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Comment s’est passé l’enregistrement de l’album Smile ?
Je pense que le premier album que tu écris est celui que tu as toute ta vie pour 
écrire. Ensuite, chaque autre album, tu as normalement quelques mois avant 
de devoir en écrire un autre. Et je pense que le fait d’avoir eu du temps, d’avoir 
eu cette pandémie, c’était une malédiction pour tout le monde. Mais en même 
temps, pour moi sur le plan créatif, c’était une bénédiction parce que je n’ai 
jamais eu le temps de rester à la maison et de travailler comme ça. Tu vois, 
personne pour te dire : «Non, tu dois faire autre chose.» Je me suis vraiment 
concentré pour être comme en studio mais à la maison, travailler sur l’album, 
façonner les chansons. Et je crois que le fait d’avoir le temps de le faire sans 
avoir à payer les factures et à galérer, c’était vraiment lucratif sur le plan créatif. 
Et c’est pourquoi je pense que l’album sonne comme il sonne, c’est parce qu’à 
cette époque, avoir le temps de faire les choses, c’est ce qui l’a rendu si spécial, 
tu vois.

Quelle est l’expérience que vous souhaitez offrir aux auditeurs à travers cet 
album ?
J’adore le voyage que l’album nous fait vivre. C’est vraiment un voyage de 
la première chanson jusqu’à la dernière, tu vois, et le fil conducteur, c’est la 
musique reggae. Et je le dis toujours aux gens, Skindred est un système de sons, 
un système sonore de heavy metal. Nous ne sommes pas seulement un groupe 
comme n’importe quel autre avec quatre musiciens. On prend vraiment la 
culture du dancehall et nous la mettons dans les concerts live, et je pense que 
c’est vraiment important. C’est ce que nous avons pris le temps de développer 

au fil des années, je pense que c’est plus important d’avoir un concert qui te 
démarque en tant que groupe, tu sais. Savoir ce que nous voulions faire après 
la pandémie, revenir devant le public. Et la conclusion c’est que nous te ferons 
danser par tous les moyens nécessaires.

Comment décririez-vous le son et le style de l’album Smile par rapport à vos 
précédents albums ?
En fait, j’ai déjà plus ou moins répondu à cette question… Avoir à nouveau le 
temps d’écrire a été une vraie bénédiction. Je pense que c’est ce qui le distingue 
des autres albums. Je pense que la musique, que nous créons, est la nôtre, 
on fait notre propre voyage, tu sais. Et c’est ce que nous aimons. Quand tu 
écoutes d’autres groupes, tu ne trouveras jamais un son comme Skindred et 
c’est drôle parce que nous jouons avec beaucoup de groupes, et ils sont tous 
les mêmes alors qu’avec Skindred, tu es sûr d’en avoir pour ton argent. Je 
pense que certaines personnes ne peuvent chanter que d’une certaine manière 
parce qu’au fil des années, j’ai développé ma voix, en faisant le truc bruyant et 
criard, puis en faisant le truc mélodique dancehall et ensuite le reggae heavy 
metal. Donc, je pense, que c’est quelque chose que nous faisons, et ce n’est pas 
inventé comme ça. C’est juste la façon dont nous sommes en tant que groupe 
et en tant que personnes. Quand j’étais enfant, étant le seul enfant noir de la 
ville, le seul punk rocker noir de ma petite ville natale, ou peut-être deux ou trois 
personnes, je pense que ça te distingue malgré toi. C’est de là qu’a été lancé le 
voyage de Skindred.

Quelle a été votre réaction quand  votre chanson « Nobody » a explosé sur 
TikTok ?
Tu sais, c’était agréable que ma petite-fille m’appelle et me dise : « Papy, les 
gens dansent sur ta chanson ». Parce que cette chanson a vingt ans. Et je pense 
que ce qui a rendu cette chanson si spéciale, c’est la façon dont nous avons 
mélangé les genres de différentes origines, de relations mixtes, de double 
héritage. Je pense qu’ils doivent écouter cette chanson pour la première fois 
et se dire : « Tu sais quoi ? Ça représente ce pour quoi je me bats ». Et je pense 
que ce qui excite les gens à propos de Skindred et qui les pousse à partager, 
c’est à cause de ce que nous faisons. On rassemble les gens. J’ai vu beaucoup de 
gens faire de petites danses où ils disent : « Mes amis blancs et noirs dansent 

le groupe britannique venu tout droit de Newport constitue à lui seul un véritable phénomène 
musical. Depuis plus de vingt ans, ils ont su conquérir les foules avec leur son unique et leur 
énergie débordante. Pionnier du mélange des genres, Skindred a su fusionner avec perfection 
le rock, le reggae, le punk et le metal pour créer un style inimitable. Leurs performances live 
incroyables sont légendaires, où le charismatique chanteur, Benji Webbe, sait enflammer le pu-
blic avec sa voix puissante et son énergie contagieuse. Skindred est bien plus qu’un groupe de 
musique, c’est une expérience à part entière où le rassemblement, la fête et la positivité règnent 
en maîtres. [Entretien avec Benji Webbe, chant, par Acha - Photo : DR]

de l’amour et des sourires
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Quand on a un son aussi unique que Skindred, c’est difficile de se surpasser 
et de se réinventer. Pourtant, c’est ce qu’ils font à chaque nouvel album, 
repoussant les limites et élevant la barre toujours plus haut pour les disques 
à venir. Smile est un cocktail aux mille saveurs, préparé avec une telle habileté 
qu’aucune ne prend le dessus sur une autre. Il est parfaitement équilibré,
« comme tout devrait l’être », disait un grand homme. Ce sentiment d’équilibre 
et de maîtrise est palpable tout du long. On sent vraiment que Skindred a pris 
le temps nécessaire pour façonner chaque chanson, pour les faire résonner 
avec authenticité et émotion. Le résultat est un ensemble cohérent où chaque 
morceau apporte sa propre touche tout en s’intégrant harmonieusement dans 
cette fusion. Les riffs puissants et les rythmes entraînants captent l’attention 
dès les premières notes, tandis que la voix charismatique et polyvalente de 
Benji Webbe ajoute une intensité supplémentaire à chaque titre. À plusieurs 
reprises, on passe d’un morceau fun, plein d’énergie et de joie, à un morceau 
percutant où les paroles abordent des thèmes profonds et actuels (« Black Stars »), 
souvent personnels. Le quatuor britannique ne se contente pas de délivrer des 
messages vides, mais cherche à véhiculer des émotions sincères et à susciter le 
réconfort chez l’auditeur. Au-delà de la qualité musicale, Smile est un album qui 
respire la joie de vivre et la positivité. Les mélodies entraînantes et les refrains 
accrocheurs incitent à chanter et à bouger, créant une atmosphère festive 
extrêmement contagieuse. Skindred sait comment transmettre son énergie 
débordante à travers sa musique, et ça se ressent dès les premières notes du 
single « Gimme that Boom » ! Un must have de reggae metal. [Acha]

ensemble sur Skindred » et des trucs comme ça. Et je pense que c’est brillant, 
c’est la meilleure chose que Skindred puisse faire : rassembler des personnes de 
différentes origines ethniques. D’ailleurs il faut se rappeler que cette putain de 
chanson est presque plus vieille que toi et c’est toujours un tube ! Nous jouons 
cette chanson depuis vingt ans dans le set, partout et ça ne vieillit jamais. Je ne 
me dis pas : « Oh mon Dieu, encore ça ? ». Non, c’est l’excitation de la foule et 
l’excitation du groupe avec les vibrations qui sont créées entre nous tous. je dis 
souvent ça aux gens, « sans le public, nous ne sommes que quatre abrutis en 
répétition ». Quand le public arrive, c’est là que la magie opère. Les gens disent 
que c’est juste le groupe, non, je ne pourrais pas faire ce que je fais, sans le 
public, derrière des portes closes. Parce que c’est quand les gens entrent dans la 
salle que la magie s’éveille. C’est ça Skindred. Si tu aimes la musique, alors il faut 
voir nos concerts.

Mon titre  préféré de l’album est très certainement « Black Stars ». Que peux-
tu nous dire sur cette chanson ?
Quand j’ai reçu ça de Dan, le bassiste, c’était juste l’instrumental et j’ai tout 
simplement adoré la liberté que j’y ai trouvée, parce qu’ à l’origine, c’était juste 
moi qui faisait toutes les voix mais ensuite, j’ai trouvé une chorale d’église… Je 
connais un pasteur et j’ai laissé sa chorale chanter sur la chanson. Et puis, c’est 
à ce moment que nous avons appris la mort de George Floyd. J’ai commencé à 
écrire au milieu de toute cette folie. Je l’ai écrite dans l’intention de dire quelque 
chose à travers Skindred sur l’état du monde. Et j’ai dit, tu sais, ces étoiles et 
ces rayures te font du mal. On dirait que le monde souffre vraiment. Mais je 
pense juste que les Black Stars souffrent encore plus. Je suis musicien, quand 
je voyage, en tant qu’homme noir, je suis admiré tout le temps. Mais je parie 
que je découvrirais un monde bien différent si je ne voyageais pas en tant que 
musicien mais juste en tant qu’homme noir, et cette chanson pour moi, elle me 
parle beaucoup, elle parle de là où se trouvent les vrais criminels, parce qu’ils 
accusent les gens, et en réalité, les criminels, ce sont ceux qui sont au pouvoir. 
« Black Stars », c’est un cri du cœur, pour un peu plus de justice, pour que tout 
le monde s’engage, parce que tout le monde est en colère. Mais quelqu’un 
doit se calmer, je trouve du réconfort en écrivant une chanson sur une certaine 
situation. Et je pense que lorsque les émeutes se sont produites dans le monde 
entier, les gens souffraient tellement. Cette chanson est vraiment pour eux et 
pour ces moments difficiles.

SKINDRED 
Smile
Raggae metal
Earache Records
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Chaque album de Thy Catafalque fait l’objet du plus grand soin et constitue 
un véritable bijou sonore. Alföld en est une nouvelle preuve. S’appuyant sur 
une base de black metal solide, le one man band hongrois n’a pas cherché à 
forcer l’expérimentation. Pourtant, la grande variation de styles et de sonorités 
qu’on lui connaît reste bien présente. On retrouve ainsi une chanson avec des 
éléments synthwave typés années 80’s, une autre orientée smooth jazz, mais 
aussi des instruments tels que de la flûte. Autant de mélanges qui font du son 
de Thy Catafalque un son si distinctif et pourtant difficile à définir. Même si 
son concepteur Tamás Kátai le décrit lui-même comme un album de « metal 
sans innovation, ni progression », il est difficile d’être d’accord tant la technicité 
ainsi que la beauté et foisonnante richesse des mélodies sont tout simplement 
subjuguantes. L’émotion personnelle de son auteur persiste alors et constitue 
véritablement la force de cet opus. Alföld est un  joyau supplémentaire dans 
la féconde discographie de Thy Catafalque qui saura ravir les amoureux 
d’explorations sonores. [Aurélie Cordonnier]

Depuis le début de votre carrière, vous avez choisi d’écrire vos chansons dans 
votre langue maternelle. Au début, n’était-ce pas un pari risqué pour réussir 
dans l’industrie du metal ?
Eh bien, ce n’est pas tout à fait exact. Nos deux premiers albums étaient en 
fait en anglais, à l’exception d’une chanson. A l’époque, nous n’y avions même 
pas pensé. L’anglais était la langue par défaut du genre, cela semblait évident, 
il n’y avait pas de question à se poser. Après avoir écrit le troisième album, j’ai 
réalisé à quel point il était plus naturel de s’exprimer dans sa langue maternelle. 
J’ai changé de langue et nous n’avons jamais regardé en arrière. Je ne me 
suis jamais soucié de l’industrie musicale du metal dans ce sens, c’est certain. 
Mes priorités ont toujours été mes propres besoins en matière d’expression 
personnelle et, bien que cela puisse paraître égoïste et arrogant, je pense que 
c’est la base de toute œuvre d’art honnête et marquante.

Comme le reste de votre discographie, Alföld, votre onzième album studio, 
est un disque riche en sonorités. On sent tout le travail qu’il y a derrière… 
Comment parvenez-vous à rester aussi consistant dans votre musique ?
C’est un peu étrange parce que j’ai l’impression qu’Alföld est probablement 
le moins expérimental de tous, mais apparemment il l’est toujours dans une 
certaine mesure. Tout ce que je fais, c’est être excité par la musique et je me 
sens chanceux d’avoir encore le feu intérieur et une passion pour la création. 
C’est comme il y a vingt-cinq ans. Je me réveille tous les matins en pensant à ce 
que je vais enregistrer aujourd’hui.

Justement, pouvez-vous nous en dire plus sur la création d’Alföld ? Comment 
sont nées les idées pour chaque chanson ?
Eh bien, c’est une question assez difficile, principalement parce qu’Alföld était 
déjà terminé en novembre 2021. J’ai soumis l’album à Season Of Mist mais nous 
avons aussi terminé l’album live de Mezolit plus tard et le label a dû décider quoi 
sortir en premier et nous avons d’abord publier Mezolit en décembre 2022, et 
ensuite Alföld en juin 2023. Ce qui signifie qu’entre-temps, je suis déjà en train 
de mixer le prochain album, qui sortira, je ne sais pas, l’été prochain au plus tôt. 
Je n’ai donc plus beaucoup de souvenirs des sessions d’Alföld à vrai dire, c’était 
il y a si longtemps. Mais le plus important, c’est qu’il n’y avait rien de spécial à ce 
sujet. Le même processus que d’habitude. Composer et enregistrer à la maison, 
chanson après chanson, jusqu’à ce que l’album soit terminé, c’est très simple 
et probablement trop banal, désolé. Quand je commence un album, je n’ai 
généralement aucune idée de la façon dont je le terminerai. Celui-ci devait être 
simple et direct et c’est plus ou moins ce qui s’est passé miraculeusement.

Ce qui est fascinant, c’est que chaque chanson semble être composée de 
plusieurs univers sonores différents. Essayez-vous de raconter plusieurs 
histoires à travers une seule chanson et chacun de ses parties musicales ?
C’est un peu comme si vous composiez le premier thème dans une pièce et 
que de nombreuses portes apparaissaient et que vous deviez en ouvrir une. En 
entrant dans la pièce suivante, vous vous retrouvez à nouveau face à plusieurs 
portes et vous devez en ouvrir une, et ainsi de suite... C’est ainsi que je vois le 
processus de composition d’une chanson. Dans la première pièce, je ne sais 
jamais où je vais aboutir et c’est extrêmement excitant, surtout si l’on considère 
que l’on peut à tout moment revenir dans une pièce précédente et choisir une 
autre porte.

Le titre éponyme, avec sa voix féminine, a quelque chose d’envoûtant et ce 
petit côté folklorique. Pouvez-vous nous dire de quoi il parle ?
« Alföld » correspond aux grandes plaines de Hongrie, c’est pratiquement toute 
la région sud-est du pays et c’est vraiment plat. C’est là que je suis né, que j’ai 
grandi et que j’ai passé mes trente-trois premières années. L’atmosphère de 
cette région est vraiment bizarre, c’est une terre stérile, extrêmement chaude 
en été et sombre en hiver. La situation économique est désastreuse, le taux 
de suicide est de loin le plus élevé du pays et probablement même d’Europe. 
D’un autre côté, c’est chez moi et je me sens attaché aux champs sans fin, aux 
vastes espaces. Je pense que la chanson contient cette dualité, la façon dont 
l’immensité dévore la vie ici et la beauté de ce processus.

Vous arrivez à mélanger des sons/des instruments qui n’ont rien à voir les uns 
avec les autres pour obtenir des morceaux incroyables. Selon nous, simples 
auditeurs, Thy Catafalque résulte du génie. Mais comment voyez-vous 
personnellement votre travail ?
Je suis heureux de l’apprendre. Pour moi, c’est bien sûr un peu différent mais 
c’est naturel. Et je suis toujours ouvert à d’autres interprétations et impressions 
sur les chansons et c’est l’une des raisons pour lesquelles je n’aime pas 
vraiment parler de l’idée que je m’en fais. Chacun a la sienne et la mienne n’en 
est qu’une. Et de mon point de vue, ces chansons sont comme des photos 
de moments dans le temps qui s’éloignent, mais avec la chanson, au moins 
quelques petites particules peuvent rester dans le présent.

Parfois, votre musique, en particulier sur les morceaux intitulés « Szíriusz » et 
« Néma Vermek », me rappelle dans un tout autre genre cependant le groupe 
de speed metal mélodique Stratovarius. Est-ce une formation de metal plus
« classique » que vous aimez faisant partie de vos influences ?
Vous voyez, encore une fois, c’est quelque chose auquel je n’ai jamais pensé 
parce que, bien que je connaisse le nom de Stratovarius et bien sûr le groupe 
finlandais, je n’ai jamais écouté aucun de leurs albums. Je crois que j’ai dû 
regarder quelques vidéos dans les années 90’s...

Le génie de Thy Catafalque a encore frappé. Après Mezolit - Live at Fekete Zaj paru fin 2022, 
le onzième album Alföld est un nouveau voyage sonore expérimental et sensationnel du 
multi-instrumentiste Tamás Kátai qui nous transporte au cœur de sa Hongrie natale, rurale 
et traditionnelle. [Entretien avec Tamás Kátai, multi-instruments, par Aurélie 
Cordonnier – Photo : DR]

Escape game musical

THY CATAFALQUE
Alföld
Black metal avant-gardiste
Season Of Mist
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The Ascending est une belle surprise comme on aime en avoir. Si l’album ne 
comporte que six morceaux de post-rock, en passant par la folk, le grunge, 
l’indus et le punk/hxc aux ambiances tour à tour sombres et joyeuses, il se 
rattrape largement par la qualité de ces six pépites et démarre très fort avec 
le morceau éponyme. Celui-ci vous plonge de suite dans l’ambiance post rock 
agrémenté de violons, et développant le thème délicat des violences sexistes 
à travers son texte. Le sextet nantais aborde ainsi des sujets sociaux ou 
politiques de leur temps (« Ouverture » ou « Waiting a Storm »), mais s’avère 
aussi parfois très poétique (le superbe « Circles in the Same sky »). Pour un 
premier essai, c’est un coup de maître qui vous emportera dans un monde à 
part ! [Pascal Beaumont]

Vous allez sortir votre tout premier album, comment avez-vous abordez le 
processus de composition de celui-ci ?
Jessica Delot : Nous avons travaillé sur cet album d’une manière un peu 
inédite. La plupart des premières idées viennent d’Eddy qui nous a proposé 
une première base que ce soit pour la composition musicale ou les textes. 
Nous avons ensuite, chacun notre tour, pris possession de ces morceaux et 
inventé nos propres arrangements. Tout ça s’est fait de manière extrêmement 
spontanée. On ne s’est donné aucune limite dans la création, que ce soit pour 
les voix ou pour les instruments. C’est ce qui fait que ça fonctionne, je crois.

Il y a six titres sur cet opus. Lorsque vous composez, comment savez-vous que 
le morceau sera digne d’être enregistré ?
Eddy Kaiser : On compose la musique que nous avons envie d’écouter, c’est un 
élément assez essentiel. Une fois le morceau enregistré, il faut que l’on puisse 
ressentir que l’alchimie fonctionne, qu’il nous emmène quelque part. Je pense 
que pour l’instant, on s’en est bien sorti ! Il n’y a pas une chanson que j’aime 
moins qu’une autre sur cet album. Comme disait Jessica précédemment, on ne 
s’est donné aucune limite, on a tout fait au ressenti : c’est ça le plus important, il 
faut qu’on se fasse plaisir.

« The Ascending » est votre premier single. Pourquoi ce choix ? Je suppose 
que ce morceau est très important à vos yeux...
Jessica Delot : C’est un des titres les plus forts de l’album. En termes de son 
déjà, le morceau est très lourd, le violon y a aussi une belle place. Les voix 
se mélangent à merveille. C’était une bonne entrée en matière pour faire 
découvrir le groupe au démarrage. Cette esthétique à la fois très (post) rock et 
atmosphérique nous ressemble beaucoup. Le texte est très fort également, et 
parle d’un sujet qui nous touche. Ce morceau est pour moi un hymne, le nôtre. 
Eddy Kaiser : C’est également le tout premier morceau que l’on a enregistré 
ensemble, et qui a donné le nom à la formation par la suite, donc le choix était 
plutôt évident et symbolique. C’est vraiment une bonne synthèse de l’esprit 
musical du groupe.

The Ascending est aussi le nom du combo. Qu’avez-vous envie de transmettre 
à travers ce choix ? 
Eddy Kaiser : L’idée de The Ascending vient de vouloir être une meilleure 
personne, d’essayer de grandir et de s’élever mentalement, sans pour autant 
s’écraser face à la haine. On ne devrait pas passer sa vie à chercher une place 
que l’on a déjà, du simple fait d’exister. On ne devrait pas avoir à s’excuser d’être 
différent de la norme imposée par une société qui cherche toujours à tirer la 
diversité vers le bas. On existe, on est là, on peut se rassembler et on essaye au 
maximum d’aller de l’avant.

Formée par six musiciens au déjà long parcours, cette nouvelle troupe nantaise a pour 
particularité d’avoir un chanteur, Eddy Kaiser, accompagné d’une voix féminine, Jessica Delot, 
qui assure également des parties de violons. Leur première galette éponyme propose un rock 
atmosphérique à tendance dark folk qui vous entraîne dans un univers personnel baignant 
dans des ambiances celtiques où l’inclusion prime, le tout porté par des textes à la fois 
engagés et poétiques, socialement ancrés dans leur époque. [Entretien avec Eddy Kaiser, 
chant/guitare, et Jessica Delot, chant/violon, par Pascal Beaumont – Photo : DR]

Le pouvoir du rock et de la poesie

THE ASCENDING 
The Ascending
Dark rock / Metal atmosphérique
Klonosphère / Frozen Records
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Festival Rock, Punk & Metal en plein air !
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Dès les premières notes de Ghosts From The Past, on est happé par une basse 
profonde et une voix envoûtante à la Nick Cave qui rappellent aussi les jours 
sombres de Joy Division. La vibe gothic old-school est palpable, mais le groupe 
norvégien ne se contente pas de reproduire un son ancien ; il crée un paysage 
sonore novateur, reflétant à la fois son héritage et sa vision actuelle. Il parvient 
ainsi à insuffler une touche épique et une modernité saisissante à son rock 
goth garage d’avant-garde. Avec sincérité et dévotion, Vulture Industries 
dépeint un miroir de l’âme, explorant les recoins sombres de l’Homme. Cet 
album audacieux et captivant fusionne habilement le passé et le présent, tels 
deux fantômes qui hantent nos esprits de manière indélibile. 

[Aurélie Cordonnier]

J’ai lu que vous aviez commencé à travailler sur Ghosts From The Past en 2018 
et que vous l’aviez achevé en 2022. A-t-il été l’album le plus difficile à réaliser 
? Maintenant qu’il est terminé, quel est votre point de vue sur celui-ci ?
Ce n’est pas comme si nous avions le syndrome de la page blanche, les raisons 
pour lesquelles le processus a pris du temps sont très physiques, ont des 
noms et des volontés très fortes. Comme je suis la principale force créative 
du groupe et que je suis devenu père de deux enfants, il a été très difficile de 
trouver du temps et de l’espace pour le travail créatif dans les délais impartis. 
Faire de la musique pour Vulture Industries n’est pas quelque chose que l’on 
peut faire dans des intervalles de temps courts. C’est un processus immersif 
où je me plonge dans le matériel et où j’ai très peu d’espace pour autre chose 
dans ma tête. Pendant une longue période, je n’ai donc pas pu trouver l’espace 
nécessaire dans ma vie. Je pense que la longue période pendant laquelle nous 
avons accumulé des idées et de l’inspiration pour l’album lui donne la force de 
la variation et de la maturité. Comparé à nos autres albums, je pense que c’est 
celui où nous donnons le plus d’espace aux idées, aux riffs et aux mélodies pour 
respirer et se développer. Par le passé, nous avions tendance à superposer 
beaucoup d’idées, ce qui peut être agréable, mais aussi rendre l’écoute un peu 
pénible et peu dynamique, car il se passe beaucoup de choses en même temps. 
Il est toujours difficile d’évaluer un album que l’on vient de faire, mais six mois 
après avoir terminé le master, je suis sûr que c’est notre album le plus fort et 
celui avec lequel je me sens le plus connecté.

Est-ce volontaire de votre part de sonner assez rétro ou est-ce un son qui s’est 
imposé naturellement à vous ?
J’ai toujours trouvé le passé plus fascinant que le présent et j’ai peur de l’avenir, 
donc le rétro est très naturel pour moi. Pourtant... Ce n’est pas comme si nous 
fouillions désespérément dans le passé pour trouver notre son. Tout ce que 
nous incarnons est issu de notre vie. Notre musique est un miroir de ce que 
nous sommes, hier et aujourd’hui.

Vos textes sont assez sombres sans être trop lourds à écouter. Dans ce 
contexte, la musique joue un rôle important. Comment parvenez-vous à 
trouver le bon équilibre entre vos textes et vos mélodies, afin de raconter vos 
histoires sans que le rendu ne paraisse étrange ou écrasant ?
À mon avis, la musique et les paroles sont souvent meilleures lorsqu’elles 
travaillent ensemble pour devenir plus que la somme de leurs parties, même 
s’il est également important pour moi que mes paroles puissent tenir sur 
leurs deux jambes si nécessaire. Je m’attache donc à les faire fonctionner et à 
trouver les mots justes qui renforcent l’atmosphère de chaque chanson. Pour 
moi, la clé pour écrire de bonnes paroles est de trouver le bon équilibre entre 
le contenu et la place laissée à l’interprétation. Un bon texte laisse à l’auditeur 
la possibilité de se faire sa propre idée à partir du texte, au lieu que l’auteur ne 
fasse qu’imposer sa vision du monde au destinataire. Des paroles trop directes 
ne laissent pas de place à la magie de la rencontre avec l’auditeur, et s’il y a un 
moment où l’on a besoin d’un peu de magie, c’est bien maintenant.

Peu d’artistes Laissent transparaître dans leur musique une sincérité et une dévotion aussi 
prenantes que vulture industries. En plongeant dans le cinquième album des Norvégiens, nous 
avons sondé une partie de leur âme, à la fois merveilleuse et sombre. [Entretien avec Bjør-
nar Erevik Nilsen, chant/claviers, par Aurélie Cordonnier – Photo : DR]

Entre passe et present

VULTURE INDUSTRIES 
Ghosts From The Past
Dark rock / Metal avant-gardiste
Dark Essence Records
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Après un hiatus de dix ans entre 2007 et 2017, Runemagick tente de rattraper 
le temps perdu avec trois albums publiés depuis, Evoked from Abysmal Sleep 
(2018), Into Desolate Realms (2019), et le dernier Beyond The Cenotaph 
Of Mankind. Si lyriquement l’ambiance n’est, et ne sera, jamais à la fête, 
le quatuor suédois semble pourtant serein dans son chemin vers la mort. 
Accompagné du batteur de Katatonia, Daniel Moilanen, et de l’ex-guitariste 
intérimaire Jonas Blom de Sacramentum, le duo Rudolfsson a fini par trouver 
sa cadence : la désolation prédomine ici, mais avec une énergie brute qui fait 
headbanguer. Les six plages sont longues, sinueuses, sombres, favorisant le 
développement d’atmosphères mortifères. C’est ce qui perpétue et diversifie 
le propos lourd et lancinant de Runemagick en 2023. [Seigneur Fred]

Pensez-vous que ces trois dernières années vous ont affectés 
psychologiquement lorsque vous avez commencé à composer et à écrire pour 
Beyond The Cenotaph of Mankind, votre nouvel album ?
Nicklas : La vie elle-même et l’environnement affectent constamment notre 
humeur, et donc aussi les processus de création et la créativité. Les événements 
de ces dernières années dans notre monde nous affectent certainement dans 
une certaine mesure. Tout comme bien d’autres choses se sont passées dans la 
petite vie privée de chacun qui nous affecte aussi individuellement.

Sur l’artwork très primitif, on distingue quatre tombes dans un cimetière 
païen avec des inscriptions runiques... Ces quatre pierres tombales sont-elles 
les vôtres ?
Nicklas : Qui sait ? C’est au spectateur et à l’auditeur d’interpréter nos 
versions et nos voyages musicaux. Mais comme tu le dis, il y a quatre pierres 
sur lesquelles est gravé : « la fin de l’humanité ». Personnellement, je ne les 
vois pas comme nos propres pierres tombales. Mais disons que si le groupe 
devait stopper pour une raison quelconque, cette pochette conviendrait bien, 
en effet, mais ce n’est pas en projet. (rires) Le titre peut également être sujet 
à interprétation pour le lecteur. Mais pour moi, cela peut être plutôt une 
continuation de notre précédent album Into Desolate Realms, comme s’il 
s’agissait d’un voyage encore plus en avant ou en profondeur, enfin façon de 
dire. À mon avis, le titre correspond à la pochette, comme une visualisation 
d’une époque où notre civilisation actuelle a disparu.

Je trouve vos compositions plus atmosphériques que par le passé alors que 
vous jouiez un death/doom metal plus virulent à vos débuts dans les années 
90. Votre objectif principal était-il de développer davantage les ambiances 
sur ce treizième album ?
Nicklas :  Comme je le vois, nous avons commencé à tisser de plus en plus 
d’atmosphère déjà dans les albums précédents tels que Darkness Death Doom. 
Ensuite, il peut s’être développé davantage de temps au sein des morceaux, leur 
durée s’étant allongée. Du coup, il est possible qu’il y ait un peu plus d’ambiance 
et de feeling dans cet album par rapport à son prédécesseur, oui.
Emma : On n’avait pas vraiment de projet précis ou conscient pour ça, mais cela 
s’est simplement passé comme sur les précédents albums réalisés au fil des ans 
avec les influences du moment ou ce qui semblait juste à l’époque.

Quel a été ton rôle Emma cette fois-ci car ton instrument revêt une grande 
importance dans le puissant son de Runemagick ?
Emma : Comme la plupart des derniers albums, Nicklas a composé le noyau 
principal de tout le matériel. J’ai bien sûr enregistré la basse et aussi écrit 
quelques lignes de basse. J’étais également plus impliquée dans le processus de 
mixage auprès de Nicklas.

Les années passent, les modes aussi, mais le doom/death metal de Runemagick demeure 
inébranlable. Apparu sur la scène de Göteborg en 1990, le quatuor est resté garant d’une 
certaine tradition scandinave car la famille Rudolfsson, à la ville comme à la scène, se moque 
bien des modes qui vont et viennent, puisant son inspiration dans tout ce qui entoure la mort 
et la fin du monde. [Extraits d’entretien avec Emma Rudolfsson, basse, et Nicklas 
Rudolfsson, guitare/chant, par Seigneur Fred – Photo : DR]

Une place au cimetiere

RUNEMAGICK 
Beyond The Cenotaph Of Mankind
Death / Doom metal
Hammerheart Records
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Kip Winger a toujours pu misé à la fois sur son talent de hit maker et son 
charisme pour emmener Winger dans le top 50 US. Trente-cinq après leurs 
premiers succès, le chanteur-bassiste est resté un compositeur émerite 
et inspiré comme en atteste ce septième album. Pour autant, les autres 
membres ne font pas de la figuration ici. Reb Beach (Whitesnake), qui a co-
écrit la majorité des titres, illumine les compos par sa guitare, chantant même 
en duo avec Kip sur « It’s Okay ». John Roth a également participé à l’écriture. 
Si le spectre de la fin des années ’80 plane toujours, la production sonore 
démontre une modernité plutôt inattendue. Seven réserve aussi quelques 
surprises (les plus complexes « Tears Of Blood », « One Light To Burn » ou 
« Voodoo Fire »). Un must have de hard rock en 2023. [Philippe Saintes]

Pourquoi avoir attendu aussi longtemps pour sortir Seven, Reb ?
Ce n’était pas notre plan d’attendre neuf ans. Nous avons commencé l’écriture 
de Seven avant le covid mais la pandémie a rallongé tout le processus. Ensuite, 
nous avons chacun été impliqués dans une série de projets musicaux. J’ai 
enregistré un album solo, composé et joué sur les deux enregistrements de 
Black Swan et tourné intensément avec Whitesnake. Cela a donc pris du temps. 
Entre les premières sessions et la sortie de l’album, cinq ans se sont écoulés...

Comment avez-vous abordé ce nouvel album ?
C’est sans aucun doute notre disque le plus sombre autant en termes de 
musique que de textes. Kip a surtout composé des ballets ces dernières 
années et cette influence se ressent beaucoup. Il y a des chansons intenses 
et bouleversantes à la fois. L’écho est plus personnel. Mon univers musical se 
rapprochant davantage de Karma (2009), j’étais plutôt perplexe au départ. 
Finalement, je trouve l’album très bon. Le travail de production et le résultat 
final sont impressionnants de qualité.

Lorsque Winger s’est formé, vous veniez à peine de sortir de l’adolescence. 
Aujourd’hui, vous êtes tous des parents et même des grands-parents. Qu’est-
ce qui a changé fondamentalement ?
Pas grand-chose à vrai dire. On a toujours mené une vie normale. Nous n’avons 
jamais été comme les autres formations qui foutaient le bordel juste parce 
qu’elles pensaient que c’était ça, être rock’n’roll. Je suis le seul de la bande à 
arborer un tatouage discret et à boire de la bière. Il n’y a jamais eu de chambres 
d’hôtel saccagées, de bastons ou d’engueulades dans l’histoire de Winger. On 
n’est pas dans la tradition sex, drugs and rock’n roll, probablement parce qu’on 
est un groupe de la côte est. Mon premier groupe, Fortune, était originaire de 
Fort Lauderdale et beaucoup plus sulfureux, ha ha ! (rires) Mon travail, c’est 
jouer de la musique, et ça reste un hobby. Alors je serais bien incapable de me 
lever le matin pour faire autre chose comme boulot.

Le groupe avait interprété le titre « Out for the Count » dans la BO du film 
Karaté Kid III en 1989. Que penses-tu de Cobra Kai, la série TV adaptée de la 
franchise ?
Je suis fan. J’adore le ton, l’humour, la nostalgie et surtout la bande-son des 
années 80 de la série. Elle inclut tout le monde, d’AC/DC à Bon Jovi en passant 
par Poison, Ratt, Mötley Crüe, Def Leppard, REO Speedwagon ou Foreigner… 
J’espère que l’on pourra aussi entendre une chanson de Winger dans un épisode 
de la prochaine saison, ha ha ! (rires)

Quelles sont les chansons qui représentent le mieux ta carrière, selon toi ?
J’interprète l’un des plus longs solos diffusés en radio dans les années ’80 sur 
« Headed for a Heartbreak ». J’ai produit mon meilleur solo sur « Witness », un 
titre de Karma. On peut entendre quelques-unes de mes envolées favorites sur 
Erase The Slate de Dokken. J’aime aussi les morceaux hommages à Ozzy
(« I Don’t Know ») et Queen (« Fat Bottomed Girls »). J’ai réussi à jouer 
exactement les parties rythmiques de Randy Rhoads et Brian May, ce qui n’est 
pas évident. Parmi mes favoris, il y a également la musique composée pour le 
groupe The Mob avec Doug Pinnick (King’s X). Il y a quelques impros sympas et 
j’adore la voix de Doug.

Et dire que ces New-Yorkais connurent la traversée du désert (ils faillirent d’ailleurs 
s’appeller Sahara pour l’anecdote) au début des années 90 à cause de l’arrivée du grunge 
mettant à mal la plupart des formations de glam rock… Pourtant ils refirent surface durant 
les années 2000 avec plusieurs albums dont l’excellent Better’s Days Comin’. Neuf ans après ce 
dernier, Winger révèle Seven, un septième album studio de hard rock monstrueusement génial… 
[Entretien avec Reb Beach, guitare, par Philippe Saintes – Photo : DR]

Plan culte

WINGER 
Seven
Hard rock
Frontiers Records



Demonaz repart ici en guerre, sans Abbath et désormais sans Horgh, entouré 
de deux musiciens de session, et pas des manchots (Arve Isdal (Enslaved, 
Audrey Horne, Drott...) à la basse, et un certain Kevin Kvåle (Gaahls Wyrd, 
Svartelder) derrière les fûts). On suit alors un chemin musical et lyrique ultra-
balisé qu’Immortal a jadis tracé dans la neige au début des années 90’s (« No 
Sun » aux faux airs de « The Sun No Longer Rises » période Pure Holocaust), 
et dans lequel il retourne éternellement puiser sa force, à l’image de « Return 
To Cold » (qui a failli donner le nom à l’album) ou l’ultime « Blashyrkh My 
Throne » en clin d’oeil à son hymne de 1995. Une belle surprise avec l’instru 
« Nordlandihr » aux accents heavy/thrash 80’s, sinon c’est du grand classique 
qui sent un peu le réchauffé climatique (« Wargod » et son rythme lent et 
lourd à la « All Shall Fall »)... [Seigneur Fred]

Comment vas-tu mon ami depuis notre dernière interview, c’était pour 
Northern Chaos Gods ? Tu sembles très occupé dernièrement et difficilement 
joignable, et d’un autre côté, je présume que c’est plutôt positif pour toi tout 
ça… (sourires)
Très bien, je te remercie. En effet, là j’ai pas mal de choses à régler à mon travail. 
Mais je suis content et excité avec ce nouvel album d’Immortal qui arrive. Les 
choses reprennent. Du coup, oui, je suis très occupé par la promotion à côté. 
Et depuis que j’ai quitté Bergen, voilà maintenant quelques années déjà, je me 
plais où je suis, entouré de montagnes, c’est un site magnifique. Je rentre là tout 
juste de balade de plusieurs jours. Cela se situe à environ trois heures de route 
au sud-est de Bergen. Viens me voir en auto quand tu viens en vacances en 
Norvège la prochaine fois ! (rires)

Quelle était ton humeur durant la conception de War Against All car le titre 
est plutôt belliqueux et très explicite ?
Bonne question… (sourires) Quand j’écris, je vois toujours ça comme des 
chansons de combat, en fait. Typiquement, quand j’ai écrit la première chanson 
de l’album « War Against All » qui a donné le titre à l’album, c’est elle qui ouvre 
et j’ai trouvé que ça correspondait parfaitement. Après, en deuxième temps, 
j’ai composé et écrit « Return To Cold » et je me suis dit que ça serait bien 
aussi comme titre d’album pour Immortal, puis finalement non, j’ai préféré cet 
hymne guerrier, très direct : « War Against All ». Mais tout cela ne vise personne 
en particulier, Immortal n’a jamais visé de groupes politiques ou religieux, ou 
véhiculé de messages dans ce sens. Cet univers nous est propre, et les fans 

comprendront. C’est comme d’habitude en fait. Et mon humeur était donc 
proches de celles sur les autres albums.

Contre qui es-tu en guerre ici précisément ? Contre le monde entier ? Ton 
batteur Horgh qui est parti ? Abbath ?
Moi et Blashyrkh… (rires un peu gênés) Non, comme je te disais, il n’y a 
personne dans la cible en particulier, aucun ancien membre ici. C’est un peu 
comme les précédentes chansons que l’on a pu écrire dans le passé et qui 
ouvraient chacun des albums d’Immortal : « Battles In The North »,
« One By One », « All Shall Fall », etc. Tu sais, du genre « Kill’Em All ! ». (rires) Je 
suis un grand fan des vieux disques, donc c’est comme l’entrée pour un nouveau 
périple, comme To Megatherion de Celtic Frost, Beyond The Gates de Possessed, 
Reign In Blood de Slayer, etc.

Cette notion d’album justement, et d’œuvre plus globalement, a tendance 
à se perdre auprès des nouvelles générations qui zappent et écoutent juste 
quelques chansons ici et là, passant facilement à autre chose sans prendre le 
temps d’apprécier une œuvre entière. Qu’en penses-tu ?
Je suis plutôt d’accord avec toi, en effet. Personnellement, je raisonne toujours 
en tant que fan, à vrai dire. J’aime et veux écouter un album et prendre le temps 
de l’écouter, tout comme tu apprécierais un bon whisky. C’est ce que j’ai envie 
d’écouter, donc je fais pareil pour écrire un nouveau disque d’Immortal.  Mais tu 
sais, c’est aussi pour ça que j’ai quitté la ville de Bergen pour venir m’installer ici, 
loin de ce rythme de vie...

tout ne s’est pas vraiment passé comme prévu après la publication de Northern Chaos Gods en 
2018. une pandémie a stoppé tout projet scénique (déjà rare) d’Immortal alors que son leader 
Demonaz ne souffre plus de son bras gauche depuis des années pour jouer de la guitare, et 
de surcroît, le batteur Horgh s’est fait la malle entre-temps (idem chez  Hypocrisy) ! Mais il 
en faut bien plus à notre vieil ami pour abandonner Immortal, qui repart en guerre avec War 
Against All. [Extraits d’entretien avec Harald Nævdal alias « Demonaz », guitare/
chant, par Seigneur Fred – Photo : DR]

En guerre et contre tous

IMMORTAL
War Against All
Black metal
Nuclear Blast



Le dernier album de Samiam est tout simplement un triomphe absolu pour ces 
légendes du punk ! Malgré les défis rencontrés lors de sa création, Stowaway 
a réussi à capturer à la perfection l’esprit et le talent de nos Californiens d’El 
Sobrante. Que l’on soit un fan de longue date ou en mode découverte ici, c’est 
un vrai délice pour les oreilles. Du début jusqu’à la fin, l’album nous tient en 
haleine, notamment grâce à la voix de Jason Beebout. Chaque morceau est 
un véritable brûlot punk qui donne envie de headbanguer comme un malade. 
Ça commence avec « Lake Speed ». Les morceaux suivants maintiennent ce 
même niveau d’intensité, même ceux un peu moins rapides vous gardent 
enthousiastes. Et pour couronner le tout, il y a la chanson-titre « Stowaway », 
une magnifique musique à écouter à fond les ballons. [Acha]

« Un rock puissant mélangé à du grunge et une dose de progressif », voilà 
comment les trois membres de Marla Singer présentent leur musique.  Autant 
d’éléments que l’on retrouve sur ce troisième opus même si l’on n’a pas trouvé 
ce côté prog’. Dix titres le composent, tous assez courts, mais au ton hargneux. 
Sans basse, les deux guitaristes font le travail, réussissant à donner du poids 
aux morceaux. Les riffs sont bien singuliers et tranchants, la rythmique, elle, 
survoltée grâce à Eva. Le trio flirte aussi avec des instrumentales plus metal 
et des riffs distordus, notamment sur le titre « Project Mayhem ». On sent 
que le jeune combo méridional a cette puissance en lui qui ne demande qu’à 
exploser. En attendant, A Smell Of Gunpowder est un album électrisant et fort 
sympathique à écouter, et pas que par les nostalgiques des 90’s.

[Aurélie Cordonnier]

Après une pause de douze ans entre Trips et Stowaway, quel effet ça fait 
d’être de retour avec de nouveaux sons  ?
Oh, c’est vraiment génial ! C’est revigorant, pour être honnête. On se sentait 
un peu fatigués de notre set, et on avait besoin de quelque chose de frais pour 
continuer à avancer et le fait d’avoir du nouveau matériel sur lequel travailler, ça 
nous fait vraiment du bien. Ces derniers jours, on a joué pour la première fois 
depuis la sortie de l’album, et c’est fantastique et amusant de pouvoir jouer un 
tas de nouvelles chansons. Les gens ont l’air d’aimer les nouveaux morceaux, et 
c’est très gratifiant.

Qu’espérez-vous que les auditeurs retiennent de Stowaway, et en quoi est-il 
différent de vos albums précédents ?
Je dirais qu’on a passé du temps à travailler les voix ce qui fait vraiment la 
différence pour nous, en particulier avec notre chanteur Jason. Son écriture et 
sa voix ont toujours été les forces de Samiam. Beaucoup de groupes peuvent 
faire des choses similaires sur le plan musical, mais la voix de Jason captive et 
attire immédiatement les auditeurs. Un grand chanteur possède une qualité 
qui lui permet de se connecter aux auditeurs et suscite leur empathie, et Jason 
a cette qualité. En se concentrant sur le développement vocal, l’album Trips 
s’est amélioré par rapport à Whatever’s Got You Down, qui contenait de bonnes 
chansons mais qui aurait pu être plus travaillé. Autre chose que je voulais 
préciser, c’est que dans nos autres albums, on avait tendance à mettre les 
chansons les plus excitantes au début et à garder les plus faibles pour le milieu 
ou la fin. Pour cet album, on a donc cherché à créer un album solide et cohérent 
qui peut être apprécié du début à la fin, sans morceaux bouche-trous. C’est la 
réaction que j’espère obtenir avec cet album.

Souvent se cachent derrière les paroles d’un album des anecdotes 
personnelles survenues durant l’écriture ou l’enregistrement d’une chanson. 
Ma chanson préférée est certainement « Stanley ». Qu’est-ce que vous 
pouvez me dire à son sujet ?
Oh, c’est intéressant !  J’ai d’abord écrit la mélodie de cette musique, mais on 
n’avait pas de paroles pendant un certain temps. Et puis, avant d’enregistrer 
l’album, Phoebe, la fille de Jason, qui avait environ sept ans à l’époque, m’a 
demandé de l’aider pour un projet scolaire. Elle avait fabriqué une poupée en 
papier et voulait que quelqu’un d’une autre ville la prenne en photo. Je me suis 
donc promené dans Brooklyn avec la poupée de papier, j’ai pris des photos et 
écrit dessus. Phoebe a beaucoup aimé, et Jason a fini par écrire des paroles 
à propos de cette poupée de papier qui avait voyagé, appelée « Stanley ». Au 
départ, le refrain de la chanson ne contenait qu’un refrain : « Walking along 
the waterfront with you » (Ndlr : marcher sur le front de mer avec toi). Mais j’ai 
senti qu’on devait la réécrire, parce que j’éprouvais un sentiment de nostalgie 
pendant la pandémie de Covid-19. Je connaissais des gens qui étaient décédés 
ou qui luttaient contre l’alcoolisme et la dépression durant cette période. On 
avait donc deux versions différentes de la chanson au final. Jason et moi nous 
sommes disputés pour savoir laquelle utiliser. Chris Wollard (Hot Water Music), 
présent lors de l’enregistrement, a suggéré de fusionner les deux versions, et 
c’est ce qu’on a fait.

Vous venez de Marseille, ville qui est principalement connue pour sa scène 
rap. Mais comment ça se passe quand on est un groupe de rock là-bas ? Est-
ce que c’est plus dur d’émerger ou est-ce tout le contraire ?
C’est étrange, car effectivement les groupes marseillais les plus connus sur la 
scène nationale sont des groupes de rap, mais paradoxalement, il n’y a pas 
beaucoup de concerts de rap ici à Marseille. À l’inverse, nous n’avons pas 
beaucoup de groupes de rock qui ont explosé sur la scène nationale, mais si tu 
viens à Marseille, tu pourras trouver y plus facilement un concert de rock, c’est 
là tout le paradoxe. Il y a plein de groupes de rock dans la cité phocéenne, on 
a une belle scène punk, hardcore (Wake The Dead, Yarostan, et bien d’autres), 
le metal marche fort aussi (Dagoba, Landmvrks…). Bref, le rock ne se porte pas 
trop mal, il manque juste un coup de projecteur sur cette ville pour inciter le 
public marseillais à un peu plus venir découvrir la scène locale.

Marla Singer est un groupe de rock sans bassiste, c’est toujours assez 
curieux... Pourquoi avoir fait ce choix ?
Initialement, on a monté le projet Eva et moi, et nous étions partis sur un duo à 
la Carusella (un super duo qui venait de Tel-Aviv.) On a convenu que je splitterais 
mon signal électronique guitare sur un ampli gratte et basse. Cela marchait 
bien, mais on s’est vite rendu compte que ce n’était pas suffisant, du coup on 
a trouvé Fab que l’on connaissait d’un autre projet. On a réfléchi sur le fait de 
prendre un bassiste, mais la formule trio reste vraiment notre préférée, tout 
est plus simple et efficace. On a décidé de rester en trio. On a donc bossé nos 
morceaux et notre son sur cette base de deux grattes.  

De plus en plus de formations utilisent des sonorités très « old-school » dans 
leur musique. Vous de même visiblement. Comment expliquez-vous ce « 
retour en arrière » musical ? Et est-ce qu’à titre personnel vous pensez que le 
rock était mieux avant ?
Pour le son type « old-school », pour nous c’est assez naturel. On vient de là 
et le projet est bâti autour de cet univers très 90’s. Après, on ne s’interdit rien, 
on avance en fonction de nos envies, on aime garder cette liberté d’évolution 
en fonction de nous et pas du style de musique que l’on revendique. Est- ce 
que le rock était mieux avant ? Je ne suis pas sûr. A mon humble avis, pendant 
longtemps le rock a été la musique la plus populaire. Cela fait bien trente 
ans que ce n’est plus le cas, mais je pense que le fait que le rock redevienne 
une musique plus underground, moins diffusée, rend le propos meilleur. Le 
seul souci, c’est qu’aujourd’hui on peut se rendre compte (certes peut-être 
pas dans toutes les régions ou pays) que c’est plus difficile pour les groupes 
locaux d’exister. C’est le revers de la médaille : moins populaire donc moins 
de public… L’évolution du rock au sens large est assez intéressante. Plein de 
jeunes groupes mêlent la sonorité plus ancienne avec des sonorités modernes, 
et il n’y a qu’à regarder les programmes et fréquentation de gros festivals pour 
se rendre compte que le rock est toujours là. Ce qui est plus inquiétant, c’est 
qu’aujourd’hui les groupes de rock les populaires sont des groupes de vieux, la 
question est qui viendra prendre leur place une fois qu’ils auront terminé leur 
carrière ?

Ça fait douze ans qu’on l’attend, et il est enfin là, le dernier album de Samiam ! Ce groupe 
américain emblématique est un pilier de la scène punk rock US depuis des lustres. Doté d’une 
passion inébranlable et d’un son personnel, Samiam a laissé des traces sur la scène depuis les 
années 90. Stowaway constitue le testament parfait de son impérissable héritage. [Entretien 
avec Sean Kennerly et Sergie Loobkoff, guitares, par Acha - Photo : DR]

Prenez Nirvana, Alice In chains, pearl jam et autres groupes grunge des années 90, Ajoutez du 
punk, et une pincée de progressif et mélangez le tout et vous obtenez marla singer. Le trio 
marseillais en est à son troisième album, a smell of gunpowder, et il va sans dire qu’avec une 
énergie comme la sienne, le rock a encore de beaux jours devant lui. [Entretien avec Alex 
Pluchino, chant/guitare, par Aurélie Cordonnier – Photo : DR]

Voyageurs clandestins Une odeur de rock

SAMIAM
Stowaway
Punk rock
Pure Noise Records

MARLA SINGER 
A Smell Of Gunpowder
Rock grunge
Glasstone Records
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Frontiers a une fois encore fait appel à de vieux serviteurs de la maison de 
disques italienne (Hoekstra et Pilson). Ces gars-là se connaissent bien et 
l’alchimie est immédiatement évidente. Chansons mid-tempo, ballades, 
morceaux entraînants… les amateurs de rock mélodique y trouveront leur 
bonheur tout simplement parce que les Revolution Saints font marcher le 
photocopieur. Comme sur le dernier album de Giant, c’est extrêmement 
bien joué, toutefois l’ensemble manque de spontanéité. Heureusement, le 
jeu de guitare fulgurant de Joel Hoekstra nous touche sur ce Eagle Flight pas 
vraiment indispensable, mais pas non plus inintéressant. Titres à écouter en 
priorité : « Eagle Flight », « Talking Like Strangers », « Kids Will Be Kids » et 
« Crime Of The Century ». [Philippe Saintes]

Deen Castronovo et Jeff  Pilson font figure ici de survivants suite à 
l’hécatombe des groupes de hard rock entraînée par la vague grunge durant 
la première partie des 90’s…
Peu d’artistes peuvent se targuer d’un tel parcours, en effet. Je suis admiratif de 
leur carrière. De nombreux guitaristes auraient signé des deux mains pour jouer 
avec eux. Je les ai rencontrés pour la première fois lors de la tournée réunissant 
Night Ranger, Foreigner et Journey en 2011. On a pratiquement passé un an 
ensemble sur la route, et tout de suite il y a eu un bon feeling entre nous. J’ai 
grandi dans le milieu du hard rock des années 80 mais le grunge a été bénéfique 
en ce qui me concerne. Je terminais mes études et suivais des cours de guitare. 
Cette période a entraîné de gros changements dans l’industrie du disque. Je 
ressentais le besoin de faire d’autres choses, avec d’autres artistes, d’essayer 
des styles différents pour devenir un musicien complet. J’ai vagabondé aux 
côtés de Kathy Richardson, l’actuelle chanteuse de Jefferson Starship et de Jim 
Peterik (Survivor) qui m’a alors incorporé dans son groupe World Stage. Sans 
ces expériences, je n’aurais sans doute jamais auditionné pour Night Ranger et 
Whitesnake par la suite.

As-tu participé aux sessions d’écriture de l’album Eagle Flight ou tout était 
déjà ficelé quand tu as pris le train en marche ?
Frontiers Records a fait appel à des compositeurs extérieurs. Alessandro Del 
Vecchio, avec qui j’ai travaillé l’an dernier sur l’album d’Iconic, m’a demandé 
d’écrire le riff du single « Talking Like Strangers ». J’ai imaginé celui-ci en pensant 
à Doug car il n’avait pas encore annoncé son départ de Revolution Saints. C’est 
donc par hasard si je suis crédité sur l’album comme compositeur. Il y aura 
davantage de titres écrits par moi et Jeff sur le prochain disque. Mais notre 
contribution sur Eagle Flight ne se limite pas à nos instruments. On a façonné 
les chansons.  
  
C’est la seconde fois que tu remplaces Doug Aldrich : d’abord au sein de 
Whitesnake et maintenant dans les Revolution Saints ?
On nous compare souvent en raison de notre ressemblance. Car on a tous les 
deux les cheveux blonds, ha ha ! (rires) Notre style est toutefois différent. Doug 
est davantage un spécialiste du picking alors que j’utilise la technique du jeu 
en legato et le tapping. J’adore Doug. Je le connaissais déjà avant d’intégrer 
Whitesnake. C’est devenu un bon ami. On s’est d’ailleurs appelé il y a quelques 
jours.

Quelle est la guitare électrique qui manque à ta collection ? Le Saint Graal !
Alors, comme ma guitare principale préférée est la Gibson Les Paul Goldtop 57, 
j’aimerais acquérir les modèles 56, 58 et 59. Les prix atteignant des sommets, 
je vais devoir vendre quelques pièces de ma collection avant d’envisager ça. 
J’essaye d’être raisonnable. Je joue dans des ambiances si variées avec le Trans-
Siberian Orchestra (TSO) que je suis obligé d’utiliser sur scène des guitares 
différentes.

Malgré un nouveau line-up, pas de grands bouleversements dans le son des Revolution Saints. 
Exit Doug Aldrich et Jack Blades, bienvenue à Joel Hoekstra (Whitesnake, TSO) et Jeff Pilson 
(Foreigner, Black Swan, The End Machines). leur quatrième album séduira avant tout les 
amateurs d’« Album oriented rock » (ou A.O.R. pour les connaisseurs). [Extraits d’entretien 
avec Joel Hoekstra, guitare, par Philippe Saintes – Photo : DR]

Du changement dans la continuite

REVOLUTION SAINTS 
Eagle Flight
A.O.R.
Frontiers Records





Fidèle à ses racines techniques et prog’, Periphery poursuit son ascension. 
Affichant six albums au compteur, le quintet américain reste le fer de lance 
d’un genre (ou sous-genre, ou d’une technique ?!) : le djent. Son dernier 
opus s’appelle même Periphery V : Djent is not a Genre, constituant à la fois 
un véritable pied de nez aux trolls de la toile, et une private joke qui lie les 
membres du groupe depuis vingt ans. L’ouverture sur le consensuel « Wildfire » 
trahit ses secrets (guitares 7 cordes, growls, solo digne de Meshuggah…), 
avant une interruption déconcertante par un break jazzy. Ce n’est pas la seule 
surprise à venir, en atteste la balade 100 % électro-pop assumée « Silhouette » ! 
Heureusement, « Atropos » et « Dracul Gas » nous ramènent sur terre, aux 
origines du combo du Maryland (USA), dont les envolées vocales et les guitares 
travaillées contrebalancent avec le tressautement caractéristique du metal 
djent. Au final, on s’interroge : le djent est-il un genre à lui tout seul ? A vous de 
vous faire votre propre réponse. [Marie Gazal]

Tout d’abord, peux-tu m’expliquer la private joke derrière le titre de votre 
tout nouvel album ?
Nous n’avons jamais pris les titres de nos albums très au sérieux. Si tu prends 
notre Periphery II, il s’appelle This Time It’s Personal, et nous avons seulement 
choisi ce titre parce que c’était marrant ! On met l’accent sur la musique, nous 
nous sacrifions tellement pour elle, que le titre de l’album est anecdotique. 
Quand les fans se réfèrent à nos albums, ils parlent de Periphery II, Periphery 
III… plutôt que du véritable titre. Ça nous fait rire ! Depuis le début de notre 
carrière, les gens nous décrivent comme un groupe de djent. Au début, nous 
trouvions ça comique parce que nous n’avions jamais considéré le djent 
comme un genre musical. Mais les onze ou douze dernières années, c’est 
réellement devenu un style. Des gens nous considèrent, avec Meshuggah, 
TesseracT, Monuments, comme des inspirations. Je ne crois pas qu’un artiste 
ait réellement de contrôle sur le nom du genre qu’il joue, c’est dans la main des 
fans. Pour nous, c’était un moyen de faire un clin d’œil aux fans.

Quelques passages de Periphery V: Djent is not Genre m’ont rappelé 
Juggernaut. Avez-vous voulu conserver la même ligne directrice ?
Au début du processus, oui, nous voulions créer une suite à Juggernaut II en 
2020. Mais on a vite jeté l’idée dès que nous nous sommes retrouvés dans 
une pièce, tous ensemble. Nous passions du bon temps à écrire et nous nous 
sommes demandés si nous voulions vraiment écrire un nouvel album concept. 
C’est très difficile : Juggernaut a été un cauchemar à écrire et à enregistrer, 
parce que nous avions dû enregistrer la musique, les voix, et arranger le tout de 
telle sorte que cela fasse naturellement sens, mais surtout de suivre une ligne 
directrice complexe. On a alors décidé de simplement faire un album de Periphery. 
Mais nous avions déjà écrit des morceaux comme « Wildfire » ou « Zagreus » qui comportent 
déjà un ou deux riffs de Juggernaut. A ce moment, nous nous sommes dit de 
rester libres de citer en référence d’anciens albums. Des paroles, des mélodies, 
des sections font référence non seulement à Juggernaut, mais aussi à Periphery 
III et à d’autres moments de notre discographie. Mes groupes préférés font 
librement référence à d’anciens morceaux : Dream Theater, Devin Townsend, 
etc. et j’adore ça. Ça me file la chair de poule, parce que ça me ramène plusieurs 
années en arrière ! Certaines inspirations sont très subtiles, d’autres le sont 
moins comme le refrain de « Wildfire » qui reprend l’interlude appelé « The 
Event » sur Juggernaut: Alpha. C’est une progression intéressante et Spencer 
(Sotelo, chant) a écrit des paroles si adaptées, ce qui n’était pas gagné !

Il faut dire que votre musique est très créative : l’usage discret de la 
programmation, les breaks jazzy… et je pense à votre ballade entièrement 
pop qui détonne, « Silhouette ». Pourquoi un tel morceau en milieu d’album ?
Beaucoup de groupes l’auraient mise à la fin, enterrée quelque part où 
personne ne pourrait la trouver. L’idée nous est venue très tôt : « Que se 
passerait-il si nous mettions une chanson purement électro sur l’album ? ». 
Nous avons toujours assumé cette part électronique de notre musique. Jake 
(Bowen, guitare) a un projet solo uniquement électro et Misha (Mansoor, 
guitare) aussi, avec Four Seconds Ago. L’idée était donc un morceau arrangé 
traditionnellement, avec un refrain, un pont, des couplets. Quand nous avons 
ajouté les paroles, la chanson a pris une tournure complètement différente. 
In fine, c’est un morceau qui clive nos fans : certains pensent qu’il est nul et 

d’autres comprendront la démarche artistique et l’effet de surprise après le 
quatrième morceau, qui est probablement l’un des plus violents de notre 
carrière.

Vous avez toujours eu cette touche électro-geek. Je pense à ce morceau « 
Thanks Nobuo », un clin d’œil à Nobuo Uematsu, le compositeur de la bande-
son du jeu Final Fantasy... Vous êtes tous des joueurs de jeux vidéo ?
Je joue à tout, tout le temps ! Nous sommes quatre sur cinq à jouer, tous ceux 
qui écrivent la musique et les paroles du groupe, Jake, Misha, Spencer et moi. 
C’est l’un de nos hobbies, une passion commune. Quand j’ai rencontré les autres 
en 2006, nous avons tissé des liens autour de Deftones, Meshuggah, Metallica, 
mais aussi autour de notre amour pour The Elder Scrolls, Fallout, etc. Que nous 
soyons en tournée ou chez nous, nous jouons séparément ou ensemble. Nous 
jouons des RPG, comme Final Fantasy XIV. J’ai été attrapé par Elden Ring ces 
dernières années. Nobuo Uematsu a contribué à des jeux sur lesquels on a 
passé collectivement des milliers d’heures. Cette musique est ancrée en nous. 
Nous n’écoutons pas de musique classique, donc tout ce qui s’en rapproche 
dans notre musique, ça vient de Final Fantasy et des jeux vidéo ! Je t’avais 
prévenue, on est de vrais geeks ! (rires)

Le rendu visuel du clip d’« Atropos » est extraordinaire. Comment avez-vous 
procédé pour le réaliser ?
Nous sommes proches des mecs d’Animals as Leaders et pour leur dernier 
single, « Red Miso », ils ont fait appel à Rod Chong comme producteur exécutif. 
On a vu la vidéo en avant-première et nous nous sommes vraiment dit : 
« Putain, mais c’est quoi ça ? ». Cela ne ressemblait à rien de ce qu’on avait pu 
voir auparavant ! On a compris qu’ils utilisaient des processus d’Intelligence 
Artificielle, basés sur de vrais enregistrements vidéo. Nous avons donc abordé 
Rod Chong. Il a filmé Spencer en train de chanter, en live, il a filmé d’autres 
personnes en train de danser, marcher dans la rue… Puis, il les a retravaillés 
avec l’AI pour leur donner ce côté sauvage et chaotique. La technologie est 
controversée, mais il faut se dire qu’il s’agit d’images réellement filmées avant 
tout.

Un artiste maîtrise-t-il vraiment le genre auquel on l’associe ? C’est finalement la question que 
posent les génies du Djent, Periphery, à travers leur septième opus sobrement appelé Periphery 
V: Djent is not a Genre. Un programme composé de Djent, bien sûr, mais aussi d’Intelligence 
artificielle et de Final Fantasy XIV avec un brin d’ironie... retour sur un disque riche en 
surprises. [Entretien avec Mark Holcomb, guitare, par Marie Gazal – Photo : DR]

Djent Fantasy V

PERIPHERY
V : Djent Is Not A Genre
Metal progressif
3DOT Recordings
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Solence est-il le nouveau phénomène à suivre absolument ? C’est ce que laisse 
à penser le dernier album Hope Is A Cult. Les cinq Suédois, qui décrivent leur 
musique comme étant du metal alternatif/trancecore, ont réussi à créer un 
quatrième opus aux chansons énergiques, avec des instrumentales de qualité, 
le tout porté par la voix intense de Markus Videsäter. Les touches d’électro 
sont étudiées avec soin par Johan Swärd, et placées intelligemment dans 
chaque morceau. Comme les claviers, elles ne viennent ainsi pas étouffer le 
côté metal ; au contraire, elles le renforcent. Il va donc sans dire que le mélange 
fonctionne ici parfaitement. Hope Is A Cult s’écoute avec plaisir, donnant envie 
d’en entendre plus, et de surcroit, il permet une première approche du metal 
alternatif pour les réfractaires à ce style. [Aurélie Cordonnier]

Quatre albums en quatre ans, vous êtes un groupe très actif. Quel est votre 
secret pour être aussi productif ?
Merci. (rires) Je ne sais pas si c’est un secret, juste une obsession (mal)saine, 
je dirais. Et puis, le fait que nous puissions tout produire et écrire par nous-
mêmes, ça aide aussi.

Hope Is A Cult est un nom très intriguant pour un album, du moins à première 
vue. Surtout ces derniers temps, quand on voit tout ce qui se passe dans le 
monde. Est-ce en partie ce qui vous a inspiré pour l’album et la création des 
chansons ?
Oui ! Absolument. Principalement parce que nous voulions construire une 
famille avec nos fans, créer un « culte » autour de Hope, ce qui est très 
important pour nous. Nous voulons apporter un nouveau souffle de positivité et 
de lumière au rock, ce que le titre de l’album reflète.

Vous mélangez du rock/metal avec de l’électro et le résultat fonctionne 
parfaitement. Mais quand vous commencez à travailler sur de nouvelles 
pistes, comment savez-vous que ce mélange va marcher ? Quelles idées 
viennent en premier ? Celles pour les parties électro ou celles pour les parties 
metal ?
Merci ! Je pense honnêtement que le fait que nous ayons un claviériste dans 
le groupe y est pour beaucoup. Nous avons une constellation de guitares, de 
batteries et de touches instrumentales, ce qui fait ressortir naturellement 
l’élément électronique. On est également inspiré par de nombreux genres 
différents, et pas seulement par le son rock traditionnel.

Quand j’ai écouté le titre « Waves », j’ai eu ce sentiment de nostalgie : il y 
avait quelque chose de très old-school dans l’orchestration. Cette chanson 
ressemble à ce qu’Evanescence faisait dans les années 2000. Est-ce un clin 
d’œil à ces années ou une inspiration ? Et quels groupes vous ont le plus 
inspiré dans la création de cet album ?
Génial !! J’adore. Pas Evanescence et pas d’inspiration en général sur ce 
morceau, en particulier des années 2000, mais j’entends bien la référence 
maintenant que tu en parles. Peut-être inconsciente. Pour cet album, nous 
avons été très inspirés par la techno, avec des groupes électroniques tels que 
Pendulum, Knife Party, etc. Mais aussi nos groupes habituels comme In Flames, 
Avenged Sevenfold, Red Hot Chili Peppers, Rage Against The Machine... ce avec 
quoi nous avons grandi. Et Iron Maiden ! N’oubliez jamais Maiden.

Sur « nuBlood », vous avez invité Bryan Kunzitz (Fame On Fire) qui chante 
avec vous. Comment avez-vous été amenés à travailler ensemble ?
Nous sommes sur le même label ! Il a fait un travail fantastique. 

Ce titre « nuBlood » est sans aucun doute le plus lourd de l’album. Est-ce 
que travailler avec un autre artiste vous a donné envie d’aller plus loin dans 
l’exploration de vos sons et voir à quel point vous pouvez les rendre plus 
lourds ? Et est-ce qu’il y a des groupes avec lesquels vous aimeriez travailler 
dans le futur ?
La chanson a en fait été écrite avant que Bryan ne s’y mette, j’avais un deuxième 
couplet (plus merdique) avant qu’il n’arrive et le corrige. Nous aimerions 
travailler avec une tonne de groupes ! De tous les genres. Mais si je devais 
mentionner quelque chose, ce serait vraiment cool de faire une chanson avec 
Avenged Sevenfold à vrai dire.

Qui peut se targuer d’être aussi efficace que Solence ? En à peine quatre ans, ces Suédois 
ont déjà sorti quatre albums dont le dernier en date Hope Is A Cult. Ils sont plus que jamais 
déterminés à conquérir le cœur (et les oreilles) des auditeurs pour insuffler leur énergie 
électrisante et positive au rock d’aujourd’hui. [Entretien avec Markus Videsäter, chant, 
par Aurélie Cordonnier – Photo : DR]

Le culte rock 

SOLENCE
Hope Is A Cult
Alternative metal / Electro metal 
Hopeless Records
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The Acacia Strain frappe à nouveau très fort avec Step Into the Light et Failure 
Will Follow. Le premier opus revisite leur face classique : des morceaux courts, 
impactants, sombres et violents. La voix de Bennett est comme étouffée, 
le son brut. Les guitares et la batterie alternent entre rythmes martiaux et 
effrénés, contrecarrés par des breaks d’une lourdeur inouïe. Les featurings 
apportent de la nouveauté, comme le grain hardcore de « Sinkhole » avec 
Josef Alfonso (Sunami). De son côté, Failure Will Follow suit fidèlement It 
Comes in Waves mais s’affirme avec trois morceaux longs, atmosphériques 
et expérimentaux dans le style doom/dark/post-rock. Comme deux versants 
d’une même montagne où se dressent les géants du deathcore US, ces albums 
sont à déguster d’une pierre deux coups ! [Marie Gazal]

Vous sortez à la fois Step Into the Light et Failure Will Follow. Comment en 
êtes-vous venus à produire deux albums en même temps ?
On a beaucoup travaillé sur notre écriture pendant la période covid, c’est tout 
ce que nous pouvions faire d’ailleurs. D’habitude, il s’écoule environ deux ans 
entre deux albums, mais nous avons sorti It Comes in Waves et Slow Decay 
rapidement l’un après l’autre. Et cette fois, nous avons décidé de les sortir en 
même temps, afin que les deux albums s’influencent l’un l’autre et même se 
mélangent l’un à l’autre. Nous sommes un groupe capable de créer des sons 
différents et en sortant deux albums différents, on peut vraiment se focaliser 
sur chacun. C’est pourquoi nous avons décidé d’en faire deux et de les sortir 
simultanément.

Peux-tu nous parler de ces « sons différents » plus en détail, s’il-te-plaît ?
Step Into the Light est plus agressif, rapide et court, direct. Au lieu de tourner 
autour du pot, si nous avons un message à passer, nous le faisons en une 
minute trente, c’est le morceau, nous n’avons pas besoin de l’étirer sur trois ou 
quatre minutes. Nous avons même demandé à Kevin (Boutot, batterie) de jouer 

des blast beats, ce que nous avions fait par le passé. Tout ce que nous avons 
fait avec le groupe n’a fait que s’étendre, repousser les limites de ce que nous 
savions faire. Donc ce n’est pas un gros changement pour nous, nous essayons 
toujours de faire quelque chose qui sort de l’ordinaire. Quant à Failure Will 
Follow, il se concentre plus sur notre côté doom-sludge et sinistre. Parfois nous 
terminions des albums avec un morceau de doom un peu comme nous l’avons 
fait sur It Comes in Waves qui était expérimental, alternant parties rapides 
et parties doom. Il y a beaucoup de choses dans cet album : des éléments 
post-rock, des guitares en son clean et d’autres choses qu’on ne s’attend pas à 
retrouver dans la musique de notre The Acacia Strain, mais qui sonnent quand 
même comme tel.

Enfin, un mot à propos de vos deux artworks: on y voit la nature et ses 
processus de naissance, de vie, de décomposition, de mort... Pourquoi avoir 
choisir ces deux visuels ?
De manière très basique, je trouve que ça rend bien. Mais au-delà de ça, 
j’aime l’idée qu’on regarde la pochette sans pouvoir deviner qu’il s’agit d’un 
album de deathcore. C’était l’idée avec ces deux pochettes. Sur la première, 
tu vois cet oiseau qui nourrit ses oisillons. Sur la deuxième, tu vois une biche 
morte qui pourrit à l’air libre et tu peux voir l’oiseau sur son cadavre, avant de 
comprendre qu’il nourrit ses petits de sa chair. C’est le lien entre les albums. Ce 
n’est pas brutal comme la couverture des albums de death metal qui montrent 
des corps démembrés. La nature est déjà brutale en elle-même, pas besoin 
d’en rajouter une couche. La mort est autour de nous en permanence.

Il est facile de succomber au rythme rassurant de la production d’un album, de sa sortie, puis 
sa tournée. Mais cela, The Acacia Strain n’en veut plus ! Le groupe de Chicopee (Massachusetts) 
parvient quelque peu à s’extirper de ce cycle artistique linéaire. En 2019, les Américains 
avaient initié la démarche avec la sortie surprise d’It Comes in waves, suivi en 2020 par cinq EPs 
aux titres énigmatiques D, E, C, A et Y, présageant l’opus Slow Decay. Une fois n’est pas coutume, 
en 2023, c’est avec non pas un mais deux albums qu’ils récidivent : l’un direct, dans la lignée 
des précédents, et l’autre plus expérimental. Un même talent au service de deux approches. 
[Extraits d’entretien avec Devin Shidaker, guitare, par Marie Gazal – Photo : DR]

L’espoir et l’echec

THE ACACIA STRAIN
Step Into The Light
Failure Will Follow

Deathcore
Rise Records
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DEATH STRIKE
FUCKIN’ DEATH
2-CD/LP/DIGITAL

HOLLENTHON
WITH VILEST OF WORMS...

LP

MASTER
FAITH IS IN SEASON

CD/LP/DIGITAL

ISOLE
ANESIDORA
CD/LP/DIGITAL

TUMULATION
HAUNTED FUNERAL CREATIONS

CD/LP/DIGITAL

VINTERSORG
COSMIC GENESIS

LP

NIGHT HAUNTS AND EVIL LURKS

IMPERISHABLE
COME, SWEET DEATH CD/LP/DIGITAL
“Come, Sweet Death” brings you back to the 

golden age of Swedish Death Metal!

SAMMATH
GREBBEBERG CD/LP/DIGITAL

A battle put into audio-hell, extreme Metal 
becomes more epic than before!

NATTEHIMMEL
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En quarante ans, Virgin Steele aura réussi à se forger une place bien méritée 
dans la scène power metal et The Passion Of Dionysus est là pour le confir-
mer. Ici, la formation américaine continue d’explorer la mythologie gréco-
romaine à travers des compositions intenses, comme il a l’habitude d’en 
créer. Des morceaux captivants, au sein desquels se mêlent riffs incendiaires 
et refrains épiques constituent donc cette dix-huitième œuvre. Maîtrise 
technique et lyrisme évocateur créent un style unique, qui séduira sans mal 
les auditeurs. Virgin Steele incarne le dévouement à l’art, dans chaque note, 
mot, performance et cette passion inébranlable transparaît à chaque instant, 
faisant de l’écoute de ce nouvel opus une expérience intense, unique et inou-
bliable. [Aurélie Cordonnier]

Vous proposez un power metal très doux et mélodieux mais toujours très 
fascinant. Quels sont les éléments spécifiques de votre composition et de 
votre interprétation qui contribuent à cet équilibre subtil, selon toi ?
Je te remercie pour ta gentillesse. Tous les éléments de l’aspect metal sont 
intégrés dans la musique dès le départ. C’est “cuit dans le gâteau” pour ainsi 
dire. Il ne s’agit pas d’un ajout cosmétique après coup. J’aime la musique qui 
explore les dynamiques, qui va d’un murmure à un cri” si tu veux, qui est variée, 
qui suit de nombreux chemins et émotions différents et emmène l’auditeur 
dans un véritable voyage. Les arrangements jouent un grand rôle, la structure 
ou l’ordre des différentes parties musicales est très important. Ensuite, la 
texture, quand et où il faut être dense et quand la palette sonore doit être 
moins chargée, la dynamique étant plus ou moins forte ou douce, tout cela 
joue un rôle crucial. Ensuite la performance de la voix et de chaque instrument 
doit s’accorder avec l’humeur, les paroles, le sujet traité et en fin de compte, 
l’émotion qui s’exprime.

Selon toi, le power metal est-il le meilleur genre pour exprimer et mettre la 
mythologie en musique ?
Oui, peut-être... ou bien la musique classique qui fonctionne très bien aussi. 
Quoi qu’il en soit, il faut une musique dramatique pour évoquer des histoires 
dramatiques.

Dionysos est un dieu au caractère contradictoire, à la fois tendre et cruel, 
délirant et serein. C’est lui qui symbolise le mieux le concept de la dualité 

chez l’Homme, et votre album, The Passion Of Dionysus, traite de ce concept. 
Mais l’avez-vous trouvé en premier et associé à Dionysos ou est-ce son 
légende qui vous a donné l’idée de l’album ?
Les deux. C’est un dieu de contradictions, oui et la vie est pleine de 
contradictions et d’oppositions. J’ai toujours été intéressé par les opposés. Par 
exemple, j’ai fait deux albums intitulés The Marriage Of Heaven & Hell où j’ai 
exploré ce qui se passe lorsque les opposés s’attirent et se combinent pour 
former un nouveau troisième élément... ce qui est tout à fait le cas dans la vie 
courante. Je suis intriguée par l’idée de mettre ensemble des choses qui ne 
sont pas “censées” l’être et de voir quelle nouvelle forme elles prennent. Je 
suis contre l’autorité et toute cette dualité m’attire beaucoup. Plus important 
encore, ce que Dionysos incarne et ce que notre conte particulier développe 
ici, c’est une lutte épique à mort entre les forces jumelles du contrôle, de la 
restriction et celles de la liberté. La question est de savoir s’il y a ou non de la 
place dans la société pour l’irrationnel, le sauvage, les aspects «lâcher-prise» de 
nous-mêmes. En fin de compte, notre récit conclut qu’il faut laisser une place 
à l’irrationnel pour que la société puisse tout d’abord simplement exister, puis 
fonctionner correctement et continuer à prospérer et à survivre. Lorsque l’on 
s’oppose ou refuse une place à l’irrationnel (c’est-à-dire à Dionysos) comme le 
fait le roi Penthée dans l’album, alors la personne, le lieu, la chose ou la société 
seront déchirés... Exactement comme ce qui deviendra le destin ultime du roi 
Penthée.  La science nous a montré que même les rats ont besoin de s’échapper 
de la réalité absolue ! Par conséquent, si les rats en ont besoin... les humains 
doivent certainement en avoir besoin aussi !

Voilà plus de quarante ans maintenant que Virgin steele nous régale avec son power metal PAS-
SIONNANT ET passionné. Fidèle à lui-même, et toujours avec ce goût certain pour la mythologie 
antique, le groupe new-yorkais repart de plus belle pour des aventures épiques teintées de 
mélodies captivantes.  [Entretien avec David DeFeis, chant et multi-instruments, par 
Aurélie Cordonnier – Photo : DR]

Le gout de l’irrationnel 

VIRGIN STEELE
The Passion Of Dionysus
Power metal
Steamhammer / SPV
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Fidèle à lui-même, Nocturnal Breed nous replonge aujourd’hui dans l’âge d’or 
du thrash des années 80-90, avec une musique survoltée, speed, authentique, 
et surtout plus intense que jamais. Maintenant réduit à un trio, le groupe 
d’Oslo a tout de même encore de l’énergie à revendre. Leur son n’a pas pris 
une ride. Avec Carry The Beast, il nous offre des compositions intenses et 
travaillées, assez longues permettant des progressions et enchaînements 
efficaces. Des riffs tranchants et épiques sont omniprésents, transportant 
l’auditeur dans une frénésie rythmique incroyable. Même s’il n’est plus de 
prime jeunesse, NB prouve une fois de plus qu’il l’est l’un des maîtres du genre 
avec cette capacité à continuer de façonner un son old school ancré dans les 
racines du thrash. [Aurélie Cordonnier]

Vous n’avez rien perdu de votre férocité. Où puisez-vous toute cette rage et 
cette énergie ?
Oh, je te remercie ! Cela fait plaisir à entendre. J’espère que quelqu’un me dira 
le jour où cette énergie aura disparu... Je ne veux pas finir comme certains des 
groupes boiteux que je vois, qui surfent sur une énergie dont ils ne sont plus 
du tout proches. Il vaut mieux laisser le passé au passé et permettre aux fans 
de garder un bon souvenir de ce que vous avez fait. Alors oui, je suis content 
qu’il y ait encore une flamme qui brûle en nous. Et cette fois-ci, ce n’était pas 
si difficile non plus. Comme expliqué précédemment, je suis sérieusement 
fatigué des affaires de cette scène. C’est rétrograde, sans ambition et ce n’est 
plus vraiment une question de musique, d’art et de feeling. Que ce soit au 
niveau des organisations ou des artistes. Et en même temps, cet album a été 
enregistré et produit alors que le covid prenait le monde d’assaut... Fumant tous 
les idiots de la planète. Il a montré à quel point nous sommes incroyablement 
mal préparés et stupides en tant que race. Puis vint la blague de merde en 
Afghanistan, soulignant à quel point vingt ans de tueries de nos jeunes soldats 
furent complètement inutiles et n’ont mené à rien, si ce n’est à une plus grande 
rage de la part de cette partie du monde. Et pour couronner le tout, la Russie 
a envahi l’Ukraine. Cette mixture merdique était pleine à craquer, avec en plis 
ces intrigues personnelles dans le groupe... Putain, la rage bouillonnait depuis 
des années. Et elle a coloré tout l’album. Ironiquement, on a convenu que qu’il 
ne devait pas être influencé par les situations politiques actuelles et ce qui se 
passe sur cette planète en ce moment. Mais comme tout ce qui se passe avec 
cet album, ça a pris un virage à trois-cent-soixante degrés ici aussi qui a coloré 
certaines chansons. Mais bon, difficile de faire autrement. L’humanité montre 
ses pires côtés. À l’évidence, nous n’avons toujours rien appris. Cela provoque 
cette agressivité pure et sincère...
 
Ce nouvel album Carry The Beast reflète donc les aspects les plus sombres de 
l’humanité qui sont apparus ces dernières années. Pensez-vous que le monde 
est en train de devenir fou, courant à sa perte ?
C’est une chute libre dans un gouffre sans fond maintenant... Il y a une 
folie dans le système, et tout le monde en prend plein le cul, impuissant et 
ignorant. C’est embarrassant d’être un être humain à ce stade. Et je dois 
dire qu’honnêtement, je ne me sens pas appartenir à la « société planétaire 
humaine ». J’ai l’impression d’être un extraterrestre enfermé dans un éternel 
épisode de Twilight Zone. Et comme je le disais plus ou moins, cette implosion 
de l’humanité a vraiment fini par colorer notre paysage et donc cet album aussi 
du coup involontairement. Ajoute à cela ce politiquement correct qui pourrit 
notre société. Et c’est de la pure rage qui vient de notre bunker. D’une certaine 
manière, ce nouvel album est devenu la bande-son de la chute de la civilisation 
occidentale. Et si vous prenez des titres comme « Atomic Cruiser » ou le titre 
bonus du CD « I Felt Nothing », vous verrez que les perspectives d’avenir depuis 
cette tour de guet nocturne sont plutôt sombres... Nous nous sommes pourris 
sur ce foutu rocher !

Au vu de ces dernières années, le constat que nous posons sur notre monde est peu glorieux. 
Nocturnal breed (qui comprenait à ses débuts Shagrath et Silenoz des bien silencieux Dimmu 
Borgir) a décidé de l’exprimer en musique, laissant exploser une colère légitime et assumée à 
travers son thrash/black old school. [Entretien avec S.A. Destroyer, chant/basse, par 
Aurélie Cordonnier – Photo : DR]

La rage de vivre

NOCTURNAL BREED 
Carry The Beast
Black / Thrash metal
Dark Essence Records



Du black metal pur et dur mélangé à d’influences diverses (notamment 
death et hardcore), voilà la recette de Panoptycon. Ce jeune combo réussit 
à développer un style brut, agressif, chaotique, duquel se dégage pourtant 
une certaine beauté, et c’est là que repose toute l’originalité de nos Bisontins. 
Une certaine couleur sonore émane de ce premier essai paru initialement il 
y a pile un an, qui vient briser la froideur générale du black avec ses mosh 
parts terriblement heavy par endroit. Les riffs sont plus que tranchants 
et chaque morceau se compose de nombreux breaks dont se dégage un 
aspect mélodieux et entraînant presque enchanteur. Ce premier essai bien 
produit (à la maison au Studio 111, puis mixé au Sun-Eater Studio) révèle déjà 
toute l’ingéniosité des quatre musiciens. Avec Panoptycon, la scène black 
hexagonale a encore de beaux jours devant elle. [Aurélie Cordonnier]

Pourquoi avoir choisi comme nom Panoptycon ? En quoi est-il représentatif 
de votre univers musical ?
En français, ça veut dire panoptique. C’est un style de prison qui a existé au 
XVIIIè siècle. C’était des prisons circulaires, toutes les cellules étaient en rond 
et au milieu du cercle, il y avait une grande tour avec un gardien. Il se cachait 
derrière un miroir sans teint, ce qui veut dire que tous les détenus pensaient 
qu’ils étaient potentiellement observés mais ils ne savaient jamais quand. Le 
truc vicieux c’est que les détenus avaient du côté intérieur avec la tour des 
barreaux, et du côté extérieur, il y avait une fenêtre. Les détenus étaient tout le 
temps visible, à cause de la lumière de la fenêtre qui traversait la cellule, ils ne 
pouvaient pas se cacher. Les mecs devenaient à moitié cinglés parce qu’ils ne 
savaient plus quand ils pouvaient se permettre de faire quelque chose ou pas, 
parce qu’il y avait quelqu’un qui les surveillait. C’était extrêmement vicieux. 
Ces prisons ont été interdites avec le temps parce qu’humainement, c’était un 
peu trop violent. Mais au final, la société d’aujourd’hui est plus ou moins une 
panoptique. On est tout le temps surveillé, sur tout ce qu’on fait et on ne le 
voit pas. On ne sait pas quand on nous surveille, avec tout ce qu’on fait sur nos 
téléphones, sur internet, sur nos paiements… Il y a une quantité de données 
qui transite à travers nous qui fait que si vraiment on voulait nous espionner, 
les gars ont tous les outils du monde. C’est la théorie de Big Brother. Le concept 
est né de ça. Je suis tombé sur ce truc des panoptiques un peu par hasard et 
je me suis dit que ça en jette, qu’au niveau des textes ça laisse un panel assez 
large, car tu peux parler de tout. J’ai pris la décision de l’appeler Panopticon 
mais quand j’ai regardé sur internet, j’ai vu qu’il y avait déjà cinq cents groupes 
qui s’appelaient comme ça (rires). Au final, j’y tenais vraiment et j’ai décidé de 
mettre un « y » dedans. Je suis un grand fan de Satyricon, Hypno5e et Hypocrisy. 
Je me suis dit qu’avec un « y », le nom serait unique et vu que ce sont mes 
influences principales, je me suis dit que j’allais le mettre dedans, un peu 
comme le « k » de Slipknot qui fait référence à Korn.

En tant que jeune groupe, en quoi dirais-tu que le black metal de Panoptycon 
est différent et original de ce qui s’est fait jusqu’à maintenant ?
Je ne dirais pas qu’il est absolument original, parce qu’on a déjà entendu des 
groupes qui font des sons similaires au nôtre. On n’a pas la prétention d’avoir 
révolutionné le genre, on a juste essayé d’apporter notre pierre à l’édifice en 
faisant quelque chose de différent. Première chose différente c’est que notre 
logo est totalement lisible. (rires) Je m’étais toujours dit que sur une affiche 
de black metal ça serait cool d’avoir un truc lisible. Ça crée la surprise. Dans la 
musique, ça reste du black mais on apporte nos propres influences. Au final, si 
mélanger du black avec d’autres styles s’est déjà fait, on ne l’a pas inventé, nous 
on en fait notre ligne directrice. A chaque morceau, on veut du black metal et 
une influence. A chaque fois on essaie de se renouveler. Dans le nouvel album, 
on essaie de trouver des influences qu’on n’a pas encore apportées. On est très 
attaché à ce concept, car on n’a pas les mêmes influences au sein du groupe, et 
chacun y met un peu du sien.

Jeune formation montante de la scène black metal de Besançon, Panoptycon est le nom à 
retenir. Avec un premier album fort intéressant à écouter et entraînant en live, il va sans dire 
que le quatuor français n’a pas fini de faire parler de lui... [Entretien avec Ben, chant/
guitare, par Aurélie Cordonnier – Photo : DR]

Big Brother is watching you

PANOPTYCON 
Among The Black Steams
Black metal
Autoproduction
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Double dose pour les fans de DevilDriver ! Après un premier volume à succès 
paru en 2020, on retrouve le fil directeur qui cimente cet ambitieux diptyque : celui 
du combat quotidien contre son propre soi. Véritable plongée dans la psyché 
de son frontman, Dez Fafara, Dealing with Demons lui permet d’exorciser 
les démons qui hantent son esprit et inévitablement la musique du combo 
californien. Ce second chapitre s’inscrit solidement dans la lignée du premier, 
restant fidèle à leur signature groove metal, tout en pénétrant davantage dans 
les sombres tourments de l’âme humaine, de ses péchés et pénitences 
(« Through The Depths »). Certains morceaux intègrent une progression 
travaillée, nuancée, voire délicate (« Nothing Lasts Forever », dont le titre 
rappelle tristement les graves problèmes de santé de l’ex-chanteur de Coal 
Chamber (de nouveau reformé cet été) qui aurait bien pu y passer en 2021, 
« Summoning ») jouxtant des chansons plus monolithiques et heavy, taillées 
pour le live (« I Have No Pity », « If Blood is Life », « It’s a Hard Truth »). Grâce 
à ses mélodies, chaque plage creuse un peu plus les ambiances, épaulées par 
cette rythmique infaillible mise en valeur par la production, et sur lesquelles la 
voix de Dez prédomine. DevilDriver signe irrévocablement là un double album 
majeur dans sa carrière ! [Marie Gazal]

Déjà, comment te sens-tu Dez ? J’ai suivi l’annulation de ta participation au 
Bloodstock Festival (UK) avec DevilDriver, en raison de tes lésions cardiaques, 
conséquences du coronavirus...
Le covid m’a presque tué. Ça m’a pris quasiment quatorze mois pour en revenir. 
Je vivais au rez-de-chaussée de ma maison, je n’étais pas capable de naviguer 
entre les étages par les escaliers. Ça m’a pris un temps considérable pour en 
être capable, ne serait-ce que de penser que je pourrais un jour retourner sur 
scène. Sur les ordres du médecin, je ne peux pas effectuer de vols de plusieurs 
heures et même l’altitude représente un danger en ce moment. Mon cœur va 
bien, il me reste encore une inflammation qui guérit lentement. J’espère que 
dans un an, deux ou trois ans…, je ne sais pas, je serai capable de voyager à 
l’étranger. Mais dès que c’est possible, je reprogrammerai les concerts, bien sûr.

C’est la première fois que vous sortez un double album dans l’histoire de 
DevilDriver. Quelle était l’idée de départ ?
L’idée de départ était de sortir Dealing with Demons vol. 1 en 2020 et Dealing 
with Demons vol. 2 en 2021. Mais évidemment, avec la pandémie, ça a été 
retardé. Nous avons enregistré tous les morceaux au même moment. Nous 
en avons peut-être enregistré quinze à vingt de plus que ce que nous avons 
là, parce qu’on voulait vraiment que les albums soient des A+, je ne voulais 
pas de B-sides dessus. Souvent, quand un groupe produit un double album, 
le deuxième album est un B-side avec les restes, et ce n’est pas le cas pour 
nous. Les albums sont aussi plus courts que la plupart. C’est pour permettre à 
l’auditeur d’écouter le premier et le deuxième volume au même moment. C’est 
la façon dont il faut les écouter. Dealing with Demons traite de ça : les démons 
que nous avons tous en nous, que ce soit gérer sa sobriété, les relations avec les 
gens qui t’ont poignardé dans le dos, toutes les problématiques que rencontrent 
les humains en général. J’ai raconté ce à quoi je faisais face et j’espère en faire 
ressortir quelque chose de positif, peu importe ce que les gens traversent dans 
leur vie.

Fais-tu une différence entre le premier et ce second volume ? Y a-t-il une 
évolution ?
Clairement. La musique prend un virage plus lourd dans le deuxième volume, et 
plus technique. Nous avons conservé certains des meilleurs morceaux pour le 
deuxième volume. Quand le premier volume est sorti, il a été très bien reçu. Il a 
atteint la troisième position au cours de l’année aux Etats-Unis. C’était judicieux 
de sortir de la musique au milieu de la pandémie, parce que les gens en avaient 
besoin à ce moment. Je voulais sortir le volume 2 lorsque je serais capable de 
tourner à nouveau, mais fin 2021 et toute l’année 2022, j’ai dû vraiment me 
mettre au repos pour me soigner, être avec ma famille et ne pas me concentrer 
sur la musique. Là , la tournée américaine se termine, c’est la dernière date ce 
soir avec Cradle of Filth en co-tête d’affiche. Elle s’appelle « Double Trouble » et 
ça a été incroyable, avec de nombreux concerts à guichets fermés. J’ai quand 
même hâte de retourner me reposer chez moi un moment.

Votre clip pour « Through the Depths » démarre comme un banquet, qui 
semble inspiré par le dernier repas que Jésus partage avec ses apôtres. 
Tu y romps même le pain ! Quel rôle joue la religion dans la musique de 
DevilDriver ?

Beaucoup de gens ont pensé que la vidéo était inspirée par le dernier repas de 
Jésus, mais en réalité pas du tout. Cette vidéo parle de comment les hommes se 
transforment en animaux parfois. Je me transforme en bouc, par exemple. Tout 
le monde se transforme en personnages. Et le morceau traite vraiment de nous 
en train d’observer notre côté animal. Il y a des démons autour de nous. Il y a 
aussi une profusion d’aliments et de boissons sur la table, qui sous-entend qu’il 
faut y faire attention, se restreindre, ne pas gaspiller. Le message de la vidéo est 
de surveiller ses péchés. Je suis très inspiré non seulement pas l’Histoire, mais 
aussi par la religion. Certaines personnes sont si gentilles, aimantes, alors que 
d’autres s’entre-tuent : c’est une dichotomie très étrange chez l’Homme ! Cette 
vidéo veut dire « fais gaffe à ton côté animal ».

Avez-vous prévu de sortir d’autres vidéos extraites de ce nouveau volet 
Dealing with Demons vol. 2 ?
Oui, nous avons un morceau capté en live qui va sortir, et la troisième chanson 
qui sortira sera filmée en studio. Les vidéos sont très marrantes à faire. Nous 
travaillons avec une super équipe d’artistes : un véritable directeur de la vidéo, 
des artistes, du maquillage… Et c’est intéressant de lancer une idée au sein d’un 
groupe d’artistes pour voir quelle tournure elle va prendre !

Enfin, quelles sont les nouvelles du côté de Coal Chamber ? Vous vous étiez 
reformés en 2011, puis mis en pause de nouveau en 2016...
Nous nous sommes tous appelés hier soir, à rire comme des gamins pendant 
une heure ! Nous allons tourner avec Mudvayne en juillet pour un concert 
devant 25 000 personnes. On va aussi faire des festivals : Fake New World, Blue 
Ridge Fest aux USA. Comment nous sommes-nous reformés ? Je pense d’abord 
que chaque membre du groupe a géré ses problèmes. Ensuite, ma femme les 
a appelés en leur disant qu’elle ne savait pas si j’allais mourir et qu’ils devraient 
m’appeler. Ils m’ont appelé tous les jours. Et au bout de neuf mois, l’un d’entre 
eux a dit : « On devrait faire un concert ensemble ! » Je ne sais pas s’ils l’ont dit 
pour me faire tenir ou quoi, et je leur ai dit que j’étais partant dès que j’irais 
mieux et que je les aimais. Je pense que la merde qui a fait imploser le groupe a 
disparu et que nous avons tous grandi depuis. C’est le moment de réessayer !

Annoncé en 2018 comme le double album de sa carrière, DevilDriver sort seulement en mai 2023 
le second volet de Dealing with Demons, signant par la même occasion son dixième opus studio. 
Du haut de ses vingt ans d’existence, avec ses sorties quasi-millimétrées d’albums tous les 
deux ans et ce premier double album à l’effigie des démons qui hantent les hommes, le géant 
américain du groove metal prouve qu’il est plus que jamais dans la place ! [Entretien avec 
Dez Fafara, chant, par Marie Gazal – Photo : DR]

Deuxieme round

DEVILDRIVER
Dealing With Demons, vol. II
Groove metal
Napalm Records
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Cette fois-ci, il aura fallu attendre quatre ans (et non dix !) pour que le combo 
suédois récidive avec League of the Serpent, un opus ambitieux où nos quatre 
gaillards essaient de s’émanciper d’un power metal très old school pour lui 
apporter quelques touches progressives (« A Lie To Be Undone »), tout en 
conservant des refrains catchy, grâce à des riffs en béton armé, à l’instar de 
leur premier single « At break Of Dawn », ou bien « Load Your Cannons », ou tout 
simplement la chanson-titre très réussie. Mention spéciale à Jan Thore Grefstad 
qui apporte sa puissance vocale au micro sur chaque morceau, combinée 
aux guitares de Toya Johansson (ex-Hammerfall) qui a su véritablement faire 
briller ces onze pépites métalliques lors du travail de composition. Que du 
bon, rien à jeter à la fosse aux serpents. [Pascal Beaumont]

En 2019, vous avez eu l’opportunité d’ouvrir en Norvège et en Finlande pour 
Geoff Tate (ex-Queensrÿche). Je suppose que cela a dû être marquant pour 
Saint Deamon, non ?
Totalement, c’était une belle tournée. C’était vraiment fantastique de pouvoir 
ouvrir pour lui, c’est une légende ! J’adore ce qu’il a fait, que ce soit avec 
Queensrÿche, ou en solo. C’est la réalisation d’un rêve. On a passé du bon 
temps avec le groupe. Il y avait beaucoup de monde sur les dates, et Geoff Tate 
a été adoré adorable avec nous. C’est quelqu’un de très gentil. J’ai apprécié 
cette tournée incroyable.

Lorsque tu composes, comment détermines-tu généralement qu’un morceau 
est digne de finir sur un album de Saint Deamon ?
Je dois avoir un sourire qui illumine mon visage, je pense ! (rires) Il faut que je 
sente qu’il y ait une cohésion comme pour le morceau « Load Your Cannons » : 
j’ai été pris d’une envie de jouer de l’air guitar devant mon ordinateur. Lorsque 
j’ai ressenti cela, j’ai su que c’était un bon titre. Ecouter cette chanson me rend 
heureux, c’est immédiat. Il faut qu’il y ait un bon feeling aussi entre nous tous. 
Lorsque tout ça est réuni, j’aime à croire que mes fans vont ressentir la même 
chose. J’espère qu’ils seront aussi joyeux que je le suis à l’écoute de l’album. 
J’ai passé de nombreuses heures à écrire certaines chansons qui n’étaient pas 
très bonnes au départ. Mais à force de travailler chaque jour dessus pour les 
améliorer, elles deviennent excellentes. Si tu prends un autre titre, par exemple 
« Lost In Your Sin », j’ai passé beaucoup de temps dessus. Je n’arrivais pas à 
trouver le bon groove, ça été difficile mais au final je l’adore. Pour certains titres, 
ça va très vite et tu sens immédiatement que ce sera un très bon morceau, et 
pour d’autres, tu dois les retravailler pendant de nombreux jours.

Je suppose alors que l’écriture de League Of The Serpent a été sensiblement 
différente de Ghost, votre précédent opus ?
J’ai commencé à composer les nouveaux morceaux juste après la sortie de 
Ghost en 2019. Par exemple, la chanson « The Final Fight » a été écrite il y a 
plusieurs années, bien avant la sortie de Ghost. Mais la composition de ces titres 
s’est faite à peu près de la même manière que le précédent parce que je suis le 
seul à écrire. Pour nos deux premiers disques, In Shadows Lost From The Brave 
et Pandeamonium, on avait plusieurs musiciens qui composaient, notamment 
notre batteur Ronny Milianowicz (Shadowquest) qui a écrit de nombreuses 
chansons avec moi. Mais il a quitté la formation et personne ne l’a remplacé 
en termes d’écriture, je me suis donc retrouvé seul pour écrire. Notre chanteur 
Jan Thore Grefstad se charge de tous les textes. J’écris pour ma part toutes les 
mélodies, les chœurs, les arrangements... Actuellement j’ai besoin d’aide car je 
commence à être à court d’idées, j’ai l’impression de tourner en rond. Je suis 
fatigué de m’écouter moi-même. (rires) Je dois aussi me charger des riffs, c’est 
un gros travail pour moi mais j’ai beaucoup appris durant cette période. J’ai mis 
toute mon âme dans ce nouvel album.

Si Saint Deamon s’est formé en 2008 et ne possède que quatre albums à son actif, c’est qu’il s’est 
accordé un break de dix ans après Pandeamonium, son deuxième méfait. Le groupe scandinave 
est totalement passé ensuite hors des radars français malgré une signature chez AFM Records. 
Après un Ghost réussi, les voici de retour avec l’excellent League Of The Serpent qui devrait 
leur permettre de s’imposer dans un style pourtant déjà bien encombré ! La lutte est rude, 
alors que le meilleur gagne !  [Entretien avec Toya Johansson, guitare, par Pascal 
Beaumont – Photo : DR]

La mue du serpent

SAINT DEAMON
League Of The Serpent
Power metal
AFM Records
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The new live album incl. Blu-ray Disc
CD+BLURAY / DIGITAL  OUT JULY 14th!

Finally - the new studio album after 8 years!
CD /  2LP /  DIGITAL

OUT JUNE 30th!

FIND MORE EXCLUSIVE SHIRTS & BUNDLES IN OUR STORE

FREEDOM-CALL.NET

VIRGIN-STEELE.COM EXCLUSIVE SHIRT BUNDLES: SHOP.STEAMHAMMER.DE 
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El Caco n’a pas volé son succès ! Une fois de plus, le groupe norvégien nous 
offre un album moderne de rock, brut, accrocheur et éclectique. Les refrains, 
portés par la voix unique d’Øyvind Osa restent en tête, tandis que les riffs de 
guitares sont à la fois bien anguleux et raffinés. Reposant sur une base de 
stoner propre au trio, chaque morceau arrive pourtant à dégager son essence 
singulière. Certains sont bâtis sur des répétitions de boucles musicales 
entêtantes, ce qui ne laisse aucun doute sur le fait qu’Uncelebration a été 
pensé pour rester gravé dans les mémoires, tels des sillons d’un vinyle. Les 
influences diverses font que ce huitième opus semble familier et en même 
temps unique en son genre. Par son talent, El Caco a toute sa légitimité dans 
le paysage musical rock d’aujourd’hui. [Aurélie Cordonnier]

Vous revenez avec un nouvel album massif, aux sonorités lourdes, après un 
hiatus de sept ans. Celui-ci vous a été bénéfique, on dirait. Sans cela auriez-
vous eu l’impression de tourner en rond dans votre musique ?
Je ne pense pas que nous ayons jamais eu l’impression de tourner en rond, car 
on a toujours essayé de faire quelque chose de différent. Ce n’est pas à nous 
de dire si cela a été bénéfique ou non, mais comme nous n’avions pas l’envie 
de faire un album auparavant, cela nous a peut-être permis de prendre une 
nouvelle direction. De toute manière, nous avons toujours été fidèles à nous-
mêmes en ce qui concerne la création musicale, donc si l’on a eu besoin de plus 
de temps pour faire cet album que les autres, c’est seulement une conséquence 
naturelle du fait que nous en avions envie ou non.

Avec un titre comme Uncelebration, la première pensée qui vient à l’esprit 
est que l’heure n’est manifestement plus à la fête. De plus, avec le visuel 
de l’album, tout en noir et blanc, on s’attend à quelque chose de très 
mélancolique alors qu’à vos débuts, vos artworks étaient plutôt colorés, 
devenant plus sombres dernièreement. Pour autant, il s’agit d’un album très 
accrocheur ! Est-ce l’une de vos spécialités que de jouer sur les paradoxes ?
Les paroles sont plutôt mélancoliques, mais cela ne veut pas forcément dire 
que l’écriture doit l’être aussi, donc nous avons fait un album de rock. Nous 
aimons faire de bonnes chansons, qu’elles soient tristes ou non, mais au final, 
c’est ce qui est ressorti cette fois-ci, tout simplement. Il y a eu beaucoup de 
conneries ces dernières années, et les paroles en sont le reflet, mais la musique 
vit sa propre vie d’une certaine façon. L’ensemble, avec le titre, la pochette de 
l’album et les paroles, dégage une bonne impression et nous voulions que tout 
le monde le comprenne.

Ce nouvel album compte moins de dix chansons, ce qui peut paraître 
aujourd’hui un peu court. Pourquoi ce choix ? Pensez-vous qu’il vaut mieux 
rester court mais concis pour offrir un album rock de qualité ?
Absolument, nous avons choisi d’avoir moins de chansons au compteur plutôt 
que de mettre tout un tas de choses entre les deux. C’est aussi une bonne idée 
car cela nous permet d’avoir tout l’album sur un seul vinyle. Avant d’entrer en 
studio, nous avons choisi les chansons sur lesquelles nous voulions vraiment 
nous investir, et ça a bien fonctionné. Cela a quand même pris du temps entre 
nous, ha ha ! (rires)

Votre musique est parfois décrite comme du hard rock, parfois comme du 
stoner. Mais j’ai le sentiment qu’elle n’est pas faite pour être collée à une 
étiquette et que vous nous réservez encore de nombreuses surprises en 
termes d’expérimentations musicales… Est-ce que je me trompe ?
Non, tu as raison. Notre premier album a fait de nous un groupe de stoner, mais 
nous avons eu la chance de sortir des sentiers battus et de rendre les choses 
intéressantes pour nous. Je ne pense pas que les auditeurs de hard rock ou 
de stoner aillent dans une seule direction. La plupart des gens sont ouverts 
d’esprit et veulent être surpris ou découvrir quelque chose qui les interpelle. 
Nous aimons essayer de nouvelles choses, et ça n’a pas vraiment d’importance 
si ça devient du metal ou du rock des années 80, tant que c’est apaisant pour le 
cerveau. On aime expérimenter avec les voix, les sons et les chansons et c’est ce 
qui nous fait vibrer au final.

Après une pause de sept ans, on ne les attendait (presque) plus et pourtant, les norvégiens d’el 
caco sont bel et bien de retour ! Cette fois, ils sont décidés à faire adhérer à leur style abrupt 
toute une nouvelle génération de rockers. [Entretien avec Øyvind Osa, chant/basse, 
par Aurélie Cordonnier – Photo : DR]

Retour convaincant

EL CACO 
Uncelebration
Stoner rock
Indie Recordings
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La carrière de The Raven Age est partie pour prendre un bel envol. Blood Omen 
est d’une qualité inouïe, avec des morceaux mélodieux, puissants. Les guitares 
du fiston Harris (Iron Maiden) et du nouveau venu Tommy Gentry sont incisives, 
la musique survoltée. Le chanteur, Matt James, possède, quant à lui, ce grain de 
voix qui apporte une chaleur enivrante à l’ensemble. Si le style définit du groupe 
est le metal mélodique, ce troisième effort se situe également aux frontières 
du heavy metal et du metalcore. Une vibe old-school s’invite cependant dans 
certains riffs et solos, alors que la voix et la qualité de la production rappellent 
que le combo britannique est parfaitement ancré dans son époque. Véritable 
déclaration artistique, Blood Omen  témoigne du talent et de la créativité 
incontestables des cinq hommes. Leur capacité à créer une musique accessible, 
mais complexifiée sur certains passages, leur permettra, si ce n’est pas déjà 
le cas, de toucher un large public, tout en satisfaisant les fans de metal les 
plus exigeants. Un disque moderne, travaillé avec minutie, et révélant une 
profondeur musicale captivante. [Aurélie Cordonnier]

Blood Omen, voici un titre qui peut faire peur ou avoir plusieurs sens... Lequel 
voulez-vous lui donner ?
Un présage peut être un signe de bien ou de mal, c’est comme une prophétie. 
Le titre Blood Omen est est un avertissement, c’est une sorte d’ombre de ce qui 
va arriver.

L’album s’ouvre sur une intro très épique, qui sonne un peu comme la bande 
originale d’un film, Gladiator par exemple... Il en va de même pour le début 
de la chanson « Tears of Stone ». Vouliez-vous que Blood Omen soit écouté 
comme une BO de film ? Et selon vous, quel film correspondrait le mieux à 
votre musique ?
C’est exactement le type de vision que nous avions en tête lorsque nous avons 
écrit l’intro de l’album, ainsi que l’intro de « Tears of Stone ». En fait, nous 
avons utilisé la même mélodie, car nous pensions qu’elle pourrait servir d’intro 
et d’outro au disque. On aime beaucoup les musiques de film et les morceaux 
épiques, et nous nous sommes donc inspirés de films comme Gladiator. Ce 
type de musique est très dynamique et c’est ce que nous essayons de faire avec 
nos chansons, donc on peut dire qu’il vaut mieux l’écouter comme une bande 
originale de film. Quel film, c’est une question difficile, mais si je devais choisir, il 
faudrait que ce soit un film épique avec beaucoup d’action, donc je choisirais Le 
Seigneur des Anneaux ou Apocalypse Now. Ce sont deux de mes films préférés.

Ce côté épique/mythologique se retrouve notamment dans le titre 
« Serpents Tongue » et dans son visuel (le visage avec ses cheveux en forme 
de serpent rappelle directement la figure de Méduse). La mythologie est-elle 
le fil conducteur de cet album ?
Ce n’est pas le fil conducteur de l’album, mais elle est souvent utilisée de 
manière métaphorique. Personnellement, j’ai tendance à utiliser la mythologie 
dans beaucoup de mes textes, parce que c’est tellement vaste et qu’il y a 
généralement des histoires très intéressantes derrière eux. Le thème de la 
mythologie est également très présent dans la chanson « War in Heaven ».

Sur ce nouvel album, la chanson qui m’a tout de suite intriguée est 
« Nostradamus ». Pourquoi avoir choisi ce personnage ? Personnellement, 
que pensez-vous de ses prophéties ?
Je trouve l’histoire de Nostradamus très intéressante depuis de nombreuses 
années et j’ai toujours pensé que ce serait bien de faire une chanson autour de 
lui et de ses prophéties. Quand la musique a commencé à se mettre en place, 
je me suis sentie à l’aise. Le plus difficile a été de condenser son histoire et ses 
nombreuses prophéties dans une chanson de quatre minutes ! J’ai choisi d’opter 
pour un compte-rendu plus général et personnalisé de sa vie. Je fais cependant 
référence à l’une de ses plus grandes prophéties, à savoir les grands incendies 
de Londres, dans les premières paroles de la chanson.

Comment ce nouvel album a-t-il été construit artistiquement ?
Nous avons eu beaucoup plus de temps pour écrire et peaufiner ces chansons à 
cause de la pandémie, ce qui a définitivement changé le résultat des chansons 
artistiquement parlant. Nous avons eu le temps de nous concentrer sur elles 

et de peaufiner chaque détail. Aussi, un guitariste a quitté le groupe et Tommy 
Gentry l’a rejoint à ce poste. Il a ajouté ses solos de guitares à l’album, et ce fut 
comme la cerise sur le gâteau. (sourires)
Selon toi, Blood Omen s’avère-t’il l’album le plus lourd que vous ayez produit 
jusqu’à ce jour ?
En fait, non, je ne pense pas. C’est un album très musical, nous n’avons pas 
vraiment cherché à écrire des chansons lourdes spécialement nous avons 
fait ce qui nous venait à l’esprit et cela s’est traduit par des chansons assez 
commerciales. Il y a des chansons lourdes, ok, mais je ne pense pas qu’il soit 
aussi lourd que sur Conspiracy.

Paradoxalement, vos refrains sont accrocheurs, plutôt radiophoniques. 
Essayez-vous d’atteindre un public plus large que celui du metal ?
Ce n’était pas vraiment intentionnel, c’est juste le style d’écriture que nous 
aimons. Si quelque chose vous reste en tête, c’est une bonne chose et c’est 
ce que nous recherchons lorsque nous écrivons des mélodies. La musique 
peut être radiophonique et accrocheuse, mais elle peut aussi être lourde et 
accrocheuse, nous essayons juste de rendre tout cela mémorable.

Penses-tu qu’aujourd’hui, il est important que le metal s’ouvre et atteigne un 
public plus large ?
Je pense que le metal en général est en train de se tourner vers les masses, il 
semble se développer de plus en plus, ce qui n’est qu’une bonne chose. Cela 
signifie simplement qu’il y aura plus de groupes sympas et plus de gens qui 
viendront aux concerts de metal. Je suis donc partant !

Désolée d’être curieuse, mais pour finir, je dois te poser cette question. 
George, est-ce que les gens te comparent souvent à ton père (Steve Harris) 
ou est-ce que le fait que tu proposes une musique différente de celle d’Iron 
Maiden permet d’éviter cela ?
Je pense que les gens feront toujours une comparaison s’ils connaissent le lien, 
ils ne peuvent pas s’en empêcher. Certaines personnes choisissent d’écouter 
The Raven Age comme s’il s’agissait d’un nouveau groupe et d’autres l’écoutent 
avec des idées préconçues. Quoi qu’il en soit, cela ne change pas ce que je fais, 
cela change juste parfois la façon dont les gens m’entourent ou perçoivent The 
Raven Age.

Avec des morceaux heavy et mémorables, the raven age entre désormais dans la cour des 
grands. Si Le troisième album, blood omen, s’inscrit dans la même lignée que ses prédecesseurs, 
c’est-à-dire sombre aux premiers abords, il laisse néanmoins présager une carrière musicale 
lumineuse pour le groupe britannique. [Entretien avec George Harris, guitare, par 
Aurélie Cordonnier – Photo : DR]

Presage d’un futur
musical glorieux

THE RAVEN AGE
Blood Omen
Heavy metal mélodique / metalcore
Sony Music
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Une œuvre tout en contraste, voilà comment décrire Heavener. Depuis le 
début Invent, Animate montre que sa force est d’allier lourdeur et tranquillité. 
Ce dernier album n’échappe pas à la règle et s’avère très intéressant à écouter. 
Les grooves et les riffs sont férocement intenses. Les passages de guitare 
ambiants sont fortement contrastés par ces mêmes riffs, plus graves. Et le 
changement de chanteur (Marcus Vik remplace Ben English) n’a rien enlevé à 
l’énergie du combo américain. Vik passe d’une voix claire à une voix plus dure/
screamée avec une réelle aisance. Heavener est un disque au paysage sonore 
ouvert et riche, à la fois lourd et intense, avec de très belles harmonies. Les 
membres d’Invent, Animate ont pris ce qu’ils savaient faire depuis le début, en 
l’améliorant ici. [Aurélie Cordonnier]

Parmi les nombreuses formations de metalcore qui sont apparues ces 
dernières années, vous êtes l’une de celles qui se démarquent le plus. Quel 
est votre secret pour continuer à être si particuliers à chaque nouvel album ?
Aucun secret, absolument. Je pense que nous sommes un exemple honnête 
de groupe qui souhaite offrir de la qualité à ses fans. On n’est pas intéressé 
par le fait d’avoir le même son ou style que des tonnes de groupes, et il est 
certain que nous ne sommes pas capables de créer des chansons tous les 
mois. Je pense que la chose la plus importante pour nous est d’être heureux, 
en tant qu’humains et artistes. Nous écrivons simplement ce que nous voulons 
entendre. Pour nous, cela n’a rien à voir avec ce qui se vend ou ce qui ne se 
vend pas. La plupart du temps, nous nous amusons. Notre processus d’écriture 
est assez lent. Les instrumentaux font l’objet de nombreuses révisions et nous 
y ajoutons mille idées différentes jusqu’à ce que la meilleure chose (pour nous) 
arrive. Les voix font l’objet de jours et de jours d’attention et nous passons 
constamment d’une idée à l’autre. Nous sommes vraiment un groupe qui a 
besoin de temps pour se mettre en place. Je pense que tous ceux avec qui nous 
travaillons nous qualifieraient probablement de pointilleux et diraient que nous 
ne sommes pas très économes en temps, ah ah ! (rires)

Pensez-vous personnellement que les thèmes les plus sombres font les 
meilleures chansons ? Est-il difficile de trouver les bonnes mélodies pour 
transmettre les bonnes émotions ? Et comment sont nées les idées pour la 
création de Heavener ?
Cet album trait de beaucoup de chagrins, à la fois de blessures fraîches et 
de vieilles blessures que l’on croyait guéries. La perte et la tragédie nous 
confrontent continuellement à des questions sur notre réalité et sur ce qui 
vient après. Existe-t-il un paradis ? Reverrai-je un jour ceux que j’ai perdus ? Y 
a-t-il un sens à ma vie si je ne cesse jamais de faire mon deuil ? Les histoires 
qui entourent ces questions sont résumées dans le titre Heavener, un terme 
volontairement ambigu destiné à incarner les personnages, le voyage et la 
disposition émotionnelle de ces histoires. 
 
Invent, Animate s’est doté d’un nouveau line-up dont un nouveau chanteur. 
Comment se déroulent généralement les premières collaborations avec un 
nouvel arrivant ? Un changement de membre est-il une étape stressante pour 
un groupe, ou quelque chose qui se fait naturellement ? 
L’arrivée de Marcus s’est déroulée comme un ajout à notre signature sonore. 
Pour me vanter un peu, je dirais qu’il constitue un atout incroyable pour le 
groupe. Il n’a cessé de s’améliorer dans son métier. Nous travaillons sur des 
démos et il nous envoie des choses que nous n’avions jamais entendues de lui 
auparavant. Quand on travaille avec Marcus, on ressent une confiance dans 
l’écriture que l’on n’a jamais eue auparavant. Apporter de nouvelles idées sur la 
table semble possible grâce à ses compétences et sa volonté d’expérimenter. Il 
semble que notre plafond soit infini en termes de création. Tout cela pour dire 
qu’il s’adapte mieux que nous n’aurions pu le prévoir, cela de manière naturelle 
finalement.

invent, animate n’a rien perdu de sa noirceur habituelle. Malgré un changement de line-up, 
le groupe texan continue d’aller plus loin dans l’exploration du deuil, de la dépression, de 
la tristesse. sur Heavener, son troisième album, il nous emmène avec lui dans son voyage 
personnel au Coeur de l’émotion. [Entretien avec Keaton Goldwire, guitare, par 
Aurélie Cordonnier – Photo : DR]

Voyage au coeur du chagrin

INVENT, ANIMATE 
Heavener
Metalcore
UNFD



Déjà auteur d’une longue chevauchée en terre du metal depuis 1997, 
Elvenking arrive peut-être ici à son apogée avec cette trilogie Reader of the 
Runes entamée en 2019. Ouvrant le bal, la chanson « Rapture » ayant donné 
le nom à ce second volet, s’avère nettement plus sombre et heavy avec ses 
riffs agressifs et puissants qui nous plongent dans un folk metal dantesque 
très orchestral mais toujours aussi mélodique. Les refrains accrocheurs des 
Italiens vous scotchent les neurones d’emblée (le single « Bride of Night », 
ou « The Hanging Tree »), tout en conservant ce côté traditionnel grâce à 
l’usage du violon. Des passages progressifs et de sublimes mélodies vocales 
ponctuent également ce nouveau voyage épique (« To the North », « The 
Repentant »). Un superbe opus passionnant à consommer sans modération. 

[Pascal Beaumont]

Vous avez participé du 30 janvier au 3 février 2023 à la croisière 70 000 Tons 
Of Metal. Comment avez-vous vécu ces quelques jours dans les Bahamas ?
C’était incroyable ! C’était la première fois que nous y participions, c’était très 
spécial et très différent des autres festivals. Le groupe et le public sont réunis 
sur le même navire et cela crée un lien d’intimité unique. Tu peux te promener 
et aller nager dans la piscine au côté des gars de Dragonforce ou Nightwish. 
C’est fantastique aussi pour le public comme pour les musiciens, tu voyages 
en mer, tu vas faire tes balances, tu profite des escales. Il y a des concerts en 
permanence, vingt heures par jour. Pour nous et tous les fans de metal, c’est 
fabuleux de pouvoir voir autant de combos sur scène ou dans la piscine ! (rires) 
C’était juste magique. 

Quatre ans après le premier volet de la trilogie Divination, vous voici de 
retour avec la suite : Reader Of The Runes – Rapture. Comment est né ce 
projet en fin de compte ?
Au départ, on voulait juste faire un album concept, cela faisait des années que 
l’on y pensait. On est de très grand fans de ce genre d’opus comme ceux de King 

Diamond ou Savatage... On voulait faire le nôtre. Mais il fallait trouver la bonne 
histoire à raconter, quelque chose d’assez épique qui pouvait fonctionner. On 
a commencé à y réfléchir et s’est mis à écrire énormément. Très vite, on s’est 
rendu compte que l’on ne pouvait pas développer toute cette saga sur un seul 
opus. Alors on a choisi de le diviser en trois chapitres comme pour un livre. 
La première partie Divination est sortie en 2019, et nous comptions sortir le 
second volet beaucoup plus tôt mais le covid est arrivé... La seule chose que l’on 
a pu faire pendant cette période a été de s’asseoir et continuer à écrire. Pour 
nous, c’était naturel d’écrire les deuxième et aussi troisième chapitres car on 
avait énormément de temps libre vu qu’il n’y avait plus de concert nulle part. 
On en a aussi profité pour enregistrer ces deux parties ensemble. La suite de 
Rapture est donc déjà partiellement enregistrée et devrait sortir l’an prochain. 

Tu t’es chargé encore de la production avec Davide « Damnagoras » Moras, 
votre chanteur. J’imagine que ce ne doit pas être de tout repos d’assurer à la 
fois le rôle de producteur et musicien ?
En effet, lui et moi nous produisons nos albums depuis de nombreuses années. 
On a débuté en 2006. Quand je réécoute nos premières productions, je ne 
dirais pas que j’en suis totalement satisfait car on n’avait certainement pas assez 
d’expérience à cette époque. On a toujours essayé de se produire nous-mêmes. 
On a parfois travaillé avec d’autres producteurs comme Dennis Ward (Ndlr : en 
2010 sur Red Silent Tides). On a toujours aussi choisi de très bons ingénieurs du 
son au niveau du mixage comme Scott Atkins (Cradle of Filth, Behemoth) pour 
Rapture. Maintenant, Davide et moi avons acquis un niveau professionnel en 
tant que producteur et on peut dire que l’on est complètement satisfait. Avec ce 
nouveau disque, nous avons obtenu le meilleur son possible.

Si Rhapsody a longtemps dominé le monde du metal symphonique italien, Elvenking s’avère être 
son digne successeur au vu de la qualité de son impressionnante trilogie dont la première par-
tie, Reader of the Runes – Divination, est parue en 2019. Imposant un folk power metal de haute 
volée développé au fil des ans, La formation transaLpine nous offre à présent Reader Of The 
Runes – Rapture, second volet de cette ambitieuse saga haute en couleur, et ce, pour notre plus 
grand plaisir. [Entretien avec Federico « Aydan » Baston, guitare/chant/claviers, 
par Pascal Beaumont – Photo : DR]

L’envol des elfes

ELVENKING 
Reader Of The Runes – Rapture
Folk power metal
AFM Records
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Cet opus présente Adrien Grousset (Hacride...), un guitariste expérimenté qui 
assure la partie musicale ici, et une chanteuse, Lætitia Finidori dont il s’agit de 
la première expérience, outre un EP et deux singles. Les six premiers morceaux 
ont été composés par Adrien, qui ressentait le besoin d’un retour au rock des 
années 90 ; les cinq autres, plus heavy, ont été créés ultérieurement lorsque 
le multi-instrumentiste était revenu à des aspirations metal. La maturité 
musicale transparaît tout du long, de même que le bonheur de la chanteuse 
française qui laisse une empreinte personnelle sur ce premier LP. Impossible 
ici de confondre la production de ce duo avec Arch Enemy ou Once Human 
par exemple, car vous y découvrirez un univers varié et intéressant né dans 
une véritable osmose. [Sante Broccolo]

Pouvez-vous nous dire comment vous vous êtes rencontrés ?
L.F. : On s’est rencontré lors de mon arrivée à Poitiers en 2004. J’arrivais de 
Marseille et Adrien a été le premier pote que je me suis fait dans ma nouvelle 
ville. Après, j’ai rencontré sa femme et ses enfants et nous sommes devenus 
très proches ; je suis en fait une espèce de tante pour eux. Je chantais beaucoup 
et un jour, en 2019, Adrien m’a demandé si je ne voulais pas tenter quelque 
chose. Jusque-là, je chantais chez moi, j’ai également joué du piano ; ce qui fait 
que j’avais une bonne oreille. J’ai accepté et, le lendemain, il m’a envoyé six 
morceaux. Au début, j’avoue que j’étais pétrifiée et puis je m’y suis mise petit à 
petit. 
A.G. : En fait, j’étais en tournée avec Carpenter Brut et je m’étais mis à écrire 
des morceaux plus rock. Dès qu’elle a marqué son accord, je lui ai transmis les 
morceaux que j’avais composés.

Comment peut-on considérer ce groupe ? Comme une expérience, un projet 
ou bien un groupe à part entière ?
L.F./A.G : Tout ça ! (en chœur)
A.G. : En fait, cela fait vingt ans que l’on se côtoie très souvent avec Lætitia 
et la musique apparaît juste comme une évolution dans cette relation. Le 
projet s’inscrit ensuite dans la durée et il est clair que l’on va continuer à jouer 
ensemble.
L.F. : Nous sommes aussi très bien entourés ; la femme d’Adrien nous aide 
beaucoup. On est une équipe très soudée, motivée, comme une famille. En fait, 
c’est devenu « ma » famille. J’ai hâte de me produire en concert.

Pourquoi avoir choisi un nom qui soit l’acronyme de « sorcières » ?
L.F. :  Je viens d’une famille corse et je ne cadre pas du tout avec l’image de la 
femme corse ; ce qui fait que l’on m’appelait toujours « la sorcière ». Du coup, 
on était sur la thématique de la sorcière et du féminisme. Durant six mois, on 
a cherché un nom et le 31 décembre 2020, on s’est demandé ce que le mot 
« sorcière » à l’envers donnait. On a alors ajouté un « s » pour pouvoir faire 
cross.

Comment vous répartissez-vous les tâches entre vous pendant 
l’enregistrement ? 
A.G. : Je m’occupe de la composition, de l’ensemble des instruments et du 
mixage. Je propose une démo à Lætitia sur laquelle elle travaille ; elle y met son 
empreinte et on améliore au fur et à mesure.  Tout se passe dans le studio, à ma 
maison, et comme Lætitia habite à côté, la collaboration est très aisée.

Cet album comprend des morceaux de différents genres. Avez-vous décidé 
d’un genre vers lequel vous voulez davantage tendre ou ce mélange 
correspond-il à ce que vous recherchez ?
L.F. : En ce qui me concerne, c’est essentiellement au feeling et c’est en fonction 
de comment je me sens. Par exemple, je prends des cours de chant ; ce qui 
me donne l’occasion d’explorer différents mondes et m’influence dans ce que 
j’ai envie de faire. Tu dois aussi te dire que lors de la composition d’un même 
morceau, cela peut évoluer notamment en fonction de l’émotion. Je n’aime 
pas me confiner dans un genre et me fixer des objectifs à atteindre, car c’est la 
meilleure façon de te louper.
A.G. : Je suis assez d’accord. Nous faisons cela pour le plaisir absolu et quand tu 
n’as pas de barrière, c’est beaucoup plus plaisant et efficace !

Fruit d’une rencontre entre Lætitia FINIDORI et Adrien Grousset (Hacride et Carpenter Brut), 
leur premier album, The Widow And The Others, nous a donné l’occasion d’aborder divers 
sujets tels que son enregistrement, les origines et les perspectives d’avenir du duo ainsi que 
les desiderata Des deux artistes. [Entretien avec Lætitia Finidori, chant, et Adrien 
Grousset, guitare, par Sante Broccolo – Photo : DR]

Un tres bon depart 
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Eh bien ! Ça fait longtemps que Saturnus n’a pas sorti un nouvel album 
studio, précisément depuis Saturn In Ascension en 2012 pour lequel on s’était 
alors entretenu !! C’était après Veronika Decides To Die, un album concept 
basé sur le roman brésilien de Paolo Coelho, et le line-up de Saturnus avait 
alors été remanié, vous aviez aussi changé de label et beaucoup tourné en 
Europe à cette période après Veronika (…). Alors, pourquoi un si long délai 
cette fois encore ? Était-ce pour les mêmes raisons ? Onze ans, c’est vraiment 
trop long à attendre, même pour un fan de doom !! (rires)
Tout d’abord, le line-up a été difficile à solidifier. Il faut du temps pour trouver 
les bons musiciens et s’adapter à la fois à l’ambiance et au rythme au sein du 
groupe. Chaque fois qu’un nouveau membre se joint, il faut du temps pour 
apprendre la setlist et la faire sonner correctement. Après des années de défis, 
et sans avoir créé beaucoup de nouveau matériel pour l’avenir, la décision de 
changer de line-up a été prise. On a demandé à Indee Rehal-Sagoo (guitare) et 
Julio Fernandez (guitare) de rejoindre le groupe après quelques modifications 
internes car nous étions de bons amis et nous connaissions et avions tourné 
avec leurs groupes respectifs, juste avant que le covid ne nous frappe dans le 
monde entier, ce qui signifiait plus de retard à ce moment-là. De plus, nous 
avons rejoint entre-temps la famille de Prophecy Productions et plus de travail 
à faire et de tâches à coordonner ensemble sont arrivés, ce qui signifiait plus de 
temps d’investissement à tous pour que cela fonctionne également. Mais oui, 
enfin 2023 sera l’année de The Storm Within.

Bon, pour votre défense, un EP intitulé The Lighthouse Session est paru en 
novembre 2022. Était-ce un cadeau aux fans pour les faire patienter, et pour 
nous rappeler à votre bon souvenir afin de refaire parler de vous et créer le 
buzz sur internet avant votre retour ?
C’était une façon de présenter ce qui allait arriver d’une manière différente, 
tout en faisant des tournées et en faisant savoir aux gens que nous étions 
en marche. C’était une bonne idée de le présenter comme un mini album 

concept acoustique, introduisant de nouveaux  hymnes emblématiques 
avec un avant-goût à la fois de deux chansons inédites, et d’un point de vue 
différent, taquinant en quelque sorte nos fans. Ça fait du bien de le faire et 
de travailler dessus. Indee et Mika Filborne (claviers) ont été les éléments clés 
des réarrangements des chansons qui ont été enregistrées au studio d’Indee 
à Londres. Avec notre label Prophecy Prod., cela nous a aidés aussi à nous 
préparer pour la tournée, qui s’appelait Before The Storm. Désormais, les gens 
peuvent facilement associer ce nom à The Storm Within.

Quand et où The Storm Within a-t-il été enregistré ? Ces nouveaux morceaux 
proviennent-ils de la dernière session de Saturn In Ascension ? Ou bien avez-
vous composé et écrit sagement à la maison durant l’épidémie de covid-19 ? 
On veut tout savoir !
Avant de trouver la configuration permanente actuelle, Saturnus a traversé 
une véritable tempête intérieure pendant une assez longue période, couplée 
à la situation globale que le monde a traversée. C’est là que le nom du disque 
a été trouvé. Les idées sont parties de zéro, juste avant le confinement, et 
fondamentalement, Indee a commencé tout le nouveau matériel à venir. Nous 
avons développé les nouvelles idées ensemble et finalement elles ont été 
enregistrées en préproduction aux Cymatic Studios, Londres, le studio personnel 
d’Indee. Et en octobre-novembre 2021, puis décembre 2021, on a enregistré au 
Sweet Silence Studio (Copenhague) avec Flemming Rasmussen. L’album à son 
tour a été coproduit par Indee et Flemming, le mixage et le mastering ayant lieu 
aux Sweet Silence Studios comme d’habitude.

On y retrouve deux chansons extraites du précédent EP : « The Calling 
» et une autre version d’« Even Tide » où l’on assiste à un duo avec le 
chanteur américain Paul Kuhr (Novembers Doom). Comment est née cette 
collaboration et que peut-il apporter de plus à Saturnus par rapport à la voix 
déjà versatile de Thomas Akim Grønbæk Jensen ? A noter que sur l’EP, cette 
dernière s’appelait « Even Tide (Inceptura) » et était plus courte. Pourriez-
vous nous en dire plus sur cette version longue et de quoi traite-t’elle en 
particulier ?
C’était la création de Mika (claviers) avant de rejoindre à nouveau le groupe. Il 
nous a dit qu’il avait une idée et voulait la partager avec nous ce qui a fini par 
donner cette belle chanson. « Inceptura » signifie le commencement. C’était 
la version originale de la chanson en tant qu’idée initiale, instrumentale, sans 
aucune voix d’invité. Les thèmes lyriques sont les mêmes mais n’ont pas les 
éléments que vous entendez dans la version longue du nouvel album. Cette 
variation donne à « Even Tide » plus de temps au public pour entrer dans notre 
musique, et montre la pure douceur mélancolique et sombre que Saturnus 
peut également fournir. On ne peut pas en dire beaucoup plus à ce sujet, mais 
ça va être génial ! (sourires) Sinon, en plus d’être un chanteur brillant, Paul Kuhr 
est aussi un très bon ami du groupe à vrai dire. Sa voix est en quelque sorte 

La patience est une vertu, on le sait, d’autant plus chez les aficionados de doom metal… Pour 
le cas Saturnus, cela relève carrément du paroxysme. En effet, il aura fallu attendre onze 
nouvelles années pour que l’excellente formation scandinave de doom metal refasse surface 
après une traversée en eaux troubles. En 2023, le résultat se nomme The Storm Within et malgré 
l’absence, Saturnus n’a rien perdu de sa superbe. Le spleen et l’émotion à fleur de peau des Danois 
sont toujours aussi palpables, nous faisant dresser les poils dès l’écoute de ce cinquième opus 
magique. [Entretien avec Thomas AG Jensen, chant, par Seigneur Fred – Photo : DR]

Le calme apres la tempete
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Du Danemark, on connaît tous la célèbre statue de La Petite Sirène dans le port 
de Copenhague, ou le parc d’attraction Lego à Billund... Et si l’on introduisait 
enfin le doom metal de Saturnus au patrimoine culturel immatériel mondial 
de l’Unesco ? Les clichés ont la dent dure, mais après tout, pourquoi pas ? 
Même s’il y aura toujours un avant et un après Martyre, leur Black Album en 
quelque sorte produit en 2000 par le fameux Flemming Rasmussen (Metallica, 
Morbid Angel, Blind Guardian, etc.), comment rester insensible à la musique 
si émotionnelle et intime de ces Danois ? Après tant d’années d’existence, 
de galères, et de spleen, leur magie opère encore aujourd’hui sur The Storm 
Within, et ce, même après un hiatus discographique de plus de dix ans. Dès 
les premiers arpèges de guitare suivis de quelques notes de piano sur la 
longue chanson-titre placée en ouverture, on a déjà la chair de poule. Puis 
surgit la voix gutturale et puissante d’outre-tombe du vétéran Thomas Jensen, 
quelques chuchotements en narration viennent entrecouper ce morceau très 
mélancolique, presque hypnotique. Moins formaté qu’à l’époque de Martyre, 
Saturnus ne se fixe aucune limite de temps, ni de style, flirtant parfois avec 
le shoegaze, le heavy metal (les riffs et soli de gratte sur « The Calling ») ou 
progressif, le tout avec toujours autant de classe et subtilité (« Chasing 
Ghosts »). On a beau se dire que l’on ne va pas encore se laisser avoir comme 
sur Veronika Decides To Die en 2006, ou Saturn In Ascension en 2012, mais 
non, le piège se referme (le duo à nu avec Paul Kuhr (Novembers Doom) sur le 
poignant « Even Tide »). Tel un raz-de-marée de tristesse, la formation danoise 
nous enlace dans son cocon feutré, avec néanmoins plus de contraste que par 
le passé. [Seigneur Fred]

unique et a contribué à façonner « Even Tide » dans la version finale figurant 
sur l’album. Thomas a écrit à Paul et lui a demandé s’il pouvait chanter sur le 
morceau en écrivant lui-même les paroles, ce qu’il a fait. Le résultat est une 
pure émotion sonore.

Sur l’artwork, on apercevoit un homme sur une mer très agitée, qui va être 
emporté par un raz-de-marée. Plus globalement, pourquoi ce choix de 
titre The Storm Within pour ce cinquième album studio ? Est-ce un concept 
album basé sur les catastrophes climatiques que nous rencontrons ces 
dernières années sur Terre ou bien plutôt une métaphore pour exprimer un 
bouleversement intérieur chez l’être humain ?
Dès le début, nous savions que cet album devait être une déclaration dure 
et solide, apportant un nouveau départ et où l’ancien monde rencontre le 
nouveau. The Storm Within est en quelque sorte un album concept, oui, mais 
basé sur des expériences de la vie réelle, guidant l’auditeur tout au long de 
notre voyage artistique. Comme je l’ai dit, le groupe a traversé une tempête 
intérieure pendant une longue période et avait besoin de se défouler en se 
plongeant dans la musique et en présentant ce que nous avons tous ressenti 
au fil des ans et ce que nous traversions. Ce disque est donc très personnel et 
illustre en quelque sorte tout cela, nos luttes, nos combats intérieurs, et l’envie 
en même temps d’entretenir la flamme. Comme on dit souvent : « Tout est une 
question d’émotions ». On voulait donner à notre public un regard plus profond 
sur le groupe et décrire une lutte à travers laquelle finalement un nouveau 
chapitre est né.

Dans le passé et encore maintenant sur The Storm Within , vous avez eu 
l’opportunité de travailler à plusieurs reprises avec le célèbre producteur/
ingénieur du son danois Flemming Rasmussen (Metallica, Pretty Maids, 
Morbid Angel, Blind Guardian…) dans votre pays aux Sweet Silence Studios 
(Copenhague). Pensez-vous que ses compétences, mais aussi sa notoriété, 
vous ont beaucoup aidés dans votre évolution sonore et le travail en studio 
en devenant de meilleurs musiciens plus professionnels ?
Bien sûr ! Flemming a contribué à rendre nos disques meilleurs et plus 
professionnels en faisant ce qu’il fait le mieux. Il investit toute son énergie et 
ses efforts, c’est l’une des personnes les plus dévouées avec qui nous ayons 
jamais travaillé à ce niveau de studio, et nous savons de quoi nous parlons. En 
passant, cela nous réchauffe le cœur d’écouter de petites anecdotes de ses jours 
Metallica et autour ; travailler avec Flemming a toujours eu lieu avec bonne 
humeur et dans une bonne ambiance.

Enfin, êtes-vous d’accord avec moi si je dis que dans votre carrière, il y aura 
toujours un avant et un après Martyre (Euphonious Rec./2000) qui fut un 
chef-d’œuvre et succès dans la discographie de Saturnus ?
Eh bien, il y a de nombreuses opinions à ce sujet… Mais nous ne pouvons pas 
nier que cela a constitué une étape importante pour Saturnus. Beaucoup de 

gens peuvent partager ton point de vue, mais nous, en tant que groupe, le 
ressentons comme faisant partie du chemin, puisque ce qui est venu plus tard a 
été créé à partir de notre cœur aussi, et on y a mis aussi à nouveau toutes nos 
émotions et intentions. Pour nous, toutes les œuvres sont importantes et des 
chefs-d’œuvre peuvent être perçus différemment par d’autres. Ils contiennent 
simplement nos émotions brutes et nous emmènent tous pleinement dans le 
processus de création et d’exécution à un moment donné.

SATURNUS 
The Storm Within
Doom metal atmosphérique
Prophecy Productions

METAL OBS’ 33







CD | VINYL | DIGITAL | LIMITED EDITIONS
AVAILABLE EXCLUSIVELY VIA NAPALMRECORDS.COMOUT 02.06.
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