y aller à fond et produire une trilogie. Notre 
label Arise Empire a été convaincu assez rapidement par cette idée, alors nous 
sommes allés explorer ce thème de l’univers et de l’espace-temps, en mettant 
des éléments comme le voyage dans le temps, différentes nuances de nous-
mêmes, et comment gérer toutes ses pensées intérieures, comment notre 
esprit peut-il vivre différentes réalités, etc. Nous pensions que cela s’intégrerait 
parfaitement dans une trilogie.  Les vidéos sont excellentes, avec de superbes 
acteurs ainsi que Mirko Witzki qui produit tous nos clips.  On a dû réalise près de 
dix-sept vidéos avec lui, donc c’est le type principal pour ça, et il a également été 

très impressionné par cette idée.  Ensuite, tout s’est passé comme d’habitude, 
nous avons trouvé tellement de bonnes idées, je pense personnellement, que 
les deux premières vidéos se sont très bien déroulées et que la troisième clôture 
le tout parfaitement.

Le single « Summertown » a l’air d’être aussi un espace d’expression 
incroyable, assez déjanté. Est ce que les Breakdown Bros vont être des invités 
récurrents sur les albums d’Our Mirage ?
Cette fois, c’est définitivement quelque chose de très spécial et certainement 
une exception.  Je ne sais pas s’il y aura plus de musiques avec Breakdown 
Bros sur album, mais ce n’est pas un chapitre inachevé, disons-le comme ça.  Si 
nous retrouvons un peu de temps, Timo et moi allons certainement sortir plus 
de matériel pour Breakdown Bros, de quelle manière ?  On ne sait pas encore.  
Mais ce projet n’est certainement pas mort.  Comme tu as pu le constater au 
cours des trois, quatre ou cinq dernières années, nous n’avions eu le temps 
que pour Our Mirage, et « Summertown », la musique est prête depuis 2016, 
donc elle a déjà quelques années. L’équipe et moi n’avons juste jamais réussi 
à terminer le clip vidéo.  Tout était fait et les voix ont, je pense, cinq ans, donc 
nous avons un son un peu différent, nous avons juste essayé de changer les 
instrumentaux, ajuster les sons et l’échelle pour que la musique puisse s’intégrer 
avec les autres. Cette fois-ci, c’est sur l’album, je ne sais pas si nous allons 
refaire ça une fois de plus. Un jour, quelque chose de nouveau avec Breaking 
Bros pourrait germer parce que nous avons besoin d’une autre plate-forme 
où nous pouvons devenir un peu plus fous et libérer toutes les idées folles 
de nos têtes.  Il y aura donc un retour un jour, nous sommes plutôt heureux 
que « Summertown » soit enfin sorti et nous l’avons déjà joué dans quelques 
festivals et spectacles.  C’est très drôle de changer de style, d’être super émotif, 
parfois triste et ensuite juste faire la fête pendant trois minutes, rien n’a de sens 
et après nous allons revenir à nos musiques habituelles. 

Quelle est d’après vous la meilleure musique de ce nouveau disque ?
Ah oui, bonne  question !  Ma musique préférée sur l’album s’appelle « Vicious 
Cycle », et c’est une des chansons que j’ai écrites, les paroles du moins, et 
Timo a fait le super instrumental. C’est très émouvant mais très hard et j’essaie 
vraiment de le traduire dans les paroles.

Déjà le troisième album studio de ce combo teuton qui l’a gardé bien au chaud pendant un certain 
temps. Aujourd’hui, nos voisins d’outre-Rhin sont fin prêts à dévoiler Eclipse, doté d’un son 
nouveau et plus hard mais avec les mêmes paroles empathiques et sensibles. Pour autant, on 
y trouve toujours un peu de place pour du fun ! [Entretien avec Manuel Möbs, basse/
choeurs, par Acha - Photo : DR]

Illusion cachee 
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Disponible en coffret CD et vinyle
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Disponible en coffret CD et vinyle

CREATURES OF THE NIGHT
Réédité en version deluxe avec de nombreux bonus

(demos, versions alternatives, live...)

Depuis sa reformation en 2013, Xentrix s’est remis lentement à la tâche, tout 
d’abord avec le réussi Bury The Pain (2019), et à présent Seven Words, leur 
sixième brûlot. Si le quatuor anglais de Preston (Lancashire) connut son petit 
quart d’heure de gloire sur le label Roadracer (futur Roadrunner Records) au 
début des années 90 avant le déclin du thrash, Kristian Havard et ses compères 
ont toujours perpétué un heavy/thrash d’obédience américaine, typique 
des ténors du genre tels que Testament, Exodus, Forbidden, Anthrax (sans le 
côté crossover). Sur Seven Words qui sonne terriblement lourd et puissant, 
leur nouveau chanteur/guitariste Jay Walsh s’affirme davantage au micro, ce 
dernier ayant pris entièrement part au processus de composition dès le  départ, 
contrairement à Bury The Pain. La majorité des morceaux évoluent sur un mid 
tempo efficace avec des riffs et solis de bonne facture (l’entraînante chanson-
titre, «  Everybody Loves You When You’re Dead  »), mais assez répétitifs 
(« The Alter Of Nothing »), tout comme les parties de chant qui manquent de 
contraste, laissant une nouvelle fois Xentrix au rang de seconds couteaux du 
thrash européen, lui qui aurait dû naitre sous le soleil de la Bay Area et non 
outre-Manche. Le disque, qui contient de beaux uppercuts quand même (« Kill 
and Protect », s’achève par la sympathique reprise de « Billion Dollar Babies » 
d’Alice Cooper. Malheureusement, Xentrix, en tournée à l’automne dernier avec 
Artillery, Vio-Lence, et Whiplash dans le cadre du MTV Headbangers Ball Tour 
2022, n’est pas passé par l’Hexagxone, et ça, c’est un carton rouge !

[Seigneur Fred]

Alors, comment va Xentrix ? Pas trop frustré par le contexte épidémique qui 
suivit la sortie de Bury The Pain ? D’ailleurs celui-ci vous a peut-être affecté 
psychologiquement car Seven Words sonne vraiment lourd et puissant 
comme disque, presque moins mélodique que Bury The Pain...
C’est peut-être le cas, je n’en suis pas sûr... Lorsque nous sommes entrés 
en confinement au Royaume-Uni, nous avons décidé d’utiliser le temps à 
bon escient et d’écrire un nouvel album de Xentrix. Nous ne pensons pas 
trop à quelle chanson devrait être quoi, comme si ou ça, elles se produisent 
simplement, spontanément, de manière organique. J’ai toujours cru qu’on ne 
pouvait pas écrire de musique pour quelqu’un d’autre que soi-même et si les 
gens aiment ça, c’est que du bonus.

Les morceaux de Seven Words sont-ils tirés des sessions d’enregistrement 
et des idées de riffs de Bury The Pain ou ce sont totalement de nouveaux 
morceaux tout frais ? Quand avez-vous travaillé sur le nouveau disque et 
comment a-t’il germé au sein du groupe ?
Seven Words a été le premier album dans lequel notre nouveau chanteur 
Jay Walsh a été impliqué dès le début, donc son empreinte est sur cet album 
bien plus présente que sur Bury the Pain. Toute la musique et les paroles ont 
été écrites pendant le confinement en utilisant la technologie et Internet 
pour échanger les idées entre nous. Après avoir enregistré quelques démos 
approximatives, nous nous réunissions (quand nous étions autorisés) et 
répétions ensemble et les chansons prenaient forme, c’est un processus 
collaboratif.

Sur le précédent artwork de Bury The Pain, on pouvait voir un homme 
déprimé à bout de nerfs, entre deux démons… A sa sortie en 2019, il m’avait 
fait penser au film Chute Libre de Joel Schumacher sorti en 1992. Peut-on 
faire un rapprochement entre Bury The Pain et le principal thème de ce 
film où le personnage principal interprété par Michael Douglas craque 
complètement dans notre monde moderne ?
L’idée de cette œuvre d’art renvoie aux paroles de la chanson-titre « Bury 
The Pain », qui concernent les voix dans votre tête qui vous disent de réagir 
à quelque chose ou à quelqu’un qui vous a fait du mal d’une manière qui 
pourrait être de trop, mais quand la rage ne redescend pas, il est difficile de ne 
pas écouter ces démons. Je vois ce que tu veux dire avec la comparaison avec 
ce film, mais artistiquement, le personnage sur la pochette est en fait tiré de 
la couverture de notre deuxième album For Whose Advantage ? (Roadracer 
Rec./1990). L’idée est principalement venue de l’esprit de Dan Goldsworthy 
(illustrateur) après que nous lui ayons envoyé les paroles de la chanson-titre. 
C’est donc le même personnage que tu vois sur Seven Words, regarde sa 
cravate ! (sourires)

Quels sont donc ces « Seven Words » évoqués ici sur le nom du nouveau 
disque ? Je connais les sept péchés capitaux dans la Bbible, les Sept 
Merveilles du monde mais pas les Sept Paroles ?! (rires)
Comme tu le dis si bien, le nombre sept est un nombre incroyablement répandu 
dans toutes sortes de choses : la mythologie, la religion, de la spiritualité à 
l’histoire… Mais dans notre titre, il fait référence aux paroles : « Pas d’amour 
perdu, apportez-moi le chaos (...) » qui parle de l’envie de changer au point de 
ne pas se soucier des conséquences.

Le thrash metal dénonce souvent les problèmes sociaux, économiques et 
politiques, la guerre, dans nos sociétés modernes. Tout est généralement 
interconnecté. C’est ce contexte inflationniste difficile (10% d’inflation en 
Grande-Bretagne) doublé de la démission de votre 1ère ministre Liz Truss, 
et toutes les conséquences sociales post-Covid-19, qui vous inspirent ici à 
travers votre personnage central sur la pochette de Seven Words ? Celui-ci
est très en colère et se soulève contre le système et l’autorité ?
Disons que la musique nécessite des paroles intenses pour fonctionner,. Tu ne 
peux pas écrire une chanson d’amour en thrash metal, (tiens, je vais googler 
ça après, (rires)). Dans Xentrix, on écrit sur des choses qui se passent dans 
l’actualité ou peut-être quelque chose de l’histoire mondiale, ou quelque chose 
qui nous arrive. Nous ne sommes pas un groupe politique moralisateur pour 
autant. On essaie simplement de souligner les choses qui nous touchent à un 
certain niveau.

Musicalement, je trouve Seven Words moins typé thrash et peut-être que 
ça sonne plus entre heavy et thrash metal finalement. Il y a beaucoup de 
heavy metal dans ton coeur, comme tu me l’avais confié en 2019 dans notre 
précédente interview, en me racontant l’anecdote quand, étant gamin, tu 
étais sorti avec ta première veste à patches à 12 ans ans. Ta mère dit alors à 
ton père que c’était passager et que ça te passerait aussitôt… (rires)
Je pense que c’est la façon parfaite de décrire Xentrix, un groupe de thrash 
metal qui met l’accent sur le heavy metal. Seven Words est la suite parfaite de 
l’album Bury the Pain, il montre nos influences métal de la même manière mais 
avec un son et une saveur légèrement différents. Les harmonies et les riffs de 
guitare sont toujours aussi répandus, mais les rythmes et les motifs vocaux de 
Jay lui confèrent une place importante sur Seven Words. Et oui, cette mode n’a 
finalement jamais cessé en moi… (rires)

Ils auraient pu le baptiser Six Words, en lien avec leur sixième galette, mais non, nos voisins 
britanniques ne faisant jamais rien comme tout le monde... Depuis sa reformation en 2013, 
Xentrix a décidé de battre le fer du thrash metal tant qu’il est encore chaud, brexit ou pas, 
pandémie ou pas, l’essentiel étant de perpétuer son style de prédilection né dans les années 
80, et par le même temps dénoncer les dérives de nos sociétés modernes. [Extrait d’entretien 
avec Kristian Havard, guitare, par Seigneur Fred – Photo : DR]

The system has failed

XENTRIX
Seven Words
Heavy/Thrash metal
Listenable Records



Après leur très bon Dying Breed (2019), nos Frenchies mettent la barre encore 
plus haut avec Untamed, un album peaufiné à la production magistrale. 
Les copains de Kissin’ Dynamite y sont pour quelque chose, Hannes Braun 
ayant officié au mixage, et Jim Müller faisant même une apparition pour un 
solo d’anthologie  ! Ces derniers apportent une autre dimension à l’album 
et le hissent au niveau des très bonnes références du genre, alors monnaie 
courante durant les années 80. Très diversifié, Untamed est un opus pourtant 
homogène avec cette « patte BlackRain » bien assumée, nous gratifiant de 
bonnes claques, entre « Neon Drift » aux envolées synthwave à la mode, le 
heavy « Raise Your Glass », le rock à la Bon Jovi sur « Dawn of Hell », le Ghost-
ique « Summer Jesus » ou la chanson-titre taillée véritablement pour le live. 
Un groupe qui joue désormais dans la cour des grands sans se prendre trop au 
sérieux (cf. leurs vidéo clips). [Marie Gazal]

Comment avez-vous procédé pour le processus d’écriture du fait de la 
situation inhabituelle que l’on a tous vécue ? Avez-vous pu vous voir pour 
écrire le nouvel album Untamed ? 
Non, d’ailleurs c’était la première fois que je ne voyageais pas en France pendant 
deux ans. Ça m’a permis de faire l’album tranquillement, il n’y avait pas trop 
de rush. On ne savait pas quand ça allait sortir, même si ça allait sortir. Je l’ai 
bien vécu, les autres moins, mais on est tous originaires de Haute-Savoie, donc 
ils ont trouvé moyen de respirer un peu. De toute façon, on est tout le temps 
à distance, même ceux qui vivent en France n’habitent pas au même endroit. 
Alors on échange les morceaux sur internet. Ce qui a changé, c’est qu’on avait 
tout le temps. Tout est enregistré à la maison à part la batterie, la plupart des 
groupes font ça aujourd’hui sauf ceux qui ont encore les moyens de passer des 
heures en studio.

C’est quand même le septième album en vingt ans d’existence. Avec un peu 
de recul, comment décrirais-tu l’évolution de BlackRain ?
Ça doit faire plus de vingt ans vu que Max et moi, on jouait déjà ensemble à la 
sortie du collège, même si ce n’était pas encore sérieux. L’évolution a été assez 
lente avec des hauts et des bas. Bien sûr, on espère toujours atteindre un niveau 
supérieur. Mais vu le style qu’on a choisi, on ne pouvait guère mieux espérer. Ce 
n’est pas quelque chose de très populaire de nos jours, notamment auprès des 
jeunes. Clairement ça se voit sur les statistiques de Spotify ou les plateformes de 
streaming. Donc on se porte plutôt pas trop mal étant donné les circonstances. 
On est à peu près le seul groupe français à faire ça et même sur la scène 
internationale car peu de groupes ont persisté dans le genre. On a un bon label, 
on arrive à faire des albums et à choper de bons concerts et festivals. On ne se 
plaint pas, ça se passe bien !

Tu peux me parler de votre nouveau vidéo clip de « Demon » qui fait un clin 
d’oeil à la série TV française Les Mystères de l’Amour, anciennement Hélène 
et les Garçons ? Vous vous êtes bien amusés là encore, on dirait...
C’est moi qui ai rencontré l’un des acteurs de cette série parce qu’il habite 
près de chez moi en Suède. Ce fut vraiment inattendu. Un pote en commun 
me dit « J’ai un pote, il travaille en France, il est un peu acteur. Je t’appelle 
quand il débarque chez moi ». Et il m’appelle et je me rends compte qu’il parle 
complètement français et surtout que c’est l’acteur de la série que je regardais 
quand j’étais gamin chez ma grand-mère. Je me revois en train de regarder 
Hélène et Les Garçons, et il y avait ce type. C’était donc Jimmy dans la série, 
qui parlait avec un accent bizarre ! Et il m’a appelé et là j’ai fait « Putain ! T’es 
suédois !». (rires) On s’est bien entendu avec toute la clique d’acteurs et ce n’est 
pas fini, on va faire plus de choses ensemble. Ça promet des moments un peu 
décalés…

A propos de vos pochettes d’albums maintenant, vous voulez créer une identité 
visuelle à la Eddie d’Iron Maiden, on dirait ?
Oui, c’est exactement ça. On a travaillé avec Megan Mushi, un Indonésien, La 
pochette de Dying Breed nous a rendus tellement contents que l’on s’est dit que 
ce serait bien de continuer avec le même concept. Ce qu’on a demandé, c’est 
d’avoir les squelettes dans chaque future pochette dans différents contextes à la 
Maiden. On aurait dû commencer ça avant, en fait ! (rires)

BlackRain, la référence du Glam/Sleaze Rock français, s’était fait discrète depuis le très 
réussi Dying Breed en 2019. On comprend à présent pourquoi : entre la Haute-Savoie et la Suède, 
les quatre copains musiciens de toujours planchaient sans pression sur Untamed, leur septième 
opus très abouti, bourré d’énergie brute et de hits ! [Extraits d’entretien avec Swan 
Hellion, chant/guitare, par Marie Gazal – Photo : DR]

Born to be wild
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BLACKRAIN 
Untamed
Glam rock
Steamhammer / SPV

C’est bien connu, les chiens ne font pas des chats. Pour nos Flamands, ce 
sont les chiens en l’occurence, qui constituent une réelle source d’inspiration, 
plutôt originale, chez Bark afin de mieux faire passer leurs messages sociétaux 
sous fond de speed’n roll (on pense à Motörhead) et death metal (merci 
Entombed époque Wolverine Blues/To Ride…), le tout teinté de groove metal 
à la Transport League. Ce Rambler Of Aeons va ramoner vos cages à miel cet 
hiver avec ses treize uppercuts. De sa chanson-titre en ouverture, carrément 
in your face au tempo effréné, jusqu’au titre bonus « Invisible People » aux 
énormes relents hardcore, en passant par le massif « Underworld », chacun 
des morceaux est taillé pour le live, avec des riffs inspirés, une basse qui 
groove, et ces growls bien gras de Ron Bruynseels, presque comparables 
aux légendaires vocaux de Jan-Chris de Koeijer des regrettés Néerlandais de 
Gorefest. Si plusieurs influences majeures transpirent ici, Bark apporte à sa 
manière sa patte à l’édifice du métal qui groove. Ouaf ! [Seigneur Fred]

Depuis vos débuts, Bark a développé un concept autour des chiens assimilés 
à des dieux... Est-ce que cela provient du classique des Stooges et Iggy Pop « I 
wanna be your dog » de 1969, transformé/repris par Slayer en « I’m gonna be 
your god » en 1996 ? 
Martin : À l’époque, on avait un groupe appelé Aguardente avec le batteur 
Ward et l’ancien guitariste Rui. On allait splitter en fait, et nous n’avions pas 
de concerts à venir, alors nous avons commencé à jammer quelques trucs. 
Nous devenions vraiment excités par les riffs que nous proposions, mais nous 
avons remarqué que ça n’allait pas pour Aguardente et nous nous sommes 
dit que nous devrions créer un nouveau groupe pour ça ! La nouvelle musique 
était assez rapide et court, et nous avons pensé que nous avions besoin d’un 
chanteur brutal qui pourrait comme « aboyer » en plus de la musique. Ce fut 
justement le mot exact que nous avons utilisé. On a tout de suite pensé à Ron 
que l’on connaissait déjà du temps des groupes Hard Resistance et Unleash The 
Fury. Pour la basse, Ward a toujours voulu avoir un groupe avec son frère Jorn 
alors l’occasion était parfaite. Donc, quelqu’un a dit « Bark serait un nom sympa 
! ». À partir de là, c’était une sorte de remue-méninges fou.
Jorn : J’aime cette référence commune aux Stooges et Slayer que tu fais là. 
(sourires) Tu as compris définitivement notre tendance musicale même si nous 
n’avons pas pensé à ce croisement au départ. Mais ça colle et ça nous va : la 
spontanéité des Stooges avec l’agressivité de Slayer… (sourires)
 
Il y a une expression courante qui dit : « Le chien est le meilleur ami ou 
compagnon de l’Homme ». Qu’en pensez-vous ? Peut-être possédez-vous 
d’ailleurs des chiens dans votre vie privée ?
Ron : Aujourd’hui, je possède moi-même trois lévriers italiens et j’ai eu d’autres 
chiens pratiquement toute ma vie. Je suis totalement d’accord avec cette 
phrase, oui ! Les chiens sont très doux et fidèles. Nous pouvons apprendre 
beaucoup des animaux et notamment des chiens sur ces questions. En fait, pour 
être honnête, je ne pense pas que les humains méritent vraiment des chiens.
Jorn : J’aimerais croire que les chiens ont domestiqué les humains afin 
d’améliorer notre nature de merde ou notre condition humaine. Alors oui, je 
suis d’accord avec ça. 

Rambler of Aeons est votre quatrième album studio. Jusqu’à présent, vous 
étiez sans label et avez sorti vos disques précédents en autoproduction. 
Quelles sont vos attentes précisément ?
Martin : Nous avons toujours été un groupe très indépendant, on a même 
en fait rejeté certains labels par le passé. Mais Listenable est venu avec une 
excellente proposition et beaucoup de respect pour notre façon de travailler et 
nous avons pensé que ce serait un grand pas en avant pour le groupe avec un 
super label qui est aussi un partenaire fantastique, nous sommes ravis de voir ce 
que l’avenir nous réserve.
Jorn : Mon espoir est que le mot « chien » ait plus de portée grâce à Bark. Je 
pense que Listenable est un excellent choix à cet égard. Ils nous comprennent 
dans le sens où ils comprennent ce que nous faisons.

On connait tous les expressions plutôt négatives telles que « mener une vie de chien » ou « il 
fait un temps de chien ». Pour nos voisins belges de Bark, les métaphores canines semblent 
plutôt les inspirer depuis leurs débuts en 2014 à Antwerp. Auteur d’une quatrième galette 
énergique où lyriquement les chiens deviennent des dieux, manière de dénoncer à sa manière la 
fameuse fracture sociale, le quintet flamand s’est laissé caresser dans le sens du poil pour 
nous présenter Rambler of Aeons sur lequel il porte beaucoup d’espoir. [Extraits d’entretien 
avec Martin Furia, guitare et production, Jorn Van der Straeten, basse, et Ron 
Bruynseels, chant, par Seigneur Fred – Photo : DR]

I wanna be your dog

BARK 
Rambler Of Aeons
Groove/Death metal’n roll
Listenable Records
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Histoire sans fin
welcome to the west coast iii est le Septième album studio des coreux américains, après un Valley 
of death qui n’est pas passé inaperçu en 2019 et un album live  sorti en 2020 chez arising empire. 
Fidèle à son style, Lionheart y entretient la flamme du hardcore californien. [Entretien avec 
Rob Watson, chant, par Norman Garcia – Photo : Moritz Hartmann]

Votre nouvel album s’appelle Welcome to the West Coast III. Pour ceux qui 
ne connaissent pas votre discographie, peux-tu nous expliquer quelle est sa 
connexion avec les Welcome to the West Coast I et II ?
Je pense que les trois albums dégagent de bonnes ondes, ce qui fait qu’ils 
se ressemblent en quelque sorte. J’écoute beaucoup de rap et beaucoup de 
mixtapes finissent par avoir des parties 2, 3, etc. J’ai toujours pensé que ce 
procédé était vraiment cool. Ce n’est pas quelque chose que l’on voit beaucoup 
dans le metal, le hardcore, le punk ou le rock en général. Alors nous avons 
pensé que c’était une bonne idée de le faire.

Vous avez aussi écrit une suite à « Stories from the Gutter » qui apparaissait 
dans votre précédent album Valley of the Death...
Ouais, c’était l’une de mes chansons préférées sur cet album, mais j’avais 
l’impression que l’histoire n’était pas vraiement finie. J’avais encore des choses à 
raconter, d’où l’idée de cette suite ici.
     
A propos du titre « Live by the Gun », nous n’avons pas le même rapport 
aux armes ici en en France qu’aux Etats-unis, même si les homicides par 
armes à feu est un phénomène mondial qui à tendance à malheureusement 
augmenter chez nous… Quel est donc le messsage que vous vouliez 
transmettre à travers cette chanson de Lionheart ?
En fait, ce n’est pas une chanson sur les lois régissant les armes à feu ou le fait 
d’en posséder. Ce titre parle du fait que beaucoup de personnes finissent par 
vivre des cycles sans fin au fur et mesure qu’ils grandissent. Cela fait référence 
à Catch 22 (Ndlr : roman de l’américain Joseph Heller publié en 1961) où il 
s’agit de faire tout ce que vous pouvez pour survivre, mais en fin de compte les 
mêmes choses qui hantent vos journées finissent par revenir.

Dis-moi, il y a beaucoup de guests sur cet album… Le hardcore a toujours été 
une histoire de famille où l’on se soutient coûte que coûte, tu confirmes ?
Absolument. La liste des invités est assez conséquente sur ce nouvel album, 
mais en fait je voulais faire venir des personnes que je respecte, qui m’ont 
influencé ou avec qui je suis ami. 

Mais y’a-t’il une rivalité «West Coast/East Coast » comme dans le rap US ? 
Anthony Martini (E-Town Concrete) et Jamey Jasta sont de la côte est, par 
exemple, n’est-ce pas ?
Non, nous faisons tous partie de la même équipe ici !

L’album a été produit, puis mixé et masterisé par des visages connus du 
harcdore, notament Jamey Jasta (Hatebreed) qui prête également sa voix sur 
deux titres...
Oui, c’est lui qui a sorti notre tout premier album en 2007 (The Will to Survive), 
donc on le connaît depuis des années. C’était vraiment naturel de bosser avec 
lui et je serai encore partant pour le refaire.

Justement, depuis la sortie de The Will to Survive, comment juges-tu le 
parcours du groupe ?
Jusqu’à maintenant cela a été un incroyable voyage et je me sens très chanceux 
d’avoir pu parcourir le monde avec ce groupe.

Avec les titres « Hell on Earth », « Live by the Gun » et « Death Comes in 3’s », 
vous avez une vision très violente et pessimiste de la société...
Ouais, mais cela nous arrive quand même de passer de bons moments en 
famille ou entre amis, tu sais !

Que penses-tu de la nouvelle scène émergente avec des groupes comme 
Turnstile, Knocked Loose, Dare ?
Je suis un grand fan de Turnstile. Je pense que leur dernier disque (Ndlr : Glow 
On sorti en 2021) était incroyable et ils méritent chaque once de louanges qu’ils 
récoltent ! Voir un groupe hardcore nominé aux Grammy’s Awards est juste 
irréel. J’adore ça. Il y a beaucoup de bons groupes qui sortent ces temps-ci et qui 
repoussent vraiment les limites du genre.

Une dernière question, à qui appartient le crâne tatoué sur la pochette du 
nouvel album ?
C’est un DJ connu sous le nom de Goober. C’est un super mec. On peut le voir 
aussi dans la vidéo de « At War With The Gods » (Ndlr : avec Los of Desmadre) 
que nous venons de tourner. Hey, n’oublie pas de citer le photographe, notre 
pote Angel. Son IG est @lost.angell et il a réalisé toutes les photos pour l’album, 
y compris celle-ci.

Faire appel aux pointures du genre (Jamey Jasta et Will Putney) pour 
l’enregistrement de son album est l’assurance d’obtenir un son de qualité, à 
défaut d’originalité. C’est donc avec une bande-son solide et puissante que la 
bande à Rob Watson vient nous servir son septième album, Welcome to the 
West Coast III. La bonne surprise est la pléthore d’invités qui viennent prêter 
main forte aux Californiens sur le terrain, d’Alex Taylor du groupe Malevolence 
(dont le dernier album a fait grand bruit en 2022) à Jamey Jasta de Hatebreed 
(encore lui !), en passant par l’incontournable Ice-T (BodyCount). Le titre « Live 
by the Gun » où apparaît ce dernier est d’ailleurs l’un des plus marquants de 
l’album, avec son phrasé et un solo de guitare que l’on pourrait prêter à Ernie-C. 
A coups de chœurs HxC et avec nombre de sonorités urbaines assumées, les 
titres s’enchaînent sans détour pour un résultat des plus homogènes. Vous 
l’aurez compris, ce nouvel album de Lionheart n’offre rien de bien nouveau 
dans le paysage hardcore US, mais fort de son efficacité et sa brutalité, il assoit 
le combo d’Oakland comme une place forte du hardcore californien, et bien 
plus encore. [Norman Garcia]

LIONHEART 
Welcome to the West Coast III
Hardcore
Arising Empire





Rien que le premier titre et single « No More God For Me » en dit long sur 
leur ras-le-bol du poids de la religion au quotidien au Pérou, pays dont est 
originaire Spectral Souls. Idem sur l’explicite « Fuck The World », très in your 
face, ou le slayeresque « Ego Man ». Chaque musicien se donne ici à 666 % 
sur son instrument de torture, à l’image de son guitariste et leader Martín 
Revoredo, devenu chanteur malgré lui après quelques remaniements de line-
up. Celui-ci donne tout ce qu’il peut même si ce n’est pas parfait. Fans de 
riffs qui tuent à la old Death, Morbid Angel, Pestilence, Grave, avec des solo 
de guitare en shredding à faire saigner vos tympans, et un son de batterie 
acoustique naturel devenant rare, Towards Extinction vous réjouira, en 
attendant un prochain brûlot déjà en route. Quelle grinta ! [Seigneur Fred]

Ce que j’aime chez les groupes sud-américains, c’est cette dévotion, cette 
même fureur qui s’en dégage (Sepultura, Krisiun, Nervosa...). On retrouve 
cela aussi naturellement chez Spectral Souls. D’après toi, pourquoi ? 
Comment expliques-tu cette caractéristique commune ?
Il y a une expression populaire qui dit : « Nous sommes sud-américains, 
nous sommes nés pour souffrir ! ». (rires) Beaucoup de nos pays ont souffert 
de la religion, du terrorisme, des dictatures, des guerres de narcotrafic, de 
la pauvreté, de l’ignorance, de la corruption, donc je pense que toutes les 
générations expriment d’une façon ou d’une autre ce qu’elles ressentent dans 
leur vie. Ici la réalité est plus terrifiante que la fantaisie, donc je pense que c’est 
la principale raison. La plupart des groupes sud-américains de métal ont ce 
sentiment de rage à l’intérieur, et nous n’échappons pas à ce destin...

Comment Spectral Souls a-t-il vu le jour à Lima en 2019 ? Vous n’êtes pas 
vraiment de nouvelles âmes vierges, si je puis dire, sur la scène, la plupart 
des gars ayant déjà joué ailleurs par le passé (Miserable, M.A.S.A.C.R.E., 
Blasphemous Division, etc.).
Bon, tous les membres sont des musiciens avec beaucoup d’expérience et de 
nombreuses années dans la scène comme tu l’as en effet mentionné. Sur la 
façon dont le groupe a été fondé, Spectral Souls est né début 2019 à Lima au 
Pérou, avec moi-même, Martin Revoredo, aux guitares, Miguel Cabezas au chant 
et David Suchero à la batterie. Dès le départ, l’idée principale était de travailler 
dans le style death metal. On avait déjà des chansons composées auparavant. 
Après les premières répétitions, nous avons eu pour tâche de compléter le line-
up  qui a quelque peu évolué par la suite (basse, seconde guitare, moi au chant). 
Entre-temps, on a donné notre premier concert mi-2019 à la salle impériale de 
Lima. (...)

Votre premier album Towards Extinction fut publié à l’origine en avril 2022, 
mais il est réédité à présent sur Hammerheart Records. Au départ, vous étiez 
donc libres lors de sa conception. A-t-il été facile de trouver un contrat avec 
un label européen plus tard ?
Nous avons toujours fait de la musique parce que nous aimons le faire, pas 
pour aimer les gens ou des labels, si dans le processus certains comme nous 
rejoignent notre passion, super, sinon c’est bien aussi ! On a jamais pensé que 
l’on signerait avec un label, bien sûr tous les groupes ou beaucoup d’entre eux 
ont pour objectif d’obtenir de nouveaux marchés, de partir jouer en Europe, 
aux États-Unis ou de faire partie d’un grand label. Dans notre cas, oui, c’est aussi 
un souhait, mais ne constitue pas la principale raison d’écrire et de jouer de la 
musique. L’histoire avec Hammmerheart était particulière. J’étais à Washington 
pour me rendre au Maryland Death Metal Festival aux États-Unis. Dans ma 
chambre d’hôtel avec mon ordinateur, j’ai vu un post de Hammerheart Records 
sur internet qui annonçait la sortie d’une nouveauté chez eux. Et là je me suis 
: « et pourquoi pas nous ? ». Alors je leur ai envoyé un message avec le lien 
de l’album déjà prêt. Pendant ce voyage, j’ai eu une réponse et ça m’a surpris, 
ils avaient déjà écouté l’album et aimé ça. Guido, le boss du label, m’a écrit en 
me disant qu’il voulait travailler avec nous ! Depuis ce jour, ce sont des gars 
formidables, nous sommes ravis de travailler avec eux.

Alors que la planète football avait dernièrement les yeux rivés sur l’Argentine devenue cham-
pionne du monde du ballon rond, non loin de là, en Amérique du sud, éclata au même moment au 
Pérou une guerre civile dont presque personne ne parla. C’est dans ce contexte tendu que nous 
avons fait connaissance avec Spectral Souls, nouveau combo surmotivé de death metal old 
school. [Extraits d’entretien avec Martín Revoredo, guitare/chant, par Seigneur 
Fred – Photo : DR]

La fureur de vivre 

SPECTRAL SOULS 
Towards Extinction
Death metal
Hammerheart Records



Vendredi 26 février 2021 // CCO, Villeurbanne 

Mardi 7 mars // CCO, Villeurbanne

Jeudi 9 mars // CCO, Villeurbanne

Lundi 13 mars //  CCO, Villeurbanne 

Vendredi 17 mars // Transbordeur, Villeurbanne

Mercredi 29 mars // CCO, Villeurbanne
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Samedi 18 mars // Ninkasi Gerland / Kao, Lyon
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Attention, talent  ! Dès les premières notes de «  Different Times  », on est 
happé par l’univers enchanté de Hamasaari. Le groupe sarthois a su créer 
un son unique, mêlant habilement éléments rock progressif traditionnel et 
ceux de métal. Les compositions d’Ineffable sont variées, passant d’accalmies 
mélodiques à du rock enflammé. De belles influences évidentes comme Pink 
Floyd, Porcupine Tree, ou Karnivool se dégagent, les fans apprécieront. Leurs 
performances sont impeccables, avec des guitares à réverbération épiques 
et des vocaux au son pur et authentique. Quant aux paroles, profondes 
et réfléchies, elles nous interrogent sur l’envie de liberté, les problèmes 
sociétaux, et les torts de l’Humanité en général. Hamasaari ne se limite donc 
pas qu’à la musique. Un disque de rock prog’ ambitieux et passionnant. [Acha]

Comment avez-vous choisi le nom de votre groupe ? 
Eh bien, voilà, on cherchait un nom et on est tombé sur un mot finlandais qu’on 
a un peu détourné : « hämärän saari », qui signifie « l’île du crépuscule ». On a 
enlevé une syllabe parce que c’était un peu long, et on a collé les deux mots. On 
s’était un peu projeté dans cette idée d’une île située dans le nord, dépourvue 
d’humains, de violence et parfaitement naturelle. Pour l’histoire, on se disait 
que les textes tournaient beaucoup autour de l’observation de l’état actuel et 
du passé de l’humanité, et on se projetait dans l’idée de voir ces scènes comme 
si on était des petits animaux sur cette île, voyageant dans notre monde pour 
observer, se poser des questions, tout ça sans juger...

Quelle est la signification derrière les paroles de « Different Time » ? 
Les textes ne sont pas très précis, mais en fait, ils sont très globaux et parlent 
de beaucoup de choses. Je pense que le texte ici pourrait t’orienter vers plein 
de choses dans sa signification. Il parle de corruption, de chaînes, de nier les 
faits, de se trouver dans un monde qu’on a du mal à regarder en face parce que 
cela implique beaucoup de choses. Il y a une phrase que je dis : « Strange to 
believe in a faith that makes you a slave ». C’est un peu ça, on croit notre destin 
qui nous rend esclave, mais on n’a pas envie de savoir que le monde va mal 
ou que le capitalisme nous tue, mais c’est quand même le cas et on le prend 
dans la figure tous les jours. C’est pour ça que je voulais préciser tout ça. Donc, 
« Different Time », c’est un peu comme si on niait les faits, comme si on était 
dans un monde parallèle.

Quand avez-vous commencé l’enregistrement de cet album ? 
On a fait une session complète en juin 2021 qui a duré environ dix-douze jours. 
On a enregistré tous ensemble, principalement la batterie, pour avoir une 
énergie très à l’ancienne, comme si on enregistrait ce qu’on avait sous les doigts, 
sans métronome, comme dans le rock’n’roll. Contrairement à quelque chose de 
très séquencé et précis avec une grille, on enregistre chaque instrument piste 
par piste, mais on avait besoin d’avoir une énergie live tout le temps, donc on 
enregistrait tous ensemble. C’est un délire, on a besoin d’être tous là tout le 
temps, du moins pour les premières prises, jusqu’au moment où on refait les 
prises de chacun si besoin. On a travaillé avec un Anglais nommé Paul Peterson 
(ex-membre du groupe Plaisir) qui nous a dirigés sur les émotions.

Quelles ont été vos influences lors de la création de cet album ? 
Les deux plus grandes influences de notre groupe sont Karnivool et Black Peaks, 
je pense, comme sur « White Pinnacle » par exemple, qui a été créé peu de 
temps après avoir vu le groupe en concert. On est aussi influencé par Opeth, 
Porcupine Tree, etc. mais aussi Klone parce qu’on se connaît bien et qu’on les a 
vus en concert plusieurs fois. Pendant la création de notre album, j’ai beaucoup 
écouté d’électro jazz qui m’a influencé dans les textures de clavier et nos 
accords ouverts. Cela a apporté beaucoup de choses à notre musique, je trouve.

Hamasaari est un quintet de rock progressif manceau qui s’efforce de produire un son solide 
mais délicat. Inspirés par les grands noms du genre, ils ont imaginé un voyage musical et 
sensoriel envoûtant. Ayant émergé des cendres de leur précédente formation, Shuffle, ils ont 
su apporter une touche de sérénité et de mélancolie à leur son, mettant en avant avec circons-
pection des images poétiques dans un discours nuageux et sombre. [Entretien avec Jordan 
Jupin, guitare/chant, et Sullivane Albertini, claviers, par Acha – Photo : DR]

Les invisibles

HAMASAARI 
Ineffable
Post metal / Rock progressif
Klonosphère



Vendredi 26 février 2021 // CCO, Villeurbanne 

Mardi 7 mars // CCO, Villeurbanne

Jeudi 9 mars // CCO, Villeurbanne

Lundi 13 mars //  CCO, Villeurbanne 

Vendredi 17 mars // Transbordeur, Villeurbanne

Mercredi 29 mars // CCO, Villeurbanne

metal atmosphérique

death metal

folk metal

metalcore

death METAL

metal

prog instrumental

WE ROCK 
LYON

En accord avec Garmonbozia

En accord avec Garmonbozia

En accord avec Garmonbozia

En accord avec Veryshow

En accord avec The Link Productions

En accord avec Avocado Booking

En accord avec Garmonozia

GLORYHAMMER
WIND ROSE - RUMAHOY

Lundi 13 février // CCO, Villeurbanne 

AVATARIUM

OUR HOLLOW, OUR HOME
TRAITORS - GHOST IRIS - STAIN THE CANVAS

JAKUB ZYTECKI - JACK GARDINER & OWANE

Lundi 24 avril // CCO, Villeurbanne

doom death

En accord avec Garmonbozia

NASTY
CABAL - FROZEN SOUL

+ GUEST

SOM

Jeudi 2 février // Transbordeur, Villeurbanne 
FOLK METAL

Samedi 4 février // Ninkasi Gerland / Kao, Lyon

En accord avec Garmonbozia

AMENRA
DER WEG EINER FREIHEIT

HANGMAN’S CHAIR

ALESTORM

DYING FETUS

IN EXTREMO

ATTILA

KATATONIA
+ SOLSTAFIR

PSYCROPTIC
BENIGHTED - ENTHEOS

IGORRR

CANNIBAL CORPSE

PLINI

SWALLOW THE SUN

licence : 2022-006082

ARCHSPIRE

DARK FUNERAL
INGESTED - STORMRULER

metal extrême

Samedi 18 mars // Ninkasi Gerland / Kao, Lyon
En accord avec Veryshow

depuis 
15 ans !
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d’arrangement qui nous permet de faire ça. On apprend du passé et nous 
voulons que chaque album de Klone soit un album de Klone complet.

Toi, comment as-tu vécu cette pandémie ?
Moi, je l’ai très bien vécue finalement ! J’ai vraiment pris plaisir à être un peu en 
retrait et à prendre du temps pour moi et ma famille. Donc j’ai pris le temps de 
me poser et de faire les choses que j’aime tranquillement. J’ai eu l’impression 
d’être en grande vacances !

Le Grand Voyage avait atterri chez le label Kscope pour Klone. Comment ont 
été les retours finalement et les tournées qui s’en suivirent ?
Tout s’est plutôt bien passé dans l’ensemble. C’est le premier album de Klone a 
avoir eu le plus de ventes en France et à l’internationale aussi. Les critiques ont 
été ultra bonnes même si tu as toujours des gens qui auront leur mots à dire 
et c’est la vie d’aujourd’hui. Nous avons tourné avec de superbes groupes dont 
Leprous qui est vraiment formidable. Je n’étais pas un grand fan à l’époque mais 
il faut dire qu’en live les mecs sont vraiment talentueux. Kscope nous a quand 
même aidés pour cet album même si les choses ont été un peu plus longues par 
rapport à de l’autoproduction ou si l’on était passé par Klonosphère. (rires) C’est 
aussi pour ça qu’aujourd’hui, je passe par Klonosphère pour faire la promo ! 
(rires) Nous avons l’impression qu’avec ces disques-là, Le Grand Voyage et le 
nouveau Meanwhile, nous nous sommes vraiment mis dans le rock progressif, 
disons que l’on assume davantage ce côté-là. Vu qu’avant nous avions un peu le 
cul entre deux chaises, nous nous retrouvons aujourd’hui peut-être plus proches 
des structures qui nous correspondent le plus. 

Comment a évolué votre manière de composer par rapport au Grand 
Voyage paru en 2019 ?
Notre manière de composer aujourd’hui est confortée par le fait que nous 
avons avons un line-up stable depuis de nombreuses années. Je veux dire par 
là que pour Le Grand Voyage, nous avons fait un album qui nous correspondait 
à l’époque et des choses plus subtiles. A présent, nous connaissons notre 
potentiel et nous sommes plus libres. L’idée que le groupe n’a pas de limites est 
enfin tangible. Je suis convaincu que ce que nous avons essayé de faire avec les 
anciens albums, quand nous avions vingt ans et étions super inspirés, ambitieux, 
nous pouvons enfin le concrétiser aujourd’hui. Avec Meanwhile, on revient avec 
des choses plus frontales ou « in your face ». Le nouvel album est bien plus 
massif que les précédents, ça reste du Klone, bien sûr, mais avec l’évolution 
que l’on connaît. Nous avons enfin atteint le niveau de maîtrise musicale et 

Klone est une formation versatile, qui marque les esprits à chacun de ses albums depuis 
maintenant plus de vingt ans. Fier défenseur de la scène post metal française, mais également 
internationale désormais, le groupe poitevin va à présent entamer un joli marathon avec la 
sortie de Meanwhile, septième offrande, où les guitares ont été rebranchées en version plus 
dure pour un impact frontal. [Entretien avec Guillaume Bernard, guitare, par Loïc 
Cormery – Photos : DR]

En apesanteur
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Depuis quelques temps maintenant, Klone est en perpétuel mouvement, voire 
même en mouvance, avec des albums qui frôlent la perfection. Véritable électron 
libre dans sa musique comme dans ses choix artistiques, le groupe poitevin 
revient sur le devant de la scène après le succès international du Grand Voyage 
qui leur a valu des louanges aussi bien sur la scène que dans nos colonnes. Alors 
aujourd’hui, Klone ne se repose pas sur ses lauriers malgré la « pause » de crise 
sanitaire. Bien au contraire, nos Frenchies ont toujours été très actifs et c’est 
en février qu’ils ont commencé à s’enfermer pour commencer à composer ce 
nouveau voyage nommé Meanwhile. Pas de doute, on est bien indéniablement 
à l’écoute d’un album de Klone sauf que celui-ci marque le retour aux guitares 
dures et massives ainsi qu’une prod’ très organique. Le premier single est un 
parfait exemple de ce qu’est le cru 2023 de Klone : « Within Reach » propulse 
le groupe dans un tourbillon sonore emmené par le toujours très talentueux 
Yann Ligner au chant. L’inspiration est là, tant en termes d’écriture qu’en termes 
de paroles toujours très sensées et émotionnelles de Yann, le gratteux. On y 
ajoutera aussi une certaine colère car Klone se distingue par sa mutation en 
alternant force et subtilité avec « Bystander » par exemple. « Apnea » et « The 
Unknown » se complètent parfaitement avec ce dynamisme à la batterie signé 
Morgan Berthet (Myrath, Kadinja) qui marque de son empreinte par son groove 
infaillible. Klone n’est pas là par hasard vingt-trois ans après ses débuts, et il 
mérite totalement sa place parmi les étoiles actuelles du post metal ou metal/
rock progressif contemporain. Meanwhile est tout bonnement une franche 
réussite, ni plus ni moins. [Loïc Cormery]

Quels sont les thèmes généraux et les sujets abordés sur ce nouvel album 
Meanwhile ?
Meanwhile est un album sur la philosophie de la vie en générale. Un autre 
voyage en quelques sorte. Une certaine notion du temps qui passe avec des 
interrogations sur la vie... Je pense qu’il y a une certaine colère qui se dégage 
du disque et dans les paroles de Yann. Il a une approche lyrique toujours très 
évasive. Le but est d’apporter une réflexion avec des messages mais nous ne 
sommes pas forcément un messager. Nous ne sommes pas un groupe politique 
ou quoi que soit, donc je ne peux pas me permettre de dire qu’un texte ou une 
chanson va changer la face du monde. C’est plus une réflexion sur l’humanité 
en tant que telle et sur nos imperfections. On essaye constamment d’éviter de 
regarder notre propre mortalité en face et d’inventer différentes choses pour y 
palier.

Vous avez fait appel à Chris Edritch (Tesseract, Leprous, The Ocean…) pour 
produire l’album. Sa vision t’a plu ? 
Nous sommes allés dans différents studios, en travaillant avec différents 
ingénieurs pour différents instruments et différentes parties de l’enregistrement 
depuis de nombreuses années, mais Chris était impliqué à chaque étape et 
surveillait tout ce que nous faisions à tout moment. Il nous connaît bien car il 
a suivi des sessions live avec nous donc c’était aussi plus simple. Il a facilement 
su ce qu’il fallait faire pour concrétiser ce que nous entendions dans nos têtes. 
Il a une très bonne oreille et il connaît tout ce qui se rapporte à la guitare ou 
en terme de production. Comme je te disait tout à l’heure, on revient a du plus 
frontale et je pense que Chris à bien percuter tout ce que que nous voulions 
vraiment, et cela s’avère très intéressant pour la suite.

Vous avez déjà quelques dates  de programmées pour début 2023, en France 
notamment. Des dates à l’étranger et un Hellfest ?
Pour être tout à fait transparent, je ne sais pas du tout pour le Hellfest (Ndlr : 
interview réalisée début décembre 2022) car je n’ai aucune info pour le 
moment. En ce qui concerne les prochaines dates et tournées de Klone, oui 
c’est en cours et il y de belles surprises pour nous donc autant te dire que j’ai 
hâte...

KLONE 
Meanwhile
Post metal progressif
Kscope



Si vous gravitez dans les sphères du métal extrême, vous avez sûrement 
déjà été exposé à l’art de Jeff Grimal (ses propres groupes  : The Great Old 
Ones, Citadel, mais aussi les pochettes de Gorod, Përl ou In Cauda Venenum). 
Regroupant l’ensemble des créations graphiques de Jeff et préfacé par Gérald 
Milani (Les Acteurs de l’Ombre Prod.) ce livre retrace tout le travail de Jeff 
illustré par le principal intéressé et la plume de Raphaël Verguin (Spectrale, 
Rïcïnn, Psygnosis...). Ainsi, vous aurez tout le loisir d’apprécier ses séries, telle 
que «  Citadel  », «  Nature  » ou encore «  Lovevraft  ». Évolution, retouches, 
finalisation, toutes les étapes vous y sont dépeintes avec passion. Un superbe 
ouvrage illustré qui retrace la carrière d’un artiste multifonctions bourré de 
talents !! [Julien Meurot]

Peux-tu nous résumer le parcours qui t’a conduit à prendre les pinceaux ? 
Ma famille achetait des toiles et des sculptures. J’ai baigné très jeune dans cette 
ambiance et j’ai commencé le dessin très tôt. On allait voir des expositions, et 
j’avais aussi à ma disposition des livres d’art. A l’école, je gribouillais toujours 
des petits dessins en cours. Je détestais l’école et en classe j’étais toujours 
dans la rêverie. Je n’arrivais pas à m’intéresser vraiment au monde matériel 
et très tôt j’ai eu ce décalage qu’ont beaucoup d’artistes. Mais je pense que 
mon amour pour l’art a vraiment commencé à partir du collège. Je suis rentré 
dans une école catho et c’est vraiment à cette période que mon envie d’avoir 
un cursus différent est apparue. J’ai aussi commencé à m’intéresser au métal 
et aux musiques extrêmes par le biais d’un élève qui était fan de hard rock et 
de Lovecraft. Après, mes parents on décidé de me faire rentrer dans une école 
d’art, le Centre de Formation Artistique à Bordeaux. Là, j’ai appris la plupart des 
techniques que j’utilise actuellement. (...) 
 
H.R. Giger est au centre de tes influences. Comment décrirais-tu la première 
fois où tu as été exposé à son art ? Ce fut par le biais de l saga Alien peut-être ? 
Dans mes souvenirs, je pense que c’est avec une couverture d’un bouquin de 
Lovecraft évoquant Le Necronomicon, ou alors avec le magazine Mad Movies. 
Cela remonte à loin, c’est un peu flou... Je me souviens en tout cas d’avoir loué 
la cassette du premier film Alien et je fus subjugué par l’horreur que je voyais 
à l’écran. C’est pour moi un des films les plus angoissants que j’ai pu voir dans 
ma vie. Giger a fait preuve d’une grande inventivité dans la conception de 
l’Alien et du vaisseau. C’est une totale réussite ! Les décors sont stupéfiants de 
réalisme. Le film date de 1979 et je le trouve encore bluffant par rapport aux 
effets spéciaux actuels. La représentation de l’Alien en lui-même qui reste pour 
la plupart du temps caché, et c’est ça qui donne cette atmosphère si redoutable. 
Je pense que ce film m’a grandement influencé dans certains de mes tableaux, 
surtout avec mon travail sur les verts et les bleus. J’ai essayé de retrouver ce 
côté brumeux et inquiétant sur certaines toiles. 
 
Comment se passe le travail sur une série ? Est-ce que chaque toile est une 
itération où tu pousses le travail jusqu’à être satisfait à cent pour cent, ou 
bien chaque toile est différente et montre un aspect particulier du thème ? 
C’est souvent un travail qui se répète mais ce n’est pas le même concept de 
série en série. Pour la série Citadel par exemple (autre side project musical), je 
vais être dans un concept de verticalité : du ciel à la terre. Cette série m’aide 
à m’ancrer dans la matière. Je suis une personne très aérienne et la peinture 
me permet de retrouver ce côté humain que j’ai tendance à oublier, parce que 
je suis souvent plongé dans un imaginaire débordant. Les couches épaisses du 
tableau sont synonymes de matière dans le vrai sens du terme. Les couleurs 
sont très importantes aussi, elles sont choisies sur le moment, de façon 
instinctive comme pour guérir une part de moi. Il y a aussi un côté spirituel dans 
mon travail.

Pour une fois, c’est un livre dont nous allons vous parler, et pas n’importe quel livre, puisqu’il 
s’agit du recueil d’une vie d’artiste, celle de Jeff Grimal (Citadel, Spectrale, ex-The Great Old 
Ones...). Si ses talents de musiciens sont déjà connus, vous aurez maintenant tout le loisir de 
découvrir la seconde passion de Jeff. Au programme de cette lecture illustrée : une présenta-
tion de ses nombreuses compositions, collaborations, le tout expliqué en détails. [Extraits 
d’entretien avec Jeff Grimal, peintre/musicien, par Julien Meurot – Photo : DR]

The Artist
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RAPHAËL VERGUIN 
JEFF GRIMAL, Art avec un grand A
Edition Flammes Noires
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Six ans ont été nécessaires à Pierce The Veil pour offrir une nouvelle oeuvre 
à ce monde. Que s’est-il passé pendant toutes ces années pour vous du côté 
de San Diego ? 
Beaucoup de choses se sont passées ! On a bien entendu travaillé sur l’album, 
on s’est mariés, il y a apparemment aussi eu une pandémie entre temps... (rires) 
Il y a eu du bon comme du mauvais mais on est si heureux et reconnaissants 
d’être enfin de retour après tout ce temps ! On se réjouit aussi du retour des 
concerts, de la musique en live car on était quand même très inquiets pendant 
cette période incertaine.
 
Quelles ont été les principales raisons qui ont fait naître chez vous cette 
volonté de revenir ? La pandémie a-t-elle retardé et affecté la sortie de 
l’album ? Le timing était-il prévu ?
La pandémie a évidemment touché tout le monde, que tu travailles dans le 
milieu de la musique ou non. Il y a eu un peu de retard, c’est sûr. Pendant 
cette période, nous avons dû réévaluer ce que nous voulions faire, car nous ne 
savions pas ce qui allait se passer. Nous étions avec nos familles et essayions 
de rester en sécurité. Beaucoup d’appels et de réunions sur Zoom ont été 
nécessaires pour essayer de comprendre ce que nous voulions faire sans 
pouvoir se réunir. C’est principalement de cette façon qu’on a communiqué, en 
s’échangeant virtuellement nos idées. C’est lorsqu’on a réalisé que les choses 
commençaient à s’ouvrir à nouveau, qu’on s’est dit : « Ok, cool, c’est peut-être 
le moment de commencer à aborder ce nouvel album ». Nous nous sommes 
pourtant réunis afin de débuter le travailler sur les chansons choisies et ce, 
avant la pandémie et puis nous avons construit à partir de là.

Avez-vous fait face à des défis pendant la production de The Jaws Of Life, 
comme sortir de votre zone de confort peut-être ?
Travailler avec un producteur comme Paul (Ndlr : Paul Meany, membre du 
groupe de rock alternatif Mutemath), qui est aussi avant tout un artiste, ça 
relevait déjà du défi pour nous. Avec lui, tu vas devoir te prendre la tête, 
creuser, chercher, recommencer, tu vas avoir un avis divergent du sien, des 
idées différentes et c’est justement ce que nous voulions, c’est ce dont nous 
avions besoin. On voulait quelqu’un qui nous pousse et je pense qu’il l’a très 
bien fait. Il a en quelque sorte puisé toute la créativité en nous, d’une manière 
vraiment cool et inédite pour nous jusqu’à présent. On travaille d’habitude avec 
des ingénieurs, dont le rôle est strictement limité au cadre de l’enregistrement 
et du mixage. Tout le reste du processus créatif et du travail en studio relève de 
notre ressort. Pour une fois, travailler de cette façon et que l’on arrive à ce que 
nos opinions fortes et prises de positions clashent avec ses opinions tout autant 
audacieuses n’en a été que d’autant plus bénéfique. Il y a eu des hauts et des 
bas, comme partout, et ça relevait du défi à certains moments, mais on avait 
besoin de ça, comme je dis. On était demandeur...

« Pass The Nirvana » est un très bon choix de chanson pour votre retour. 
C’est un pur hymne de Pierce The Veil. Ses paroles : « We can hear you 
loud and clear / Suicide Season is upon and high » démontrent bien que 
Pierce The Veil a toujours réussi à trouver les mots justes et à donner une 
voix à une génération incomprise et pas toujours entendue. La jeunesse a 
tant enduré ces dernières années. C’est comme si la barre de tolérance à la 
violence et au trauma était constamment élevée. Et j’ai le sentiment que l’on 

The Jaws of Life ne pouvait être meilleur choix de titre pour le cinquième opus 
des Californiens, ces «  mâchoires de survie  » constituant souvent l’ultime 
recours d’urgence lors de la désincarcération de victimes dans un crash auto. 
On retrouve bien ce concept dans cet album riche teinté d’une référence non 
dissimulée à l’âge d’or du grunge et du new metal des années 90’s à la Deftones, 
avec ce même mal être générationnel (la chanson-titre avec son superbe riff). 
L’inspiration des pionniers du genre comme Failure, Hole ou encore Nirvana a 
d’ailleurs donné lieu au premier single dévoilé « Pass The Nirvana ». Tout en 
conservant leur son signature et leur appartenance à la scène post-hardcore 
(«  Save The Empire  » et «  So Far So Fake  » raviront les fans de la première 
heure), on retrouve de véritables moments de plénitude, comme suspendus 
dans le temps avec le chant de Vic Fuentes superbement mis en valeur ici 
(«  Even When I’m Not With You  », «  Flawless Execution  »). Une production 
léchée (signée Paul Meany) d’une qualité et richesse indéniable qui laisse 
véritablement la place au voyage, à l’abandon de soi, dans une oeuvre aboutie 
où l’on sent l’impact du travail en studio et cette volonté de se surpasser afin 
d’atteindre cette lumière au bout du tunnel. All hail Pierce The Veil ! 

[Sarah Laichaoui]

n’essaie pas d’atténuer tout cela, mais que nous sommes en quelque sorte 
émotionnellement détachés en trouvant des sources de joie pure ailleurs, 
dans des subterfuges, ce qui peut aussi être dangereux… Tout cela te parle, je 
présume ?
Oui, c’est vraiment bien dit, je pense que cette chanson était l’une de celles qui 
sortait du lot sur l’album. C’était la première sur laquelle on a travaillé. C’est la 
première qu’on a enregistrée. La première qu’on a terminée. On savait dès son 
aboutissement que ce serait le premier titre qu’on dévoilerait. On la sentait 
bien, ça marchait, c’était une évidence. Je pense que c’est parce qu’on essayait 
de simplifier les choses, de les rendre plus puissantes, plus accessibles.

Vous avez joué au festival When We Were Young avec Paramore, My Chemical 
Romances et Sleeping With Sirens avec qui vous êtes les pionniers  de l’ère 
emo des années 2000. Vous rendez-vous compte de votre contribution à cette 
culture, à cette communauté, et de votre impact ? C’était important pour 
vous de participer à un tel événement ?
On s’en est réellement rendu compte lors de ce festival à Las Vegas et le nombre 
conséquent de personnes qui sont venus nous voir, et c’est ce qui a rendu 
l’expérience si forte. Quand My Chemical Romance et Paramore sont revenus, 
ça a vraiment fait l’effet d’un séisme, le monde en était choqué ! On a toujours 
fait partie de cette scène, on a toujours été là pendant toutes ces années mais 
en vivant la chose de l’intérieur, tu te rends moins compte de l’impact sur 
le moment. Toute cette sous-culture qui n’est pas mainstream, grand public 
mais qui est si forte et qui prend racine dans le monde entier, avec pour point 
commun cette même passion, cette même compréhension de notre scène et 
de ce que l’on défend. C’était un festival avec la même ampleur qu’un Coachella 
ou un Life Is Beautiful. En ayant vu si grand dès son organisation, ça prouve qu’il 
y a un véritable intérêt et engouement pour cette musique, cette scène. C’était 
incroyable à voir. On est très reconnaissant d’avoir nos fans que nous appelons 
les diehard stay ou lifers, ils ne vont nulle part. Notre musique les a aidés d’une 
manière ou d’une autre. Alors oui, on fait partie intégrante de cette scène.

Il ne manquait plus que ce grand nom de la scène emo post-hardcore américaine aux accents 
pop/Punk pour compléter le panel d’artistes précurseurs de cette vague émocore déjà à pied 
d’oeuvre l’an passé. La nouvelle galette de Pierce The Veil, The Jaws Of Life, démontre toute 
la complexité de l’être : entre désespoir et espérance, entre traumatisme anxieux et paix 
retrouvée, de la dissociation à l’introspection... [Entretien avec Jaime Preciado, basse, 
par Sarah Laichaoui - Photo : DR]

La vie est une machine infernale 

PIERCE THE VEIL 
The Jaws Of Life
Post-hardcore / Emocore
Fearless Records



HYPNO5E
+ CATCHLIGHT
16.03.2023
MARCHÉ GARE

HAMMERFALL
02.02.2023
NINKASI GERLAND / KAO

YOUV DEE
31.03.2023
NINKASI GERLAND / KAO

RUSSKAJA
06.04.2023
CCO JP LACHAIZE

MESHUGGAH
27.06.2023
TRANSBORDEUR

BEAST IN BLACK
+ FIREWIND
04.02.2023
CCO JP LACHAIZE
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Production assurée par Psycho (guitariste de Septicflesh), pochette illustrée 
par Kris Verwimp (Enthroned, Marduk, etc.), trois invités prestigieux (chanteurs 
de Dark Funeral, Nightfall, et soprano de Chaostar), nos amis grecs de Deviser 
ont mis les petits plats dans les grands sur Evil Summons Evil qui marque leur 
renaissance artistique. La formule dark/black occulte atmosphérique est bien 
rodée et s’avère très raffinée de la part de ce vieil acteur de la scène métal 
extrême hellénique... Si leur EP Howling Flames avait ravivé le feu sacré en 
2017, ce cinquième brûlot atteint son but, même si on aurait aimé parfois plus 
de contraste rythmique et que ça décolle davantage. Mais bon, un prochain 
album étant déjà dans les tuyaux, Deviser semble bien décidé à passer à la 
vitesse supérieure. [Seigneur Fred]

Votre précédent album Seasons Of Darkness est sorti en 2011 sur Metal 
Fighters Records, puis il y a eu l’EP 2 titres Howling Flames (Sleaszy Rider 
Rec.). Pourquoi tant d’années de silence ?! Avez-vous continué à jouer live 
pendant cette période ou bien le groupe avait splitté ?
Cette sortie de Seasons Of Darkness n’était rien d’autre qu’un projet 
expérimental que nous avons enregistré en gros comme une démo et sans 
vouloir le sortir ensuite, vers 2006. A la base, le groupe était en pause depuis 
2009, si je me souviens bien. Nous avons donné la permission à un tout petit 
label local de le sortir quelque temps plus tard comme cadeau pour nos fans 
grecs. Cet album ne nous représente pas et n’aurait probablement jamais dû 
sortir. Plusieurs années plus tard, en 2017, Nick et moi avons voulu voir si cette 
flamme que nous avions dans les années 90 existait encore, et nous avons tous 
les deux créé l’EP Howling Flames qui montra vraiment que la flamme était 
toujours là, forte. C’est à ce moment-là que l’on a pris la décision de revenir car 
on savait maintenant que notre « alchimie » était encore là.

Ce nouvel album studio baptisé Evil Summons Evil marque donc le retour 
de Deviser. La pandémie vous a-t-elle inspirés ces deux dernières années, 
j’entends par là que vous avez pu prendre plus de temps pour écrire et 
composer le nouveau matériel ?
Comme je te le disais, nous savions qu’il était temps de revenir. On avait 
déjà beaucoup de nouvelles idées. Nick (Christogiannis, basse/claviers) était 
imparable, les chansons, même à l’état d’ébauche, sonnaient diaboliquement 
et étrangement. La plupart des chansons d’Evil Summons Evil ont été travaillées 
avant la pandémie et pour nous, les confinements stricts en Grèce nous ont 
retardés dans la finalisation des enregistrements. Mais en fait, au contraire, 
la pandémie nous a aidés à composer plus de chansons qui seront sur notre 
prochain album sur lequel nous avons d’ores-et-déjà commencé à travailler. 
(sourires)

Qu’entendez-vous au juste par ce titre d’album : Evil Summons Evil ?
En achevant les nouvelles compos, il était assez clair à quel point toutes les 
chansons sonnaient démoniaque et morbide. Je voulais un titre aussi dérangé 
que les chansons de l’album, et j’aimais l’idée d’avoir le mot « mal » cité deux 
fois. Comme s’il invitait les fans de sonorités sombres et démoniaques à nous 
découvrir, à trouver dans cet album Evil Summons Evil ce qu’ils veulent vraiment !

A l’origine, Deviser fut fondé en Crète en 1989, mais vous avez déménagé 
par la suite au Pirée, principal port d’Athènes. Considères-tu que Deviser a 
fait partie de la fameuse scène métal extrême hellénique des années 1990 
comme Nightfall, Septicflesh, Rotting Christ et Necromantia ou bien vous 
êtes-vous toujours senti un peu à part sur cette scène grecque au cours de 
votre carrière ?
Tu as tout à fait raison, impressionnant ! Jusqu’à ce que nous trouvions notre 
style sonore et parmi les nombreux changements de musiciens, plusieurs 
années se sont écoulées. Je voulais quelque chose de différent par rapport à ce 
death metal monolithique que nous jouions au tout début. J’aspirais à vraiment 
quelque chose de sombre et extrême qui sent les ténèbres dès la première 
écoute. Tout s’est bien passé et je crois que depuis lors, nous avons gagné le 
respect et faisons à juste titre partie de la scène black metal grecque.

Deviser signe en quelque sorte un retour des enfers, après un long silence radio depuis 2011 
et Seasons Of Darkness. à l’époque actuelle où tout va très vite sur la toile dans cette jungle 
algorithmique, difficile de perdurer sans actualité. Qu’importe pour la formation hellénique, 
la qualité primant sur la quantité, avec toujours cette approche old school pour leur dark/
black metal diaboliquement contagieux… [Extraits d’entretien avec Matt Hnaras, gui-
tare rythmique/basse/chant, par Seigneur Fred – Photo : DR]

Un mal pour un bien

DEVISER 
Evil Summons Evil
Black / Dark metal mélodique
Hammerheart Records
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Derrière Fredlös, on retrouve du beau monde (Wormwood, Månegarm, 
Entombed…) autour de chansons passionnantes narrant des histoires de 
sorcellerie à la fin du Moyen-Âge. L’ambiance n’est donc pas vraiment à la 
fête, et une grande mélancolie règne sur ce premier effort éponyme qui, très 
vite, nous prend par les sentiments grâce à la voix de Liv Hope totalement 
dans son élément ici (quelque part entre Wardruna et Storm) et d’excellents 
riffs auxquels a contribué en partie Alex Hellid (Entombed). Si les chansons 
sont relativement longues (5 à 8 mn), c’est pour Fredlös mieux développer 
son métal folklorique sombre, alors que les growls d’Erik Grawsiö (Månegarm) 
dynamisent le tout avec des paroles en suédois qui vous plongent dans ces 
temps obscurs après que l’Europe soit sortie de la grande Peste Noire (1347-
1352). Une œuvre passionnante. [Seigneur Fred]

D’où vient le nom du groupe Fredlös (« hors-la-loi » en suédois) ? Est-ce en 
rapport avec la récente chanson « Fredlös » de Thyrfing ?
Le mot « fredlös » signifie plus ici « paria ». Avant le christianisme et longtemps 
après, nous avions cette « punition sociale ». En l’absence d’un État fort, il 
s’agissait d’une punition où l’individu était chassé de son contexte social, banni 
de sa communauté. Dans la plupart des cas, cela a entraîné la mort. Personne 
n’abriterait, ne cacherait ou ne nourrirait un(e) paria. On a appris plus tard que 
Thyrfing a nommé aussi, en effet, une chanson « Fredlös », mais il s’agit donc en 
fait d’une pure coïncidence.

Bon, on ne vas pas te mentir, on a véritablement craqué sur vos mélodies, 
cette mélancolie omniprésente, vos vibrations folk, ces riffs lourds de guitare 
et la belle voix de Liv Hope. Globalement, votre objectif principal était-il au 
départ de mélanger tous ces éléments ?
Merci. Mes préférences musicales et littérales ont toujours été sombres et 
mélancoliques. Depuis l’enfance, l’histoire revêt un grand intérêt pour moi. Je 
voulais raconter quelque chose dans un contexte historique du point de vue 
des gens ordinaires. Robert et moi avons écrit quelques chansons et les avons 
présentées au groupe (alors appelé Barbro Say No) et les autres ont accepté. 
On a eu une longue conversation et on a décidé de nous concentrer sur des 
tonalités sombres, des riffs lourds et la voix de Liv dans le but de créer une 
atmosphère avec ce sentiment de reconnexion à l’histoire.

J’ai noté des similitudes avec Storm, l’ancien side project de Satyr (Satyricon) 
et Fenriz (Darkthrone). Connais-tu Storm ? Sois honnête ! (rires)
Tu as vu juste là ! Je suis un grand fan de Darkthrone. La chanson 
« Quintessence » est l’un de mes titres favoris et sûrement l’une des dix 
meilleures chansons jamais réalisées en black metal. D’ailleurs, sur la chanson 
« Noregsgard », Storm a fait passer le riff de « Quintessence » à un niveau 
supérieur, d’après moi. Ses riffs ont inspiré le nôtre sur « Våt Varm Jord ». 
Depuis lors, j’ai toujours eu à l’esprit que les tons sombres peuvent être encore 
plus sombres si l’on ajoute des chanteuses. Myrkur, Månegarm et Wormwood 
ont également été une grande source d’inspiration pour nous. Ce sont des 
musiciens bourrés de talent.

De quoi traite les paroles de ce premier album ? Sur la pochette et dans la 
vidéo du premier single « Våt Varm Jord », tout cela semble lié à la chrétienté 
et la sorcellerie à la fin du Moyen-Âge car on y voit une femme condamnée 
à brûler par des soldats devant le peuple, comme l’histoire de notre héroïne 
française Jeanne d’Arc qui fût brûlée vive par les Anglais en 1431, jugée 
comme hérétique. Plus tard naquit l’Inquisition catholique en Europe… mais 
pas en Suède devenue luthérienne ?!
Eh bien, la Suède était aussi catholique jusque là, comme les autres au Moyen-
Âge. L’inspiration du texte vient de l’oppression religieuse qui s’est accélérée 
après la grande épidémie de peste au milieu du XIVe siècle. L’image de Dieu 
est devenue de plus en plus stricte. Le péché et la honte furent au centre des 
préoccupations. La vie était une vallée de deuil en prévision du purgatoire. La 
misogynie est devenue de plus en plus forte parmi les prélats sexuellement 
obsédés et s’est transformée en bûchers de sorcières et en procès d’hérésie. 
L’exécution de Jeanne d’Arc est l’inspiration de la vidéo de la chanson, en effet. 
Mais d’une certaine manière tu as raison, la Suède n’a pas été aussi torturée par 
l’Inquisition que l’Espagne, la France ou l’Italie. En Suède, les condamnations de 
sorcières au feu ont atteint leur apogée à la fin du XVIIème siècle.

Réunissant des membres de Wormwood, Månegarm et Entombed, le premier effort de Fredlös 
nous a séduits en ce début d’année avec son concept de chasse aux sorcières à la fin du Moyen-
Âge. L’un de ses trois guitaristes nous a présentés sa bande de troubadours basée à Norrtälje 
(nord-est de Stockholm) où le folklore et le métal ne font qu’un. [Extraits d’entretien avec 
Tomas Karlson, guitare, par Seigneur Fred – Photo : DR]

Le bucher des innocentes

FREDLÖS 
Fredlös
Dark/Folk metal
Threeman Recordings

Todd Kerns ne nous a pas menés en bateau. Ce premier enregistrement du 
trio ravira aussi bien les adeptes d’Evanescence, de Y & T ou des Guns. Gare 
aux ouïes, ça sent le brûlot grâce aux riffs d’acier, une rythmique marteau-
piqueur et des refrains entraînants. On écoute d’ailleurs avec plaisir les 
fleurons « Raw Power », « Let’s Ride It », « Locked And Loaded », « And You’ll 
Remain » (avec des éléments empruntés à Led Zep’) ainsi que « Set Me Free », 
l’excellente reprise de Sweet. Alchimistes, esthètes, Todd Kerns, Stef Burns 
et Will Hunt allient efficacement l’énergie impulsive de l’interprétation à un 
sens inné de la mélodie béton. Tous les morceaux de ce disque possèdent un 
côté accrocheur et une habileté qui suffisent à justifier l’existence d’une telle 
entreprise. [Philippe Saintes]

Heroes & Monsters est un jeune projet. Comment est-il né et avec quelle 
volonté ? 
Le groupe est né à l’initiative de Stef et Will. Ils cherchaient un chanteur et 
un bassiste. Finalement, j’ai été sollicité pour l’enregistrement de l’album. 
Visiblement, ils aimaient bien mon style. (rires) Will est un ami. En revanche, 
je ne connaissais Stef que de réputation. C’était avant tout un retour dans 
le jeu pour tous les trois après deux années de covid. La situation a nourri 
le processus. Nous avons travaillé selon la norme actuelle, à savoir des 
enregistrements à distance. De toute évidence, il ne nous était pas possible de 
recréer l’alchimie d’une session d’enregistrement traditionnelle. La suite reste 
encore à écrire. Tout est possible en fait et c’est ça qui est excitant dans ce 
métier. Nous sommes satisfaits de ce premier disque, deux clips l’accompagnent 
et un troisième sera mis en boîte lors de la dizaine de concerts programmés en 
Italie au mois de février. Si la scène est importante pour nous, les albums le sont 
tout autant. Même si le format physique perd un peu de son sens aujourd’hui 
avec la consommation de la musique en streaming et les difficultés de l’industrie 
musicale, je suis heureux d’avoir encore au fond de moi cette envie de créer.  
 
Vos chansons vont droit au but, sans artifice. On ressent évidemment le 
mélange de vos influences... 
C’est naturellement la musique que nous aimons collectivement qui a inspiré le 
travail de composition mais chacun a ajouté ses idées propres. Je suis d’ailleurs 
content que cela soit ressenti par une oreille extérieure. Le courant essentiel 
dans notre musique est un rock’n’roll agressif avec un gros son de guitare. Will, 
Stef et moi sommes attirés par les chansons accrocheuses, bien ficelées. Nous 
apprécions aussi bien les compositions d’Abba que de Black Sabbath en termes 
de mélodie. Cela se ressent sur l’album. 
 
Il y a également des réminiscences des années ’80, comme sur les titres 
« Let’s Ride It » et « Locked And Loaded ». 
C’est une remarque intéressante. Les années ’80 sont régulièrement décriées 
par des professionnels de la musique. Les groupes qui ont survécu à cette 
période savent de quoi je parle. Personnellement je me fous des critiques et des 
gens qui portent aujourd’hui un regard excessivement négatif sur la production 
de cette époque. Si sur les dix titres de l’album certains ont une sonorité 80s, 
tant mieux. On trouve des morceaux heavy, sombres, calmes ou entraînants 
sur Heroes And Monsters. J’aime les variations de genre car ça renforce la 
dynamique. 
 
Tout le monde connaît Slash le guitar hero, la légende des Guns N’Roses. 
En tant que son complice au sein des Conspirators, comment pourrais-tu le 
décrire sur le plan humain ? 
Slash est l’une des personnes les plus sympathiques que je connaisse. Il ne 
heurte personne, ne se met jamais en colère. C’est très facile de travailler 
avec lui. C’est aussi un passionné qui est exigeant avec lui-même.  Il aime par 
exemple répéter longuement avant de partir en tournée car il veut donner 
le meilleur sur scène. Ce n’est pas quelqu’un qui se repose sur ses lauriers. Il 
est probablement arrivé au sommet de son art aujourd’hui à force de travail 
et de perfectionnement. On s’appelle régulièrement. Je le considère comme 
un véritable ami et ai la chance de jouer depuis près de treize ans maintenant 
avec l’un des plus grands guitaristes de l’histoire du rock et cette collaboration 
continue.

Formation improbable que celle réunissant le guitariste Stef Burns (Y & T, Alice Cooper, Huey 
Lewis & The News), le bassiste/chanteur Todd Kerns (Slash ft. Myles Kennedy & The Conspira-
tors) et le batteur Will Hunt (Evanescence) ! Et pourtant un réel projet musical est né grâce 
à la réalisation d’un album imparable. [Entretien avec Todd Kerns, chant/basse, par 
Philippe Saintes – Photo : Enzo Mazzeo]

Le trio de l’etrange

HEROES & MONSTERS 
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En 2013 parut la première partie de la trilogie baptisée Okkult, puis 
la seconde en 2018. Avez-vous pu donner des concerts en jouant live 
l’intégralité de ces deux opus ?
Une trilogie doit être mise en scène. C’est une expérience d’écrire trois albums 
comme ça. Donner des concerts, c’est un peu l’aboutissement final, c’est notre 
intention la plus chère. Okkult II est très heavy, il est orienté par les riffs. Pour 
moi chaque opus à son espace dans cette trilogie. C’est très clair, c’est un peu 
le point d’orgue de cette histoire qui se développe sur trois parties dont voici 
l’épilogue. Mais oui, c’est une bonne idée ! On va y pensez ! (rires)

Cependant je suppose que mettre en scène un concept aussi complexe n’est 
pas une chose aisée ?
C’est quelque chose à laquelle je pense mais cela sera difficile car nous donnons 
beaucoup de concerts en club. La pyrotechnie et tout ce qui s’y rattache comme 
les flammes, ça ne sera pas possible. Mais on a beaucoup d’idées à ce sujet. 
On n’a pas pu donner un seul show ces deux dernières années en raison de 

la pandémie. Ensuite j’ai attrapé le virus lors de la saison des festivals, c’est 
vraiment dommage. On n’a pas pu jouer. A tous les niveaux, on n’a pas eu de 
chance. Okkult III sort et on a prévu de retourner sur scène, ça nous a beaucoup 
manqué de ne pas pouvoir jouer pendant si longtemps.

Okkult III sort donc le 20 janvier 2023. C’est le chapitre final et une étape très 
importante pour toi. Dans quel état d’esprit as-tu abordé la conception de cet 
album ?
Tu as absolument raison. J’ai dû réfléchir à quels thèmes j’allais aborder dans 
mes textes pour soutenir les morceaux. Je ne pouvais pas développer toutes 
mes idées à travers cet opus parce que tu es toujours confronté à des limites. 
J’ai beaucoup travaillé sur les chansons, sur les riffs car comme tu l’as dit c’est 
le dernier chapitre. D’un certain sens, ce fut un défi. Mais d’un autre coté, 
c’était très bien, j’ai composé ce disque en collaboration avec Micki (Ndlr : Micki 
Richter, le guitariste depuis 2019). Il a apporté de nombreux riffs monstrueux, 
c’était un peu comme avoir du sang frais après que Thorsten Bauer (guitare et 
basse) soit parti ! Mais quand nous avons commencé à travailler sur cet album, 
il était toujours à nos côtés en jouant son rôle. Ils ont apporté cette force qu’il 
fallait pour développer cet énorme concept que l’on retrouve sur Okkult III. C’est 
comme le déroulement d’une gigantesque journée. Je le trouve fort, c’est ce 
que nous avons à donner et j’espère que les fans choisiront de faire le voyage 
avec nous dans cette aventure musicale.

Dire que Atrocity fait partie des ancêtres du death metal serait un doux euphémisme, le gang 
teuton étant l’un des précurseurs européens de ce style à ses débuts en 1985, à l’époque ou le 
hair metal régnait en maitre sur la planète hard rock ! De l’eau a passé sous les ponts du Rhin, 
et trente-sept ans après, Atrocity est toujours bel et bien vivant avec un nouvel opus dans sa 
besace, Okkult III, qui clôt de manière magistrale une obscure trilogie débutée en 2013. [Entre-
tien avec Alexander Krull, chant, par Pascal Beaumont – Photo : DR]

Voyage dans l’occulte

Précursseur du death metal dans son pays dès 1985 (sous le nom d’Instigator), 
Atrocity explora par la suite divers styles comme le gothic, l’indus, l’électro (à 
l’instar de ses compatriotes de Crematory), revisitant même les standards pop 
des années 80 (la série d’albums Werk 80) pour finalement revenir en 2013 
avec Okkult à ce qu’il sait faire de mieux : du grand death metal. Voici l’ultime 
chapitre d’une trilogie qui prouve qu’Alex Krull est en pleine forme. Toujours 
plus sombre et angoissant, Okkult III vous embarque dès l’intro au piano de 
« Desecration Of God » dans son univers glaçant et glauque. D’une puissance 
extrême exacerbée par toutes les influences accumulées, la formation 
culte signe ici l’aboutissement d’un rêve pour ce roi du death metal teuton 
maitrisant son art à la perfection ! [Pascal Beaumont]

ATROCITY 
Okkult III
Death metal
Massacre Records
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A travers une réflexion philosophique sur la place de l’humain sur Terre, 
[Stömb] nous amène dans un état de transe pour nous faire voyager et offrir 
une expérience musicale originale et transcendante. Pas besoin de paroles 
pour être puissant et poétique ; ce concept album vous transportera sans 
sortir de votre canapé. Avec des influences telles que Hypno5e, Tool ou encore 
Meshuggah, [Stömb] sort du lot avec cet album ingénieux et expérimental 
qui clôture un triptyque. Pas moins de cinq artistes ont collaboré sur la 
moitié des titres. Crise sanitaire oblige, les quatre musiciens ont eu le temps 
de peaufiner cet opus pour nous présenter des rythmes puissants et des 
ambiances éthérées. Une grande place a été faite à l’aspect visuel également. 
Ces Français ont vraiment pensé à tout ! [Claire Malé & Cédric Sire]

Quelles sont vos influences musicales ? 
Je vais surtout parler pour Aurélien (guitariste) qui compose principalement, 
ce sont d’abord ses influences qui marquent la musique du groupe. Si je devais 
en citer trois, il y aurait tout d’abord Korn, parce qu’il a grandi avec cette scène 
néo-metal, ensuite Tool, avec cette atmosphère particulière et ces rythmiques 
lancinantes. Et puis bien sûr Meshuggah, pour toute la rythmique moderne très 
syncopée, très complexe qui fascine l’univers métal depuis leurs débuts. 
 
Comment se passe la création d’un morceau chez vous ? 
Sur le dernier album, le processus était un peu différent parce qu’on est parti 
avant tout d’un concept dont Alex (bassiste) est à l’origine. C’est lui qui a orienté 
la musicalité sans être directement dans le processus de composition. A travers 
ce qu’il voulait raconter, il a guidé Aurélien sur ses intentions concernant les 
morceaux. 
 
Sur votre dernier album Massive Disturbed Meta Art, vous abordez le 
thème du voyage et avez utilisé sur votre pochette plus de couleur. Est-ce un 
message optimiste caché ? 
C’est super intéressant comme question. Là on va vraiment rentrer dans un 
aspect de voyage à travers la conscience. Ce qu’on explique, c’est transcender 
la condition humaine, c’est-à-dire voir au-delà des yeux, entendre au-delà de 
l’ouïe, c’est vraiment transcender tous les sens et après ce sont des réflexions 
un petit peu philosophiques sur notre existence… L’idée est de voyager, de voir 
ce qu’il se passe, quelle est la place de l’humain dans ce monde. Après je sais 
très bien que pour un groupe instrumental, c’est difficile sans paroles de faire 
passer le message avec ces thématiques-là… Mais si les gens sont curieux et 
s’intéressent un petit peu aux textes qu’on va poster en relation aux images, ils 
peuvent faire leur propre interprétation avec la musique. 
 
[STÖMB] porte une attention particulière aux symboles et à la philosophie. 
Sur cet album, il y a dix titres comme sur les deux précédents, choix ou pur 
hasard ? 
C’est volontaire : avec la préparation du second album, on s’est dit que ça 
pouvait être bien d’évoluer avec un fil conducteur puisqu’on aborde finalement 
dans ces trois albums des thématiques qui sont assez différentes mais se 
rejoignent. On s’est dit que ça pouvait être intéressant de faire un triptyque. Ce 
dernier album constitue finalement le premier concept, c’est-à-dire qu’en fait 
on va aller à l’envers, pour parler de la conscientisation de l’Homme dans son 
environnement. Ensuite avec le deuxième album From Nihil, on va partir dans 
l’immensité, le chaos cosmique de l’Homme. Et ensuite, le premier album The 
Grey sorti en 2015, c’est le concept de « Mais que reste-t-il après le passage de 
l’Homme ? » : le silence et le gris. 
 
Au fur et à mesure que vous avez posté les titres en ligne, vous avez ajouté 
un nouvel élément visuel. Peux-tu m’en dire plus ? 
Tous ces éléments font partie d’un ensemble de symboles du rituel : Il y a le 
crâne, les cristaux, les champignons, les papillons... On s’est dit que ça pouvait 
être super intéressant puisqu’on avait un élément pour un titre, de faire cette 
évolution graphique. Ton analyse est tout à fait juste et c’est exactement 
ce qu’on voulait, que les gens se disent : « Tiens, il y a une progression » et 
malgré l’absence de paroles dans nos morceaux, on va quand même pouvoir 
s’intéresser au concept.

Les Frenchies de [STÖMB] reviennent en mars 2023 avec un troisième effort intitulé Massive 
Disturbed Meta Art. Celui-ci se compose de dix titres de métal progressif à la fois puissants, 
sombres, atmosphériques et envoûtants sur le thème du voyage spirituel et de l’introspection. 
[Entretien avec Tom Bonetto, guitare, par Cédric Sire & Claire Malé – Photo : DR]

Voyage subiminal

[STÖMB] 
Massive Disturbed Meta Art
Metal moderne instrumental
Klonosphère



SHAAM LAREIN
Sticka En Kniv I Världen | CD/LP/Digi

A heady brew of nocturnal Post-Punk atmosphere  and avant-garde Metal 
from Swedish Goth-tinged Doom Rock band Shaam Larein. 

For fans of Messa, Dool, Chelsea Wolfe & In Solitude.

DIE OBERHERREN
Die by my Hand
CD/2LP/Digi  23.1.2023

Here they are: die Oberherren. The 
Gothic rock band the world has been 
waiting for since the golden age of the 80s. 
Kept strictly under wraps until now, 
die Oberherren feature members of the 
rock and metal royalty in Sweden,
 with past or current membership 
in bands such as The Coffinshakers, 
Ghost, The Mobile Mob 
Freakshow, Gehennah 
and many more.

ISAFJØRD
Hjartastjaki

CD/2LP/Digi 

Named after the town that both of their 
fathers came from, Ísafjörður, Aðalbjörn Addi 

Tryggvason (Sólstafir) and Ragnar Zolberg 
(Sign/x-Pain of Salvation) sculpt beautiful 
and desolate pop, as bright and dark as the 

sub-arctic seasons. Isafjørd’s new album 
“Hjartastjaki” is an infectious 

rush of euphoric melancholy, quiet-loud 
dynamism, lush instrumentation 

and unforgettable atmospheric
 landscapes of song.

Why not try the Svart webshop? 
w w w. s v a r t r e c o r d s . c o m

Word
of Sin
Word
of Sin

RETROUVEZ DE NOMBREUSES OFFRES SPÉCIALES ET EXCLUSIVITÉS: BOX
COLLECTOR, MERCHANDISING, VINYLES COULEUR, PACKS CD+T-SHIRT, RARETÉS...

RETROUVEZ DE NOMBREUSES OFFRES SPÉCIALES ET EXCLUSIVITÉS: BOX
COLLECTOR, MERCHANDISING, VINYLES COULEUR, PACKS CD+T-SHIRT, RARETÉS...

DU BLACK METAL SYMPHONIQUE, DES COMPOSITIONS RICHES :
TOUT L’ART DES FINLANDAIS EST CONCENTRÉ DANS CE NOUVEL ALBUM !

CD DIGIPAK – DIGIBOX – VINYLE NOIR ET COULEUR – CASSETTE

DÉJÀ DISPONIBLE

UN MAELSTRÖM FUNÈBRE DE
DOOM DEATH METAL, CRÉÉ PAR DES

MEMBRES DE GAEREA.

CD DIGIPAK – DIGIBOX – VINYLE NOIR ET COULEUR

SORTIE LE 10 FÉVRIER

UN MAELSTRÖM FUNÈBRE DE
DOOM DEATH METAL, CRÉÉ PAR DES

MEMBRES DE GAEREA.

CD DIGIPAK – DIGIBOX – VINYLE NOIR ET COULEUR

SORTIE LE 10 FÉVRIER

UN PREMIER ALBUM DE DOOM ROCK FASCINANT,
NÉ DE L’ESPRIT TORTURÉ DE MEMBRES
DE SHAPE OF DESPAIR.

CD DIGIPAK – DIGITAL

SORTIE LE 17 FÉVRIER

UN PREMIER ALBUM DE DOOM ROCK FASCINANT,
NÉ DE L’ESPRIT TORTURÉ DE MEMBRES
DE SHAPE OF DESPAIR.

CD DIGIPAK – DIGITAL

SORTIE LE 17 FÉVRIER

As In Gardens, So In Tombs’





JOURS PÂLES 
Tensions

AGRESSIF MÉLANGE DES GENRES, CET 
ALBUM SE VEUT LA REPRÉSENTATION 
PERSONNELLE D’UN MONDE MODERNE 
PERÇU COMME FROID, MÉCANIQUE ET 

DÉSABUSÉ 

DISPONIBLE!

ACOD 
Cryptic Curse

CHIMÉRIQUE ET ORCHESTRAL, CRYPTIC 
CURSE EST LA SUITE DIRECTE DU 

PRÉCÉDENT ALBUM D’ACOD. AVEC LEUR 
BLACK DEATH METAL INFERNAL, LE GROUPE 

CONTINUE DE NOUS EMMENER PLUS 
PROFONDÉMENT DANS LES TÉNÈBRES DE 

LEUR ÉPOPÉE ÉPIQUE. 

SORTIE LE 3 FÉVRIER

LIMBES 
Écluse

BLACK METAL ORGANIQUE ET ÉTHÉRÉ, 
À LA FOIS CONFESSION ET PRÊCHE OÙ 
L’AUDITEUR DEVIENT LE TÉMOIN D’UNE 
FORME DE PRIÈRE TRANSCENDANTALE 

ET NÉBULEUSES, LE SPECTATEUR D’UNE 
EXPRESSION HYPERSENSIBLE. 

DISPONIBLE!

RÄUM 
Cursed by the Crown

ALTERNANT DES VAGUES DE SON LOURDES 
ET TRANCHANTES AVEC DES MOMENTS DE 
CALME, CE PREMIER ALBUM EXPRIME UN 

MOUVEMENT PERPÉTUEL, UN CYCLE ENTRE 
LE JOUR ET LA NUIT, OÙ PARFOIS L’ESPOIR 

ÉMERGE DU CHAOS. 

SORTIE LE 3 MARS

Distributed by

WWW.LESACTEURSDELOMBRE.NET
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Je sais que c’est une question un peu dépassée mais comment avez-vous vécu 
la pandémie avec la sortie de City Burials en 2020 ?
C’était extrêmement frustrant d’avoir un nouvel album mais pas moyen de 
tourner avec ça et de le défendre. On dirait que l’album s’est figé dans le temps. 
D’un autre côté, c’était un événement mondial, tout était fermé et personne 
d’autre ne faisait rien non plus, donc au moins ce n’était pas notre faute si nous 
n’avions pas pu promouvoir l’album comme nous l’aurions voulu.
 
Avez-vous pris le temps de faire autre chose que de la musique ? Vous êtes-
vous découverts par exemple de nouvelles passions ? 
Pas vraiment, je me suis beaucoup occupé d’écrire de la musique et c’était aussi 
un bon moment pour passer plus de temps avec ma famille, plus que je ne l’ai 
fait depuis des lustres. Mais maintenant que tu en parles, ça aurait été une 
bonne occasion de se trouver une nouvelle passion. La prochaine fois ! (rires) 
 
Après de nombreuses années chez Kscope, vous arrivez chez Napalm Records. 
Le fait que Bloodbath soit aussi chez Napalm a-t-il influencé votre choix et 
pourquoi ? Au passage, très bon album le dernier Bloodbath ! 
Merci. Eh bien, nous avions à peine commencé à travailler sur la sortie de 
Bloodbath que nous avons également signé le contrat avec Katatonia, mais tout 

semblait vraiment bien pour les deux groupes. Napalm Records est un label 
solide avec une grande connaissance des scènes actuelles dans lesquelles nous 
travaillons. Nous sommes convaincus qu’ils nous aideront à aller encore plus loin 
avec notre musique. 
 
Votre album Dead End Kings a eu dix ans l’an passé. J’ai vu qu’il y avait 
d’ailleurs une superbe réédition, etc. Peux-tu nous en dire davantage ? 
Je n’ai pas vraiment participé à la réalisation de la réédition, j’étais tellement 
occupé à écrire pour le nouvel album. Mais à chaque fois qu’un album fête ses 
dix ans, ça fait bizarre. C’est fou comme le temps passe très vite… L’ère Dead End 
Kings a été importante pour le groupe. On tournait beaucoup à l’époque donc 
ça me rappelle de bons souvenirs de la vie sur la route. 
Parlons du nouvel album Sky Void Of Stars. Dans un premier temps, ce nouvel 
album est-il une nouvelle étape ou un nouveau chapitre pour le groupe ? 
C’est difficile à dire, nous n’entamons pas délibérément de nouveaux chapitres, 
le temps nous dira si cet album a changé ou non. Nous nous efforçons toujours 
d’élargir notre son et nous ferons toujours de notre mieux pour que tout passe 
au niveau supérieur, mais lorsque vous êtes dans le processus, vous ne pensez 
pas vraiment à ce que l’album signifiera potentiellement à long terme. 

D’après mes informations, tu as composé tout l’album, ou du moins une 
grande partie de celui-ci. Quels sont vos rituels de composition ? De quelles 
idées partez-vous habituellement ? 
Je commence généralement par jouer de la guitare, mais parfois j’utilise un son 
de synthé ou même un battement de batterie. J’essaie d’écrire de la musique 
presque tous les jours et même si cela ne finit pas par être quelque chose que 
je peux utiliser ensuite, c’est presque comme une chose thérapeutique pour 
moi. C’est plutôt apaisant de faire preuve de créativité et de se perdre dans ce 
processus. 
 

Katatonia est un combattant, un prodige qui règne en maître avec quelques albums qui mar-
queront l’existence du dark metal scandinave. Dead End Kings en 2012 avait affiché un groupe 
revigoré, plus tard en 2020, City Burials continua dans cette lignée après les sonorités plus 
progressives de Dethroned & Uncrowned, et The Fall Of Hearts. Aujourd’hui, nos Suédois pro-
posent Sky Void Of Stars tout en respectant leur ligne de conduite, à savoir la mélancolie et 
son combat dans la vie. Attendez-vous encore une fois à une œuvre d’art de la part du quintet 
de Stockholm. [Entretien avec Jonas Renkse, chant, par Loïc Cormery – Photo : DR]

Princes des tenebres
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Il est évident que la communauté métal a eu du mal à se relever après cette 
pandémie que nous avons tous plus ou moins connue, et beaucoup de groupes, 
hélas, n’ont pas survécu. Des albums, dit « fantômes », sont apparus ainsi en 
2020 sans que leurs auteurs puissent les défendre live. Ce fut aussi le cas de 
Katatonia qui a subi durant l’attente, disons, à un retour à la normale, mais la 
formation suédoise est toujours là, après toutes ces années. Un mal pour un 
bien en fin de compte, donnant naissance à ce treizième opus. Son gothic metal 
atmosphérique et sombre est toujours aussi vindicatif, les sujets de spleen ne 
manquant pas chez notre ami Jonas Renkse à la voix toujours aussi angélique. 
Pour autant, Sky Void The Stars n’est pas un City Burials volume 2, loin de là. 
Le spectre sonore est stratosphérique avec les guitares d’Anders Nyström 
alias « Blackheim », toujours inspiré et volatile. Le premier single proposé fut 
« Atrium » fin 2022. Celui-ci marqua un retour aux allures de voyage intemporel, 
cœur de cet album. Vient ensuite le titre d’ouverture « Austerity », morceau 
plus progressif (rappelant la période The Fall Of Hearts) et touchant également 
avec le chant mélancolique et aérien de Renkse qui fait mouche à tous les 
coups, et reconnaissable entre mille. D’ailleurs, l’attention une fois de plus se 
porte sur lui tout au long de l’album. Le bonhomme touche par sa grâce et son 
velouté sur chacun des mots prononcés. L’album est très cohérent dans son 
ensemble, passant de moments forts et intenses à des atmosphères sombres 
et pesantes. Sans aucun doute, nous sommes bien sur un album de Katatonia. 
« Opaline » s’avère une chanson redoutable de lucidité mortuaire, alors que 
« Drab Moon » constitue l’un des points culminants de l’album. Que dire de la 
participation jubilatoire du chanteur Joel Ekelöf (Soen) sur « Impermanence » 
qui reste un monument avec, pour le coup, deux voix splendides d’une grande 
sensibilité. Nos princes scandinaves des ténèbres ne sont pas prêts d’abdiquer 
avec un tel chef d’œuvre comme Sky Void Of Stars. [Loïc Cormery]

Quels sont les principaux sujets évoqués sur Sky Void Of Stars ? 
Nous n’avons pas vraiment changé, ha ha ! (rires) Ce sont nos sujets habituels, 
c’est-à-dire la noirceur du quotidien, le temps qui passe, le sentiment de ne pas 
avoir de sens dans la vie... 
 
Joel Ekelöf de Soen fait une apparition sur le sublime titre « Impermanence ». 
Pourquoi avoir fait appel à Joël ? Êtes-vous un fan de Soen car j’aurai plutôt 
dit l’inverse ? (sourires) 
Soen est un super groupe, nous les connaissons, et nous avions parlé à 
Joel de faire quelque chose ensemble. Alors quand j’ai écrit le morceau « 
Impermanence », j’ai juste senti que c’était la chanson parfaite pour que nos 
voix se rencontrent. Il a fait un travail formidable avec sa signature sonore, c’est 
très approprié. 
 
L’artwork de ce nouvel album est également magnifique. Qui l’a conçu ? Et 
quel est le concept derrière ? 
Il a été créé avec l’artiste italien Roberto Bordin. Nous lui avons donné quelques 
lignes directrices et il est venu avec des images très impressionnantes. Je 
pense que son art est une extension de la musique et des paroles. Et il aide 
définitivement l’album à en faire un tout. C’est complet. 
 
Nous espérons vous voir bientôt en France. Des choses prévues bientôt ? 
Oui, en janvier et février 2023, nous ferons une tournée européenne pour Sky 
Void Of Stars pour laquelle nous ferons quelques arrêts en France. J’ai déjà hâte 
d’y être, ça faisait un moment qu’on n’avait pas joué votre beau pays ! (Ndlr : 
Katatonia sera également présent au festival Hellfest édition 2023).

KATATONIA 
Sky Void Of Stars
Dark metal mélancolique
Napalm Records



+ PØGØ
+ Waking the Sleeping Bear

Hemeroplan débarque avec un premier album prometteur. High Tide fait 
le récit d’un personnage sombrant dans une dépendance dangereuse et 
personnifiée, le tout dans une ambiance mélodique et progressive à souhait. 
L’enchaînement des titres est intelligemment pensé, ce qui nous permet 
de suivre le protagoniste dans son périple de manière fluide. L’ambiance 
est sombre, sans être toutefois oppressante. La basse est bien appuyée, 
les riffs sont lourds, ce qui vient renforcer cette atmosphère brumeuse et 
mélancolique. Les solos sont maîtrisés, à la fois énergétiques et mélodieux. 
Enfin, notons que le travail de qualité autour des voix et des arrangements, 
réalisé par Yann Ligner. Un premier long effort de haute volée pour le quatuor 
tourangeau qui a su créer une œuvre avec une véritable âme se révélant à 
chaque écoute. [Aurélie Cordonnier]

Tout d’abord, afin d’en savoir un peu plus sur le groupe, pourquoi avoir choisi 
le nom Hemeroplan ? En quoi est-il représentatif de votre univers musical ?
Hemeroplanes Ornatus, c’est le nom scientifique donné à une chenille qui a 
pour particularité de se « muer » en tête de serpent, afin d’intimider ou de se 
protéger des environnements et individus hostiles. Lorsqu’on discutait tous les 
quatre pour trouver un nom, on cherchait quelque chose qui, d’une part, colle 
à cette idée de mutation et d’évolution, et qui, d’autre part, évoque un concept 
très concret et naturel tout en ayant une particularité bien propre. L’idée est 
venue d’Axel et celle-ci a fait l’unanimité. Tous les noms que nous avons pu 
évoquer étaient toujours liés à la nature, les éléments… C’est ce qu’on essaie de 
traduire dans notre musique en général. On a ensuite décidé de raccourcir en 
Hemeroplan afin que ce soit plus lisible.

Yann Ligner, le chanteur de Klone, vous a aidés dans l’enregistrement des 
voix de l’album. Comment avez-vous été amené à travailler ensemble et que 
retenez-vous de cette collaboration ?
Hemeroplan s’est formé à Tours mais on n’est pas tous nés ici. En fait j’ai grandi 
à Poitiers et on avait déjà enregistré des voix chez Yann Ligner pour la démo 
d’un autre groupe, il y a quasiment dix ans ! On a pu se recroiser à quelques 
occasions depuis et lorsqu’on a cherché à enregistrer les voix de l’album, de par 
notre style musical, la proximité géographique et le fait de ne pas avoir à faire 
à un illustre inconnu, c’est tout naturellement à lui qu’on a demandé s’il était 
disponible pour bosser avec nous. Ça a été hyper enrichissant, notamment sur 
les aspects de l’interprétation et de l’arrangement de certains phrasés. Tout 
était toujours suggéré, jamais imposé. Cela s’est fait assez simplement, ce qui 
a rendu ce travail très fluide et notre collaboration hyper simple. Si on avait 
enregistré le chant par nous-mêmes, le résultat n’aurait clairement pas été à la 
hauteur de ce qu’il a pu être grâce à Yann Ligner. 

Le fil conducteur de High Tide narre « le périple d’un protagoniste sombrant 
dans une dépendance dangereuse et personnifiée ». Pourquoi avoir choisi ce 
thème pour votre premier album ?
Tout est parti du morceau « Omniscience ». Les lignes de chant existaient 
déjà en partie car elles avaient été imaginées par l’ancien chanteur, avec qui 
nous n’avons rien enregistré à l’époque, aux prémices de ce qu’est devenu 
Hemeroplan. Avec son accord, on a choisi de reprendre ce qui nous plaisait, 
tout en réécrivant le texte. On s’est retrouvé avec cette ambiance mélancolique 
et instable et j’ai assez rapidement vu cette peinture d’un narrateur esseulé 
tellement noyé dans sa dépendance qu’il ne sait plus où il habite. On a tout 
articulé autour de ça, en personnifiant et en nommant la dite dépendance 
« Ethan » histoire de laisser une libre interprétation aux textes (car on peut 
penser à l’ethanol de l’alcool ou des carburants, Ethan le prénom biblique…). 
On a trouvé cette inspiration et cette idée de schéma narratif dans beaucoup 
des concept albums déjà existants dans le prog’, comme dans Pelagial de The 
Ocean.

Formé en 2018, Hemeroplan publie aujourd’hui son tout premier album, High Tide, naviguant 
entre rock progressif et metal moderne, dans un univers mélancolique et mélodique. Porté par 
la voix et la guitare de Jany pacaud, la guitare de pierre chauveau, la basse d’axel fabre et la 
batterie de yann maury, ce jeune quatuor originaire de Tours nous Transporte dans son récit 
mélodieux aux portes de la dépendance. [Entretien avec Jany Pacaud, chant/guitare, 
par Aurélie Cordonnier – Photo : DR]

Aux portes de la dependance 

HEMEROPLAN 
High Tide
Rock progressif / Post metal moderne
Klonosphère
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Nous retrouvons avec joie et peine les morceaux les plus anciens du groupe 
avec leur style post rock progressif au phrasé lent contrebalancé par le 
scream purement black. Si l’aspect brut de fonderie donnait une touche 
d’authenticité aux premiers opus originels, ils ont été ici réactualisés avec 
les technos actuelles, le son de la cuvée 2022 étant clean, plus homogène 
et profond. Ce double réenregistrement (EP éponyme et 1er LP) met en 
valeur la puissance du style des Autrichiens, poussant l’auditeur dans ses 
retranchements, au plus profond de soi-même. Le duo repeint ce paysage où 
le spleen est prépondérant, comme une balade à travers des forêts hivernales 
au crépuscule, comme un miroir dans lequel on contemple cet autre que nous 
incarnons chaque jour. [Marie Gazal]

Ravie de te parler le jour de la sortie des réenregistrements de vos deux 
premiers albums d’Harakiri For The Sky ! D’où vous est venue cette volonté 
de réenregistrer et publier à nouveau Harakiri For The Sky (EP/2012) et 
Aokigahara (1er LP/2014) ?
Quand nous avons commencé le groupe, jamais on a pensé que ces sorties 
deviendraient si importantes pour nous, ni qu’elles trouveraient autant de fans. 
C’est toujours le problème d’un artiste, tu termines ton œuvre, que ce soit 
un album, une peinture ou autre, et quelques années plus tard, tu referais les 
choses différemment. C’est difficile de les changer après coup. Je ne déteste 
pas les premières productions des albums : c’est une photo instantanée du 
moment et elles n’étaient pas mal pour l’époque. Mais nous avons enregistré 
ensuite III: Trauma dans un studio professionnel et ça s’entend. À nos débuts, 
nous avions fait la production nous-mêmes dans notre salon. Matthias (« MS » 
Sollak, guitare) a produit la musique et j’avais alors enregistré ma voix dans une 
cave avec ma copine de l’époque. On peut entendre que le son de l’album n’a 
pas évolué, d’où cette idée de notre label de ressortir le premier EP pour ses 
dix ans. On est heureux du résultat, surtout à la batterie. Nous avons pu tout 
recommencer et faire sonner l’album comme on le souhaitait. On a débuté 
l’enregistrement en janvier 2021 car, tu le sais, on avait tous du temps libre... 
On voulait garder l’esprit des morceaux de la première édition, mais le son est 
bien meilleur. Pour les changements artistiques, ce n’est pas quelque chose de 
volontaire. Par exemple, ma voix est devenue plus grave, je ne peux plus crier 
aussi aigu qu’à l’époque.

C’était facile de s’immerger dans des morceaux écrits onze ans plus tôt ?
Je ne sais pas ce qu’en pense Matthias, s’il se dit qu’il jouerait les morceaux 
de guitare différemment aujourd’hui, mais de mon côté, le plus difficile, c’était 
au niveau de mes paroles. J’ai eu du mal à m’identifier aux paroles que j’avais 
alors écrites en 2011 parce que les problèmes que j’avais à l’époque ne me 
semblent plus aussi vifs. Mais je me suis immergé dans les circonstances de ma 
vie à l’époque et ça m’a aidé à comprendre mon ancien moi et pourquoi j’avais 
écrit ces paroles. Aussi, je n’ai pas honte de le dire : mon anglais est tellement 
meilleur maintenant ! (rires)

J’ai lu quelques commentaires sur internet, tous très positifs. Certains 
regrettent cependant l’aspect « brut » des premières versions...
C’est ça, le truc avec les plateformes de streaming, YouTube ou Spotify. Nous ne 
voulons pas effacer les premières versions des albums. Nous laisserons les fans 
libres d’écouter les premiers albums. Ils pourront toujours les trouver partout. 
On leur propose les deux. C’est bien de les laisser décider par eux-mêmes quelle 
version ils préfèrent et laquelle ils veulent écouter. C’est leur liberté.

Votre dernier véritable album Maere étant paru en 2021, prévoyez-vous déjà 
de sortir un nouvel album ?
Oui, bien sûr, nous travaillons dessus. Mais je ne sais pas combien de temps 
cela nous prendra. Il y a quelque chose chez Harakiri, c’est que dès qu’on a fini 
d’écrire les morceaux, ça va très vite ensuite à chaque fois. Dès que c’est écrit, 
on réserve le studio et tout est plié en quelques mois !

Un an après son dernier album Maere, le duo autrichien en pleine ascension Harakiri for the 
Sky a réenregistré ses deux premiers opus. N’ayant jamais été satisfait de leur production 
dont le dixième anniversaire vient d’avoir lieu, ce fut ainsi l’occasion pour la formation de post 
black metal de revenir à ses racines, non sans émotion. [Extraits d’entretien avec Michael 
« JJ » V. Wahntraum, chant, par Marie Gazal – Photo : DR]

Photo instantanee

HARAKIRI FOR THE SKY 
Harakiri For The Sky MMXXII   |   Aokigahara MMXXII
Post black metal
AOP Records



Jonathan Hultén
The Forest Sessions
Jonathan Hultén, l’auteur-compositeur suédois énigmatique et sombre, revient avec
The Forest Sessions, sur 2 disques (CD+DVD) et LP.

Une collection de versions expérimentales tirées de Chants From Another Place et de son précédent EP The 
Dark Night of the Soul, ainsi qu’un court métrage composé de vidéoclips et d’interludes avec des illustrations 
animés et des poèmes.

Disponible en version 2 disques (CD + DVD) / LP / digital

Déjà disponible
www.kscopemusic.com

Le nouvel album studio

Emotif et conceptuel, Klone a une fois de plus défriché de nouveaux 

territoires sonores et s’est appuyé sur sa signature 
musicale expansive.

10 février

Disponible en version CD / LP / 
vinyle argenté en édition limitée / numérique

www.peaceville.com

ACCIDENTAL SUICIDE
Deceased
Sortie le 20 janvier

30 ans après la sortie du premier album 
culte en 1992, un Death Metal sauvage 
teinté de Doom.

LP et CD disponibles pour la première fois 
depuis le pressage original, avec l’artwork 
original et les paroles complètes.

IMPALER
Charnel Deity
Sortie le 3 février

Le premier album de Death Metal 

Britannique d’Impaler , sorti en 1992, 
disponible en version LP et CD avec la 
pochette originale.

Le troisième album de black/speed metal mélodique à haute teneur en 
octane combiné à des envolées folkloriques tentaculaires issues de la 
fi ne fl eur de l’Écosse.

Disponible en version CD / LP / digital et en version  vinyle vert et vinyle 
doré en édition limitée Disponible dans la boutique du groupe.

HELLRIPPER
Warlocks Grim 
& Withered Hags

Sortie le 17 février

Une sortie très spéciale pour le 35e anniversaire du label contenant une 
collection de titres exclusifs, des versions alternatives et des extraits 
d’albums orientés black metal - à la fois des classiques et de nouveaux 
noms comme Darkthrone, Sigh, Hellripper, Mork, RUÏM, Kvist, Mortuary 
Drape, Dødheimsgard Offi cial et Snorre Ruch (Thorns).

Disponible en version 2CD avec un disque bonus contenant un aperçu 
de certains des meilleurs groupes de black metal des années 1990, 
sortie prévue le 3 mars.

DARK SIDE OF THE 
SACRED STAR LP

Edition limitée 
et numérotée du LP

28/01
Ferrand 
La Cooperative 
De Mai

09/02
Le Mans 
L’alambik/
Superforma

10/02
Bordeaux 
Le Rocher De 
Palmer

11/02
Paris 
Le Trabendo

18/02
Mulhouse 
Le 
Noumatrou� 

24/02
Poitiers 
Le Confort 
Moderne

12/04
Tours 
Le Bateau Ivre

15/04
Savigny-Le-
Temple
L’empreinted
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 HAMMERHEARTRECORDS   HAMMERHEARTRECORDS666   HAMMERHEARTRECORDS

WORLDWIDE DISTRIBUTION THROUGH OUR FRIENDS FROM NAPALM RECORDS

AVAILABLE FROM HAMMERHEART RECORDS!

TRISTITIA
LAMENTATIONS IN DARKNESS

5-CD BOX SET/DIGITAL

ISOLE
SILENT RUINS

CD

ISOLE
THE CALM HUNTER

CD/DIGITAL

PHLEBOTOMIZED
DEVOTED TO GOD
MCD/MLP/MC/DIGITAL

THY LISTLESS HEART
PILGRIMS ON THE PATH...

CD/LP/DIGITAL

DEVISER
EVIL SUMMONS EVIL CD/LP/DIGITAL

After 12 years this is the triumphant return of Hellenic darkness! 

WOTHROSCH
ODIUM CD/LP/DIGITAL

Inspired by extreme soundscapes, ‘Odium’ is an exploration of 
the darkest facets of the human condition.

SPECTRAL SOULS
TOWARDS EXTINCTION DIGI-CD/LP

Death fucking Metal from Peru! A nuclear detonation of shredding and 
unbridled aggression!

DEFY THE CURSE
HORRORS OF HUMAN SACRIFICE 2-CD/LP/MC/DIGITAL

Crust infested blisteringly bone crunching HM-2 Death Metal
from the Lowlands!





www.soundpollution.se

FREDLÖS 
FREDLÖS

Norrtälje bound 
Fredlös self-titled debut 

album is finally here, 
and contains 9 dark, 

heavy, intense 
songs in the vein of 
local contemporary 

acts such as 
Månegarm and 

Wormwood.

DISSECTION 
THE SOMBERLAIN
Remastered reissue of 
”The Somberlain”, the 
classic debut album album 

from the Swedish melo-
dic Black/Death Metal 

cult band Dissection.
Released now as an 

extremely limited picture 
disc and a black 

double LP.

MASK OF PROSPERO 
HIRAETH 

Modern Progressive 
Metal of the  highest 
quality. For fans of 

Tesseract, Textures and 
Periphery

REXORIA  
IMPERIAL DAWN
Rexoria is back with 

their third studio 
album, where they 

have taken their 
sound to the next 

level. Strong melodies, 
heavy riffs and pecu-
liar keyboard loops 

make ”Imperial Dawn” 
a must in your record 

shelf.



GÉRARD DROUOT PRODUCTIONS PRÉSENTE

INFOS & RÉSERVATIONS SUR GDP.FR 
& POINTS DE VENTE HABITUELS
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8 FÉVRIER - STRASBOURG - LA LAITERIE

12 FÉVRIER - MARSEILLE - ESPACE JULIEN12 FÉVRIER - 
9 FÉVRIER - LYON - TRANSBORDEUR

8 FÉVRIER - 
6 FÉVRIER - PARIS - LA CIGALE

NOUVEL ALBUM
IN THE RAW

DÉJÀ DISPONIBLE



OUT 17.03. 1-CD DIGIPAK | 2-LP GATEFOLD | 1-CD EARBOOK + 7INCH SINGLE | MUSIC CASSETTE | DIGITAL 
LTD. BOX SET & VINYL EDIT. AVAILABLE EXCLUSIVELY VIA WWW.NAPALMRECORDS.COM

Les champions du heavy symphonique KAMELOT mettent la barre 
très haut avec un 13ème album studio très attendu!

/NAPALMRECORDS 

/NAPALMRECORDS

/NAPALMRECORDSOFFICIAL 

/NAPALMRECORDS

visit our online store with music and merch 

WWW.NAPALMRECORDS.COM


