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Comment s’est passé l’enregistrement du nouvel album ? 
Je dois t’avouer que tout s’est déroulé très facilement. Nous avions eu une 
discussion préparatoire et avions décidé dès le départ de réaliser un album 
qui soit une synthèse de nos quinze dernières années, c’est-à-dire des sept 
albums précédents et qui ne parle pas de nous mais qui soit pleinement conçu 
à destination des fans. Ce ne fut pas le cas du précédent opus que nous avions 
davantage réalisé pour nous faire plaisir. Pour ma part, j’ai pu enregistrer dans 
mon studio en Floride où je me suis occupé personnellement de mettre des 
paroles sur la musique proposée.

Si l’on écoute justement les paroles, on s’aperçoit que bon nombre de plages 
parlent de situations négatives. Est-ce une atmosphère pessimiste que vous 
vouliez créer ?
Oui, ce fut en fait mon idée. Comme je t’ai dit, nous avons travaillé en fonction 
des fans et de leur vie et force est de constater qu’ils sont confrontés à bon 

nombre de problèmes dont certains sont évoqués dans cet album. Pour ce qui 
nous concerne, nous sommes en général très positifs et nous n’avons pas été 
influencés par la situation mondiale ou d’autres événements tels que les guerres 
en cours. On s’est intéressé essentiellement à la situation des fans.

Avez-vous eu peur de perdre la connexion avec les fans ?
Non, pas du tout. Après nous être fait plaisir, nous sommes simplement revenus 
vers eux.

Pourquoi ce titre d’album Where Do We Go From Here ? Êtes-vous arrivés à 
un stade où vous envisagez une réorientation ?
Non, Il s’agit du dernier morceau de l’album et nous trouvions qu’il était celui 
dont nous pensons qu’il répond le mieux à ce que nous avons voulu réaliser sur 
l’album dans son entiereté, ni plus ni moins.

J’ai été assez surpris par la présence de’un titre comme « Kill It With Fire » 
que j’ai trouvé sonner plutôt punk. Pourquoi avoir fait figurer cette chanson ?
Il s’agit là d’un titre que nous avions envie d’enregistrer, tout simplement.

Sinon, quelles sont vos références musicales ? 
Vocalement, j’ai été influencé par quelqu’un comme Chris Cornell et je dois dire 
que nos racines se trouvent surtout dans le country et le blues. Tu parlais tout à 
l’heure d’Alter Bridge et je dois bien t’avouer que je sens un certain lien avec ce 
groupe aussi.

Quelques jours après les avoir vus en concert au Hellfest cette année, l’opportunité nous a été 
donnée d’interroger le chanteur d’Asking Alexandria afin d’évoquer avec lui la réalisation et le 
contenu du dernier album, intitulé Where do We Go From Here ?, mais aussi la tournée en cours 
et les divers projets des Anglais. [Entretien avec Danny Worsnop, chant, par Sante 
Broccolo – Photos : DR]

Speciale dedicace aux fans
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Comme le déclare son chanteur dans notre interview, ce huitième album studio 
se veut un album tourné vers les fans et comme une synthèse de ce que la 
formation de York (Angleterre) a réalisé jusqu’à présent. Pour les fans donc, 
mais c’est surtout le mot « synthèse » qu’il faut retenir si l’on veut se faire une 
idée plus précise du nouveau contenu. Pour autant, il ne s’agit nullement d’un 
best of ici mais d’un parcours entre les différents sous-genres du hard rock, y 
compris jusqu’au metal (les deux premiers morceaux ) et au punk rock (« Kill 
It With Fire ») en passant bien entendu par le metalcore. Ce disque au titre 
introspectif, Where Do We Go From Here?, propose ainsi un large éventail de 
rythmes et de mélodies ; tout cela est bien ficelé. Nous avons ici affaire à un 
groupe qui a atteint sa maturité artistique qui offre musicalement et vocalement 
des prestations abouties, et ce, quel que soit le tempo des morceaux (« Bad 
Blood » et ses montagnes russes sonores). Voici assurément un album qui 
devrait plaire à la fois aux fans de metalcore mais aussi aux amateurs de bon 
hard rock ! [Sante Broccolo]

Lors de la tournée actuelle, vous ne jouez qu’un titre de l’album : « Dark 
Void » ? Allez-vous consacrer une prochaine tournée spécifiquement à la 
promotion du nouvel album ?
Absolument. Le single « Dark Void » a été finalisé quelque temps avant le 
début de la tournée et, en général, nous ne jouons pas de morceau d’un album 
qui n’est pas sorti. Là, nous avons fait une exception. Quand tu joues un tout 
nouveau morceau, tu ne sais pas comment les gens vont réagir, et nous avons 
voulu assurer. Il y aura certainement une tournée pour le nouvel album.

Vous avez effectué une précédente tournée avec Slipknot. Puis-je te 
demander comment cela s’est passé ?
Super bien, ce sont de gars très chouettes et très doux. En plus, ce groupe 
comprend différentes personnalités ; tu peux t’asseoir et avoir des conversations 
super intéressantes. Ils sont très ouverts !

Comment as-tu vécu votre concert français du Hellfest cet été 2023 ?
Superbe ambiance ! C’était vraiment très bien mais, la prochaine fois, faudra 
prévoir la climatisation !! (rires)

ASKING ALEXANDRIA 
Where Do We Go From Here?
Hard rock metalcoresque
Better Noise Music
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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]

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 » à 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 

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.

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 
public 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

SKINDRED
Smile
Reggae metal
Earache Records
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Ce qui frappe le plus à l’écoute de second album de Resolve, c’est la dualité. 
En dehors de ses tubes de metal moderne taillés pour la scène (« Death Awaits », « 
Human », « New Colors »), Human  regorge d’ovnis pop surprenants
(« Moonchild », « In Stone » ou « Ignite »). « Older Days » et ses accents trap 
metal, presque rap, nous bousculent pour enchaîner sur des airs pop avec 
saturation électro. La violence pure est présente elle aussi, avec le deathcore 
« Comfortably Dumb » (wink wink Pink Floyd) ou « Move to Trash », qui 
heurtent par leurs riffs très lourds et leurs hurlements. La recherche vocale 
comme le soin porté à la composition sont saisissants sur cet opus. Human 
s’annonce comme la genèse d’un jeune groupe qui a trouve sa voie et son 
originalité. [Marie Gazal]

Between Me and The Machine était un album orienté science-fiction. Est-ce 
que Human s’inscrit dans la même veine ?
Human n’est pas vraiment une réponse à Between Me and The Machine, c’est la 
continuité de ce qu’on avait envie de faire. Certains nouveaux morceaux avaient 
été entamés à cette époque-là. On ne s’est pas réinventé sur le nouvel album, 
on a encore besoin de bien montrer notre marque de fabrique. Mais il est plus 
produit et avancé sur l’aspect science-fiction. On écrit notre musique comme on 
pourrait le faire pour un film. Ce qui justifie parfois certaines durées de morceau 
pas très radio-friendly...

Quand vous composez, vous avez une histoire qui se déroule dans votre tête ?
Quand une chanson arrive, elle vient d’une émotion, de la vie de tous les jours 
ou de quelque chose qui nous a marqués : une série, un film… C’est souvent 
lié à la science-fiction, ce qui fait qu’on n’a pas tant de mal que ça à trouver 
de l’inspiration. Les morceaux instrumentaux racontent un truc aussi. Il y a 
des chansons qui sont des scénarios. C’est un peu comme si tu écrivais une 
mini-série ou un court-métrage en musique. Dans notre série, il y a plusieurs 
personnages, on a un univers dans la tête. Sur le premier album, « Emerald Skies 
» adopte le point de vue de quelqu’un, et « Between Me and The Machine », le 
point de vue d’une autre personne, mais le sujet est le même : ceux qui restent 
sur la Terre et continuent d’y vivre avec comme elle est, et ceux qui partent 
chercher autre chose. Des paroles se retrouvent dans les deux chansons. C’est 
aussi le cas sur Human pour « New Colors », par exemple, qui aborde une autre 
perspective de cet univers.

J’ai été aussi frappée par la dualité : certains morceaux sont taillés pour la 
scène et pour headbanguer, d’autres sont plus pop comme « Older Days » ou 
« In Stone »...
Carrément. J’ai hâte que les gens entendent « In Stone » qui est un ovni et en 
même temps je me demande comment ça va être appréhendé. C’était déjà un 
peu présent, en moins poussé, sur Between Me and The Machine. Je sais que 
je n’aime pas écouter un album de metal où de la plage une à dix, c’est tout le 
temps la même chose et le même propos. Je ne dis pas que ce n’est pas bien, 
mais ce n’est pas ce que j’ai envie de faire. J’aime bien que les morceaux n’aient 
rien à voir. J’aime que ça raconte une histoire et qu’on ne s’ennuie pas. Tant 
qu’on aime quelque chose et qu’on trouve que c’est un bon morceau, on le fait 
sans se mettre de limites. Nos morceaux pop sont aussi taillés pour la scène, 
peut-être pas la même, mais si on est assez malins pour écrire notre setlist de 
la bonne façon, je pense que les gens s’amuseront autant sur les unes que les 
autres.

Et votre premier Hellfest alors ? Parlons-en !
Tu as bravé la tempête pour nous voir ? (rires) En montant sur la scène, déjà, on 
s’est dit que ce n’était pas différent de d’habitude. Des scènes comme ça, on en 
avait fait. Nous, on ne s’est pas fait une montagne du Hellfest, mais c’est tout 
notre entourage ! On n’avait pas l’habitude. Ça avait tellement d’importance 
pour notre entourage, notre famille et le business aussi, car il fallait que la 
performance soit réussie. On est arrivé avec de la pression, moi je n’ai pas 
dormi, j’avais le trac comme lors de mes premières années de musique. C’était 
déstabilisant. Déçu de la météo sinon, c’est sûr. Mais en même temps ça a créé 
un moment unique.

2023 marque la montée en puissance de Resolve. Deux ans après leur premier album Between 
Me and The Machine : voici déjà le second accompagné d’un passage au Hellfest en juin dernier, 
et une tournée européenne… Rien ne semble donc pouvoir arrêter la jeune formation française 
en plein essor dont le style metalcore s’affirme ici, sans limites. [Entretien avec Anthony 
Diliberto, chant, par Marie Gazal – Photo : DR]

Dualite

RESOLVE 
Human
Metalcore
Arising Empire



Quel régal de retrouver Voyager ! Pour resituer le groupe de Perth, c’est huit 
albums studios, des millions de streams, des critiques quasi-unanimes et 
une performance remarquée à la finale de l’Eurovision 2023 à Liverpool en 
interprétant leur tube « Promise » pour leur pays, l’Australie. Alors comment 
résumer Fearless in Love, opus marqué par l’amour dans une société plombée 
par l’absurdité ? Par « The Best Intentions » avec sa grosse ligne de basse et la 
voix caressante de Danny Estrin, ou « Prince of Fire » avec ses synthés denses, 
sa guitare et son chant djent, tressautant, haché. Mais c’est aussi « The 
Lamenting » et sa touche 70’s mélancolique sur le thème de l’amour déchu et 
de l’amertume qui en résulte, ainsi que « Ultraviolet » et son excellent refrain 
qui tournera en tête pendant des heures. On adore ! [Marie Gazal]

Alors ça fait quoi d’avoir représenté l’Australie à l’Eurovision 2023 ? 
C’était juste absolument dingue toute cette expérience. Ça fait trois mois 
maintenant, comme c’était en mai dernier, et je ne parviens toujours pas à 
réaliser ce que nous avons traversé ces six derniers mois, depuis le moment où 
ça a été annoncé jusqu’aux retombées. 

Etiez-vous plus stressés que d’habitude quand vous avez joué votre titre « 
Promise » au concours ?
Ce n’était pas vraiment du stress, mais de l’excitation nerveuse. On avait la foule 
qui devenait folle et qui nous communiquait son énergie. On l’emmagasinait et 
on donnait tout ce qu’on avait ! C’était électrique !

Quelles retombées positives à la suite de cet événement avez-vous ressenties ?
Déjà, on a joué devant 262 millions de personnes (rires). La meilleure chose 
qui nous soit arrivée, c’est le gain de fans. L’Eurovision est une niche dont les 
gens sont véritablement passionnés. Mais la passion finit par passer jusqu’à la 
prochaine édition de l’Eurovision ! Tandis que nous, nous avons réussi à faire 
perdurer cette magie. On le voit bien pour notre tournée européenne : on 
parcourt les villes en accumulant les sold-outs. Entre ça, et la sortie de l’album, 
tout s’est bien goupillé. On a vraiment un management du tonnerre.

Un mot à propos du nouvel album, Fearless in Love ?
Il a été composé pendant la période du Covid et c’était une période de grands 
changements pour chacun d’entre nous aussi. Des bébés sont arrivés, j’ai 
lutté avec ma santé pour retrouver une vie normale, tout le monde a vécu ses 
changements et ça se ressent dans l’album. Il a été écrit bien avant qu’on soit 
au courant pour l’Eurovision. L’année précédente nous avions fait l’Australia 
Decides (Ndlr : concours australien de chansons), on est arrivé deuxième. Ça a 
eu un effet très positif sur notre manière d’écrire un morceau en général parce 
que c’est très difficile de dire tout ce que tu as à dire en trois minutes. Surtout 
quand tu es dans un groupe de metal progressif ! (rires) Après ça, on a repris 
entièrement l’album, morceau par morceau, pour n’en garder que la partie la 
plus importante.

On entend tellement de styles et d’inspirations différentes dans votre 
musique. Quel effet vouliez-vous créer auprès des gens ?
On voulait qu’ils ressentent. (rires) Qu’ils ressentent des émotions... Depuis 
trois ans, tout le monde expérimente des émotions différentes, sombres, avec 
beaucoup de doutes et la découverte de choses hallucinantes. Et pour moi c’est 
le rôle de la musique, de transmettre des émotions, de ressentir des choses de 
manière cathartique. On voulait créer des chansons qui nous parlaient et qui 
parlaient aux autres pour les emmener en voyage avec nous. On s’est demandé 
pour chaque morceau quelle partie devait s’y trouver. On n’a laissé aucune place 
à l’ego. On voulait que les gens ressentent de la joie mais aussi de la mélancolie.

Et qu’avez-vous expérimenté de particulier cette fois-ci ?
Je ne sais pas si quelqu’un a remarqué mais tout au long de l’album, on retrouve 
cette sorte de vague très naturelle et organique de synthés, tout comme le son 
qui a été enregistré dans cet objectif d’effet naturel. Depuis l’Eurovision, on a 
changé de lieu de composition et d’enregistrement, on a tout fait dans le home 
studio de Scott (Kay, guitare). En résumé, il y a eu pas mal de changements.

Après leur passage remarqué à l’Eurovision 2023 qui se déroulait en Angleterre, Voyager a 
changé d’envergure : autrefois bon groupe de Prog’ Metal seulement, ses musiciens ont conquis 
de nouveaux fans et sont à l’aube d’une carrière impressionnante. Retour sur leur dernier opus 
taillé pour les ambitions que se donne le quintet australien. [Entretien avec Simone Dow, 
guitare, par Marie Gazal – Photo : DR]

La rancon du succes

VOYAGER 
Fearless In Love
Pop/metal prog’
Season of Mist

Passé un Liquid Anatomy qui confirma nos espoirs en 2018, et enfonça le clou 
grâce à une sortie sur le label marseillais Season Of Mist, voici le troisième 
OVNI d’Alkaloid : Numen. Ne se fixant aucune limite, si ce n’est eux-mêmes, 
cette nouvelle aventure cosmologique d’inspiration lovecraftienne écrite par 
le guitariste/chanteur Morean (ex-Dark Fortress, Noneuclid) fourmille de 
riffs death dissonants écrasants, de growls (« The Fungi From Yuggoth »), de 
chœurs inédits chez nos Allemands, de digressions progressives (« A Fool’s 
Desire ») et de soli de guitare sidérants, sans toutefois en abuser (« Recursion 
(Dyson VIII) ») pour s’achever sur le contemplatif « Alpha Aur » aux influences 
heavy prog’. Du grand art qui nous envoie à des années-lumière de notre 
quotidien pour un dépaysement metal total. [Seigneur Fred]

Comment faites-vous tout d’abord pour créer une musique aussi incroyable 
et hybride avec Alkaloid alors que chacun d’entre vous êtes tous très occupés 
par vos autres propres groupes (Obscura, Eternity’s End, Triptykon, Dark 
Fortress, Noneuclid, etc.) et divers projets solo ?
Nous sommes en effet incroyablement occupés, et cela a pris cinq ans depuis 
notre dernière sortie Liquid Anatomy. La prochaine fois, nous serons plus 
rapides. (sourires) Le processus de production de notre nouvel album et la 
réponse que l’on a reçue jusqu’à présent nous ont définitivement rappelé à 
quel point il est incroyable d’écrire et d’enregistrer de la nouvelle musique avec 
Alkaloid. C’est beaucoup de travail, mais ça en vaut vraiment la peine. Tout est 
une question d’organisation. Mais on aimerait aussi jouer en live plus souvent 
que par le passé.

A propos justement du précédent album Liquid Anatomy, cela donnait dans 
un metal plus progressif et très ouvert d’esprit. En êtes-vous toujours fier et 
satisfait ? (cf. album du mois de mai 2018)
Eh bien, crois-tu que le nouveau, Numen, en comparaison à Liquid Anatomy, soit 
plus limité et fermé d’esprit ? Ah ah ! (rires) Je rigole. Autant te dire que le solde 
que je tire de mon compte bancaire après la sortie de l’album n’a pas augmenté. 
Mais artistiquement, j’en suis toujours très content, oui.

Numen se compose de deux parties. Est-ce la suite lyrique de Liquid 
Anathomy peut-être ici avec un concept album à la clé, si chéri dans le monde 
du rock/metal progressif ?
Oui, il y a une suite lyrique, surtout pour la partie scientifique. Notre chanteur 
Morean a écrit toutes les paroles et il pourrait t’en dire plus à ce sujet. 
Dommage qu’il soit en train de traverser le Groenland en ce moment pendant 
ses vacances... Il n’y a pas de connexion Internet dans l’arrière-pays arctique, 
sinon il serait en train de te parler de ça en long et en large... Pauvre moi, je 
ne suis que le batteur du groupe ! (rires) Et tant que les paroles sonnent bien, 
ça me va ! (rires) Je suppose donc que nous devrons bientôt faire une vidéo 
de révision approfondie des paroles pour chaque chanson afin que tout le 
monde soit au point sur le sujet… (rires) La science réelle en termes de physique 
astronomique confirme et certifie tous nos textes, puisqu’un vrai médecin a été 
impliqué dans l’écriture.

Encore une fois, les morceaux sont intrinsèquement riches et variés, 
musicalement mais aussi vocalement, avec même une chorale cette fois ! 
Ne crois-tu pas que ce soit « dangereux » d’explorer autant de facettes dans 
votre musique au risque de perdre des fans de death metal pur et dur ? 
(sourires)
Eh bien, je me fiche vraiment que les fans de death metal old school aient un 
problème avec le chant. Je pense que les voix claires sont particulièrement 
bonnes sur cet album. Toute idée préconçue sur la façon dont la musique 
devrait ressembler est définitivement un moyen d’explorer la musique 
d’Alkaloid. Il peut être dangereux commercialement de s’en foutre, mais jouer 
la sécurité est vraiment ennuyeux pour moi. D’autant plus que personne ne se 
blesse en faisant des expériences musicales. (rires) Je me demande pourquoi 
si peu de groupes vont aux extrêmes d’ailleurs ? Techniquement, il n’a jamais 
été aussi facile qu’aujourd’hui d’expérimenter différents styles. Mais le metal 
en général est devenu très étroit d’esprit. On ne défend pas cette évolution, on 
défend son opposé.

Il n’y a pas à dire, chez Alkaloid, chaque nouvel enregistrement est d’une qualité irrépro-
chable. Voilà pourquoi ses membres prennent leur temps pour accoucher d’albums aussi 
complexes que Liquid Anatomy, ou le petit dernier Numen. Mais n’oublions pas aussi que derrière 
ce super combo de death metal prog’, se cachent des artistes issus d’illustres formations. 
Mais Le truc en plus qui agace, est, outre leur génie musical, que ce sont de gros blagueurs. 
[Extraits d’entretien avec Hannes Grossmann, batterie/producteur, par Seigneur 
Fred – Photo : DR]

The Big Bang theory

ALKALOID 
Numen
Death metal progressif
Season Of Mist
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Undervoid a débuté en 2015 et a déjà derrière lui un très beau parcours, 
quatre EP autoproduits et un album, Le Noir se Fait, un coup de maître qui 
leur a permis de s’installer durablement dans le paysage rock français ! La 
Mécanique Du Vide nous délivre dix nouveaux petits brûlots d’une efficacité 
redoutable où la rage suinte à tous les étages, notamment grâce à la voix 
énervée et si particulière de leur chanteur Arnaud Sumrada. Véritable écorché 
vif, il n’est pas sans rappeler un certain Bertrant Cantat (Noir Désir) mais en 
version survitaminée. Sa voix s’appuie sur les énormes riffs de guitares et les 
solos sauvages gorgés de feeling de Marc comme sur « Revenir de si loin », 
« L’or de nos cages », ou encore le très prenant « Des terres impossibles » ! Les 
textes ne sont pas en reste. Dans une prose poétique très efficace et engagée, 
ils s’attaquent aux nombreuses dérives de la société avec ce petit côté 
contestataire. Mention spéciale à la superbe balade très mélancolique « Les 
rêves que l’on écroule » et ses leads seventies. Du grand rock en colère pour 
vous décaper les neurones ! [Pascal Beaumont]

Vous allez sortir votre second album La Mécanique Du Vide. Comment avez-
vous abordez le processus de composition de cette seconde galette ? 
Marc Berg : C’était un peu particulier parce qu’on était encore dans le covid 
et le confinement. On n’avait pas pu répéter ensemble depuis quelque temps 
parce que tout était encore fermé, du coup on s’est tous retrouvés dans la 
maison des grands-parents de notre bassiste une fois que c’était possible pour 
poser ensemble les premières pierres de ce qui deviendra ce second album. 
On était une semaine complète tous les quatre dans le calme de la campagne 
alsacienne, on avait ramené nos instruments et nos idées et à la fin on en est 
sorti avec un peu moins d’une dizaine de morceaux.

Vous avez déclaré à propos de La Mécanique Du Vide : « il s’agit d’une grosse 
évolution, tant dans le fond que dans la forme ». Pourriez-vous développer ? 
Marc Berg : Il y en a pour nous beaucoup. Au niveau esthétique déjà où nous 
avons voulu pousser le curseur plus loin, chercher de nouvelles ambiances et 
atmosphères jusqu’ici inexplorées ou accentuer encore plus le côté « rentre-
dedans » de nos morceaux, avec une patte plus lourde. Il y a également le 
côté production sonore où nous avons pris beaucoup plus de temps en amont 
avec notre réalisateur pour retravailler nos titres et gagner en efficacité mais 
également en post production où là nous avons aussi passé beaucoup plus de 
temps sur les overdubs et le mixage contrairement à notre premier album où 
tout avait été fait à l’ancienne en deux semaines ! Mais là où je pense que la 
plus grosse différence s’est faite, c’est que le line-up a changé et que Mathias 
est rentré dans le groupe en tant que bassiste juste après l’enregistrement du 
premier album. Le Noir Se Fait marque la fin d’un cycle de trois ans où nous 
avons beaucoup joué, composé et enregistré pour en arriver à ce premier 
essai, tandis que ce nouvel album représente pour nous le début d’un nouveau 
chapitre.

Quels sont les thèmes que vous développez à travers vos textes sur ce nouvel 
opus ? 
Arnaud Sumrada : Disons qu’il y a deux courants majeurs qui sont abordés. Un 
discours qui se veut général et qui aborde les thèmes propres à nos sociétés : 
réseaux sociaux, climat, crises migratoires, pandémies, conflits armés, etc. Et 
un discours plus personnel, plus intime : le deuil, le lâcher prise, le sentiment 
d’émerveillement à la contemplation des beautés et de la grandeur de ce 
minuscule monde qui nous abrite. Mais ce sont deux faces d’une même 
pièce, où la diversité et la perspective se font écho pour nous donner à voir 
des tableaux toujours plus aboutis. Chaque texte est un point de vue sur une 
montagne dont on ne fait jamais le tour mais que l’on observe à chaque fois 
d’une façon nouvelle.

Undervoid, c’est avant tout une bande de sales gosses jouant du Rock sur vitaminé, brut, 
sauvage et accrocheur fortement influencé par Rage Against The Machine musicalement, mais 
aussi philosophiquement parlant. Avec un chant en français et des textes engagé, il s’est fait 
très fortement remarquer avec Le Noir se Fait, et nous récidive avec La mécanique du vide, leur 
second méfait. Un titre évocateur qu’aurait pu revendiquer Hubert Félix Thiéfaine. [Entretien 
avec Marc Berg, guitare, et Arnaud Sumrada, chant, par Pascal Beaumont – 
Photo : DR]

La mecanique de la colere

UNDERVOID 
La Mécanique Du Vide
Rock alternatif
Klonosphère
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Si From Chaos To Ashes était un album correct sans rien de transcendant, 
force est de constater qu’avec leur second LP Silent Oppressor, le combo 
français a passé un cap fondamental en nous délivrant une petite merveille 
de metalcore à tendance hardcore. Un travail considérable leur a permis 
d’obtenir un son énorme qui distille une puissance que l’on ne leur connaissait 
pas. Que ce soit sur « Embrace Your Truth », « Watch Them Burn » ou « Scars », 
Protogonos prouve qu’il maitrise tous les codes du genre, qu’il soit brutal ou 
mélodique (« As One » ou « Empty Shell »). Nicolas, l’hurleur de service, a fait 
un bond de géant vocalement parlant, ce qui donne une autre dimension à la 
mélodie mais aussi aux textes bien plus engagés et personnels qu’auparavant. 
Les Rémois confirment ici leur identité tout en nuances (progressive, électro) 
qui les font sortir du lot. [Pascal Beaumont]

Vous avez choisi d’appeler ce deuxième opus Silent Oppressor à quel 
oppresseur faites-vous allusion ?
En réalité, à tout ce que l’on subit sans le voir, sans l’entendre, sans même 
l’imaginer parfois. Je considère que notre quotidien est bien souvent une forme 
d’oppression en réalité. On a de moins en moins de choix, de moins en moins 
d’alternatives dans nos vies. On consomme en pensant que c’est ce que l’on 
veut consommer, alors que c’est juste ce que l’on nous propose. On vote pour 
des gens dont on ne veut pas, parce qu’on n’a pas d’alternative qui compte. On 
fait des choses, on oublie parfois nos valeurs, non pas par conviction mais par 
pression sociale. Si on n’y fait pas attention, on perd la notion de libre arbitre 
dans nos vies.

Silent Oppressor se rapproche un peu d’un concept album alors. Quelle 
thématique aviez-vous envie de développer ? 
Je dirais que c’est un appel à ouvrir les yeux sur ce qui nous entoure, mais aussi 
sur nous-mêmes. Le monde est violent aujourd’hui, et nous contribuons à le 
rendre ainsi. J’invite à cultiver la curiosité pour nourrir le libre arbitre, et puis 
aussi à croire à l’unité de pensées plutôt qu’à la parole unique. Je pense qu’il est 
temps de considérer le monde qu’on va laisser à nos enfants demain. Certes, on 
ne peut plus réagir « à temps », mais il est toujours temps de réagir.

L’opus est sorti le 30 septembre 2022, cela va bientôt faire un an. Êtes-vous 
satisfait des retours à présent ?
Satisfait, ça voudrait dire que c’est conforme à nos attentes. En qualité oui, mais 
en quantité non. Je parle de la presse spécialisée particulièrement, on aurait 
évidemment souhaité être dans les radars de plus de monde, mais les retours 
que nous avons eu étaient globalement bons. On est satisfait que des points, 
que nous avions souhaités faire évoluer et particulièrement travaillés, aient été 
perçus et mis en avant sur l’album. Même si l’appréciation reste subjective, la 
reconnaissance du travail accompli reste importante. Ensuite, si on parle de 
l’accueil du public, là en revanche je pense qu’on peut se dire satisfait.

Avec ce recul, quelles sont les différences essentielles entre From Chaos To 
Ashes et Silent Oppressor selon toi ?
Fondamentalement, le son. A la production Aurel (guitariste) a travaillé comme 
un forcené pour « muscler son jeu », et c’est quelque chose d’audible pour 
n’importe quelle oreille sur cinq secondes d’écoute comparative. Ensuite la 
musique en elle-même. From Chaos To Ashes était un album de metal moderne 
« metalcorisé », mais pas un album de metalcore comme on voulait le prétendre 
à l’époque. C’est un opus qui n’avait pas de breakdown par exemple. Silent 
Oppressor a été construit autour des codes du metalcore, et même du hardcore. 
Ça lui procure une énergie et une dynamique qui donnent spontanément envie 
de bouger la tête, et c’est ce qu’on voulait parce que ça manquait à FCTA. La voix 
est aussi un vrai changement. Pour FCTA, c’était le début de ma voix screamée, 
pas maitrisée et donc poussive. Je me souviens qu’un chroniqueur l’avait 
remarqué à l’époque de sa sortie. Et puis enfin, les textes sont plus personnels 
et touchent plus à l’affectif sur cet opus.

Protogonos, la formation de metalcore Rémoise, était revenue sur le devant de la scène il y a 
un an avec Silent Oppressor, trois ans après From Chaos To Ashes. Ce véritable coup de poing 
en pleine face sonne comme l’album de la maturité, tant la métamorphose est surprenante 
et réussie. Pas de doute, la machine Protogonos est désormais lancée à plein régime pour 
partir à la conquête de l’hexagone. [Entretien avec Nicolas Cuvilly, chant, par Pascal 
Beaumont – Photo : DR]

Le cri du silence

PROTOGONOS 
Silent Oppressor
Metalcore/hardcore
Autoproduction



Koudeta, dans son premier long effort studio, dévoile une œuvre musicale 
où la voix de sa chanteuse géorgienne se révèle être l’élément le plus spécial 
et captivant. Formé en 2019, ce jeune groupe de metal franchit une grande 
étape avec cet album éponyme. On est tout de suite frappé par la puissance 
et l’androgynie de la voix de Téona, qui se démarque par sa capacité à 
transmettre une intensité émotionnelle unique sur chaque morceau. Son 
timbre charismatique et polyvalent donne une dimension supplémentaire aux 
riffs puissants et aux rythmes accrocheurs des musiciens. L’album dégage une 
énergie positive et contagieuse, nous invitant à headbanguer avec ferveur. 
Sur cet opus éponyme, Koudeta prouve son talent et son originalité, et laisse 
présager un bel avenir sur la scène metal nationale ! [Acha]

Pouvez-vous me faire une brève présentation de Koudeta ?
Qui on est, bah on est quatre, hein, donc une formation assez classique : chant, 
guitare, basse et batterie. Nous, on vient tous de Bressuire sauf notre chanteuse 
qui vient de loin puisqu’elle est georgienne, elle est arrivée en France en 2016.  
On évolue dans un style metal plutôt fusion, hard rock et un peu grunge. On a 
Téona au chant (également membre de Vanilla Cage), Ludo à la basse (qui joue 
avec Trepalium et New Assholes), Thomas à la batterie (qui fait partie de War 
Inside), et puis moi-même, Rémi, à la guitare. On avait envie de faire un truc 
ensemble un peu ludique, quoi, donc comme Teo est déjà pas mal à l’aise dans 
son contexte fusion, alors on a essayé de faire un mélange de ça. 

Comment vous sentez-vous à propos de la sortie de votre premier album ? 
Pouvez-vous nous parler du processus d’enregistrement ?
Eh bien, on est super heureux de la sortie de notre premier album ! Avant de 
bosser sur cet album, on s’était tous réunis dans un studio, et on a tout fait pour 
que chacun trouve son truc, tu vois ? Chacun a pris en main sa partie, que ce 
soit le chant, la guitare, et tout le reste. Y’a un morceau en particulier où on a 
créé une instru bien death metal, et on a posé une ligne de chant par-dessus, 
et franchement, ça a super bien rendu ! Ça a donné ce mix d’enthousiasme 
et de tristesse qui nous a vraiment plu. Le processus créatif, c’était une vraie 
collaboration. On a tous apporté nos idées et nos bouts de morceaux, puis on 
les a peaufinés ensemble jusqu’à arriver à un truc final, à notre sauce, quoi ! 
On cherchait pas à faire du death metal scandinave ultra-moderne, hein, mais 
plutôt à créer notre propre son. On a eu nos moments de doute et de challenge, 
mais au final, on était tous passionnés et ça s’entend dans l’album. On l’a 
enregistré assez rapidement, mais ça nous a pas empêché de faire quelque 
chose de spécial et qui nous ressemble. Au final, on est trop fiers de cet album !

À chaque interview, je demande toujours une anecdote sur ma musique 
préférée de l’album. Alors qu’est-ce que vous pouvez me dire sur « Gaïa’s 
Revenge » ?
« Gaïa’s Revenge », ouais, c’est vraiment un morceau spécial pour nous. On a 
mis l’accent sur sa promo en le mettant  sur internet et en le diffusant à fond 
sur les réseaux sociaux. Cette chanson porte un message fort sur le féminisme 
et les problèmes sociaux actuels, tu vois. On voulait vraiment faire passer notre 
identité et notre engagement à travers cette musique. C’était un vrai défi à 
enregistrer, surtout au niveau de la structure. On avait ce truc qu’on voulait 
faire, pour donner cette ambiance particulière. Mais bon, on est arrivé à sortir 
ce qu’on voulait, et ça nous a bien pris la tête, mais c’était gratifiant. Le truc 
cool, c’est qu’elle est super variée ! Y a des passages mélo, d’autres un peu plus 
épiques, bref, on a mixé plein de trucs. Il y a une partie finale assez variée, avec 
des aspects mélodiques et du bon gros metal intense, tu vois. Pour l’album, ça 
a été un vrai casse-tête de sélectionner les pistes, mais « Gaïa’s Revenge » fut 
vraiment une évidence. Elle a une énergie spéciale et est assez marquante. Elle 
parle de beaucoup de choses, avec une touche sanglante et intense. Au final, ça 
reflète bien notre identité en tant que groupe.

Formé en 2019, le groupe de metal Koudeta avait déjà enchanté les fans avec deux EP’s 
captivants, Gaia’s Revenge et Kingdom of Lies. Aujourd’hui, ils écrivent un nouveau chapitre 
dans leur carrière en dévoilant avec fierté leur tout premier album ! [Entretien avec Rémi, 
guitare, et Ludo, basse, par Acha - Photo : DR]

Melting pot musical
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« 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]

Dès les premières notes de « This and That », on reconnaît immédiatement 
votre identité sonore. Mais on reconnaît aussi immédiatement ce style hard 
rock californien. Est-ce important pour vous, album après album, de rappeler 
d’où le groupe est originaire ? Est-ce que votre son reflète votre attachement 
aux racines californiennes ?
Je n’en sais rien. J’écris toutes les paroles, alors peut-être que c’est un peu 
ce que vous ressentez. Je suis né et j’ai grandi en Californie, je suis un enfant 
californien qui a grandi en faisant du surf, du skateboard et toutes ces choses 
que font les ados californiens. Cela fait donc partie de moi et de mon énergie. 
« This and That » me rappelle un peu une chanson d’Aerosmith. Elle a un bon 
groove et j’aime la façon dont elle s’enchaîne, une bonne dynamique, et tout 
ce qui va avec. Nous avons donc pensé que c’était un bon morceau d’ouverture 
pour le nouvel album.

Sur « Good Time », vous parlez de vivre la vie pleinement. Après les années 
de pandémie que l’on a vécues, était-ce un moyen de rappeler aux gens de 
profiter de chaque instant sans se casser la tête ? Est-ce la philosophie de 
Buckcherry ?
Absolument. C’est ce que l’on essaie de faire à chaque fois que nous faisons 
un nouveau disque. Nous essayons de repartir de zéro, d’où nous sommes à 
ce moment-là. Je pense que c’est ce qu’il faut faire en tant qu’artiste, pour 
que votre album traverse les époques avec votre public, et c’est ce que nous 
essayons de faire. Je pense que les chansons sont des histoires fortes sur les 
émotions humaines, et sur les albums de Buckcherry, nous aimons mettre en 
valeur toutes ces émotions humaines justement. Des chansons comme « Good 
Time », « Feels Like Love », « Pain », et « Keep On Fighting », il est important 
d’avoir beaucoup de dynamique. Tous nos albums préférés du passé contenaient 
ce type de chansons, donc c’est ce que nous essayons de continuer à faire.

Vous avez fait une reprise très énergique du titre « Summer of 69 » de Bryan 
Adams. Pourquoi avoir choisi cette chanson ? Que représente-t-elle pour vous ?
C’est une chanson qui, lorsque j’étais enfant, me semblait être la chanson 
parfaite. Elle m’a toujours fait penser à l’été, et donc la Californie… C’est ce que 
cette chanson m’a fait ressentir. Elle a une super mélodie, une super histoire, 
qui sont réunies dans un ensemble parfait. Voilà ce qui définit une chanson à 
succès. Elle résiste au temps. Nous avons donc lancé cette chanson en concert 
de temps en temps. Notre manager nous a appelé un jour et il nous a dit : « 
vous devez enregistrer cette chanson », et j’ai répondu : « ok, on va le faire ». 
C’est la dernière chanson que nous avons enregistrée et nous l’avons accéléré 
un tout petit peu, pour y mettre notre saveur Buckcherry et ça sonne comme 
une chanson de Buckcherry à la fin de la journée. Nous l’aimons, tout le monde 
l’aime, notamment en concert, alors nous avons décidé de l’ajouter.

buckcherry fait partie de ses groupes américains que l’on ne présente plus, tant le succès est 
au rendez-vous à chaque sortie d’album. le dixième en date, sobrement intitulé vol. 10, en est 
une nouvelle preuve. Offrant un hard rock solide qui sent bon l’été, il nous embarque pour 
un aller simple, direction le soleil de Californie. [Entretien avec Josh Tood, chant, par 
Aurélie Cordonnier – Photo : DR]

Envol pour la Californie
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Si ce second album révèle au grand jour les capacités techniques et créatives 
du groupe américain, les solos de guitare, bien qu’efficaces, n’ont rien 
d’original, ce qui pourrait être dommageable pour un combo de death metal. 
Pourtant, ils sont devenus meilleurs. Ils ne sont plus possédés par la musique 
mais disons qu’ils l’apprivoisent. Creeping Death se renouvelle sur chaque 
chanson, ne cessant de surprendre l’auditeur par les variations de tempos (les 
influences punk/hardcore à la Power Trip y contribuant grandement). Avec ses 
influences death metal prédominantes, Boundless Domain se détache peu à 
peu des sonorités thrash de leurs débuts. Sur « Intestinal Wrap », impossible 
de ne pas être surpris par le cri venu des tripes de l’incontournable George 
« Corpsegrinder » Ficher (Cannibal Corpse) qui accompagne en guest ce 
morceau nettement plus brutal sur un rythme déstructuré, typique du genre. 
Un must have du death actuel. [Louise Guillon]

Ce nouvel album, intitulé Boundless Domain, confirme-t-il le chemin musical 
que vous suivez depuis Wretched Illusions ?
Je ne pense pas que nous essayons vraiment de suivre un chemin en soi. On 
essaie juste d’apporter différentes influences sans que cela sonne décousu.

On vous sent plus sereins et en harmonie avec vous-mêmes sur ce second 
album. Éprouvez-vous ce sentiment de confiance ?
Je pense que nous sommes tous devenus de meilleurs musiciens au fil des 
années et je pense que cela aide beaucoup. Le fait de jouer plusieurs fois 
ensemble nous donne confiance les uns dans les autres et nous permet 
d’apporter de bonnes idées.

L’album semble plus fluide et plus soigné en ce qui concerne l’enregistrement 
des voix de Reese Alavi, votre chanteur. Pensez-vous que c’est juste une 
impression, ou êtes-vous vraiment intervenus sur cet aspect lors de la 
production et de l’enregistrement ?
Adam Dutkiewicz (Killswitch Engage) a enregistré notre nouvel album. C’est un 
producteur extraordinaire, tu sais ! Reese a déjà amélioré son chant à chaque 
sortie, mais Adam l’a vraiment poussé, et nous a tous poussés, en fait, à faire les 
meilleures prises possibles.

Bien que l’influence d’Obituary soit palpable, quelles autres sources 
d’inspiration avez-vous utilisées pour créer un son qui chevauche les 
frontières entre le death metal et le hardcore (en particulier dans le chant et 
les riffs de guitares) ?
On s’est beaucoup plus inspiré de certains de nos groupes hardcore texans 
préférés comme Iron Age, Power Trip, Mammoth Grinder et Bitter End cette 
fois-ci. Nous nous sommes également inspirés de Blood Red Throne, Grave, 
Cannibal Corpse, Gorguts, Death, Suffocation et Sepultura. Cela rejoint ma 
réponse précédente sur le fait de ne pas sonner trop décousu. On ne veut pas 
que chaque chanson sonne comme une chanson d’un groupe différent, donc 
nous essayons d’utiliser des choses qui s’intègrent dans le contexte de Creeping 
Death.

Vous représentez la scène musicale extrême du Texas. Comment vous 
différenciez-vous de celles death metal californienne et floridienne ?
Le Texas est si grand et si éloigné des deux côtes qu’il est beaucoup plus facile 
pour les groupes de jouer à l’intérieur de ses frontières. On finit par prendre 
autant l’influence de ses pairs que celle d’une influence extérieure, ce qui crée 
en quelque sorte sa propre ambiance. C’est pour ça qu’il y a souvent un côté 
métallique même dans la musique punk ici.

Après quatre ans d’absence et de silence, les membres de Creeping Death nous livrent leur 
dernière création. Boundless Domain, sorti le 16 juin 2023, est un véritable concentré de death 
metal old school aux influences punk hardcore américaines. Ce cocktail plus qu’explosif 
marque incontestablement une nouvelle étape dans la carrière du groupe texan. [Entretien 
avec Trey Pemberton, guitare, par Louise Guillon – Photo : DR]

Le pur-sang du Texas
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Recovery démarre fort avec « And I’m an Addict » et son riff entraînant, et 
l’on retrouve déjà ce côté shoegaze assumé par le groupe. Mark Tindal est en 
pleine possesion de ses moyens (chant hurlé et spoken-words), tandis que le 
chant clair est assuré par le batteur Kieran Smith. Toutes sortes d’émotions 
traversent l’album dont la nostalgie et la colère. On ressent l’urgence sur 
« When the Lights Go Off », la sensibilité du prenant « Blue », le côté très 
direct sur « Rats », ou bien la lourdeur et la puissance sur « Ghost Town ». Et 
puis, quelle fin d’album avec le surprenant « The Cave » puis le titre éponyme 
« Recovery » ! Hérissement de poils garanti ! Pour ceux qui auraient été déçus 
par le dernier Being As An Ocean, To Kill Achilles vous réconciliera peut-être 
avec le genre. [Norman Garcia]

Dans ce nouvel album, abordez-vous les mêmes thèmes que dans le 
précédent (la dépression, la solitude) ? Quoiqu’il en soit vous continuez à 
explorer les sentiments humains et les expériences de la vie de tous les jours, 
on dirait, non ?
Dans une certaine mesure oui, mais avec encore plus de profondeur. Recovery 
traite d’actions et d’évènements bien précis. Nous parlons de comment se 
débarrasser des antidépresseurs, du jour des funérailles de mon meilleur ami, 
de la lutte contre l’alcoolisme, de la façon dont nous changeons au bout de 
quinze ans d’existence... La dépression et la solitude en font effectivement 
partie, car nous devons parfois malheureusement vivre avec cela, mais ce 
disque parle aussi du cheminement vers des jours meilleurs. Les récents 
évènements nous ont forcés à réaliser qu’il est vraiment temps d’aller mieux !

Sur le site de votre label Arising Empire, vous êtes présentés comme un 
quintette, alos qu’on ne vous voit seulement à quatre dans vos vidéos, 
comme sur « Chemical Counterpart ». Qui est donc ce cinquième membre ?
Notre cinquième membre était en fait Marc Sharp qui jouait de la guitare, il 
participait toujours à nos clips, notre promos et tout ça. Récemment Sharp a eu 
des jumeaux et sa priorité est d’être avec sa famille. Il est toujours derrière la 
caméra et sera probablement encore avec nous en con-cert, même si pour le 
moment il vient de remplacer sa guitare et sa caméra par des sièges auto, ha ha ! 
(rires)

Si tu devais choisir une seule chanson de votre répertoire pour présenter To 
Kill Achilles, ce serait laquelle ?
Ce serait « Venom » (Ndlr : titre paru sur Something to Remember Me By). C’est 
le premier morceau sur lequel Kieran a particpé à l’écriture. Son implication a 
changé la direction du groupe à vrai dire. C’était aussi le premier morceau sur 
lequel j’ai eu le plein contrôle, il a d’une certaine façon influencé l’histoire du 
groupe. « Venom » est en fait la première chanson que nous avons écrite pour 
Something to Remember Me By, elle est donc l’essence même de ce disque. 
Recovery fait, quant à lui, un pas vers une influence plus punk et encore une 
fois le son a évolué, mais si la question était de savoir comment on sonne de 
manière générale, « Venom » reste la bonne réponse.

Ton groupe est souvent comparé à Being As An Ocean, est-ce que cela te 
surprend ?
Ha ha ! (rires) Tu as raison, c’est l’un des deux groupes auxquels nous sommes 
constamment comparés. BAAO est tout simplement génial, et je pense qu’il 
nous ont effectivement influencés, en particulier avec How We Both Wondrously 
Perish. Nous devons aussi beaucoup à La Dispute, les écouter est vraiment 
bénéfique pour nous et même si au final on ne fait pas la même chose qu’eux, il 
semblerait que nous ayons un son assez similaire, à vous de vérifier ! (sourires)

Sans trop en révéler sur les surprises qu’il contient, le titre « Recovery », 
qui est aussi le nom de votre album, est placé en toute fin. Peux-tu nous 
expliquer ce choix ?
En fait, sur certains disques la chanson titre est censée être la meilleure, mais 
pour nous, cette chanson doit pouvoir résumer l’album, ce n’est pas un single, 
un titre qui est là pour être écouté à répétition. Il doit pouvoir raconter l’histoire 
de l’album à lui seul et on l’a donc placé là pour clore l’album. C’est la fin de 
l’histoire, mais aussi toute l’histoire du disque, en espérant que cela ait du sens 
pour les auditeurs.

Les Ecossais de To Kill Achilles, toujours sur le label Arising Empire, confirment leur statut 
avec un troisième album bien parti pour faire date sur la scène emo et post-hardcore. Avec 
Recovery, le bande de Dundee n’a en effet plus grand-chose à envier aux leaders du genre... 
[Entretien avec Mark Tindal, chant, par Norman Garcia – Photo : DR]

Soigner les maux par les mots
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Si les influences de Des Rocs sont multiples et variées allant d’Elvis Presley 
à Muse en passant par Jimi Hendrix et Queen, Dream Machine s’avère être 
une belle réussite rock comme on aimerait en entendre plus souvent. En 
confiant la production en studio à deux maîtres incontestés, Alain Johannes 
(QOTSA, Them Crooked Vultures, PJ Harvey) et Matt Wallace (Faith No More, 
Maroon 5), l’artiste américain Daniel Rocco a pu donner le meilleur de lui-
même. L’émotion est forte, notamment grâce à des paroles autobiographiques 
(« Nowhere Kid » ou le superbe « Up To You »). Bref, le résultat est bluffant 
(la chanson-titre avec ses voix exceptionnelles renvoyant à Queen, « Never 
Ending Moment » qui vous emporte littéralement, « I Am The Lightning »). 
La machine à rêves est en marche et devrait permettre à Des Rocs de briller à 
présent sur les routes du monde entier. [Pascal Beaumont]

Sur votre dernière tournée aux États-Unis, tu as interprété un nouveau titre 
« Never Ending Moment » extrait de Dream Machine, votre nouvel album. 
Comment a-t-il été accueilli ?
La réception a été fantastique, j’adore jouer des nouveaux morceaux avant 
qu’ils ne sortent. Tu peux donner une version brute de la chanson au public, tu 
peux voir la réaction de la foule, j’aime voir le visage des gens lorsque je joue 
un nouveau titre pour la première fois, voir comment ils réagissent à différent 
moment lorsque je joue, comment chaque passage est analysé, c’est très cool 
de les voir découvrir un titre pour la première fois. Lorsqu’il sort, c’est vraiment 
bien de voir le public chanter et connaître chaque passage !

C’est un titre qui semble important. Que représente-t-il pour toi ? 
C’est un titre très très important pour moi. C’est le premier morceau de Dream 
Machine qui est né dans cette forme d’énergie qui manque tant dans le paysage 
musical actuel. Je suis né avec cette énergie musicale. Lorsque je suis sur scène, 
il y a ce géant et le public attrape cette énergie pour la faire avancer. C’est ma 
mission lorsque je suis en concert.

Dans quel état d’esprit étais-tu lors de la composition de ce nouvel opus 
comparé à A Real Good Person In A Real Bad Place ?
L’ensemble de la conception de Dream Machine est totalement différent du 

premier album qui a été conçu dans un isolement total pendant le covid. Il 
n’y avait que moi assis dans une petite pièce, dans le milieu de nulle part 
à Brooklyn. Il n’y avait pas de chauffage, pas d’air conditionné. J’étais gelé, 
seul avec ma guitare et j’expérimentais. Je voulais aller au maximum de mes 
capacités pour voir ce que je pouvais faire en tant qu’artiste. Pour Dream 
Machine, c’était totalement différent. Je voulais faire du rock dans ce monde 
de la musique comme je l’avais ressenti lorsque j’avais vu une vidéo de Queen 
au Wembley Stadium (Ndlr : probablement les concerts des 11 et 12 juillet 
1986) alors que j’avais cinq ans. Je voulais capturer ça une nouvelle fois et 
le transmettre à la terre entière. C’était ma mission, il fallait que ce soit une 
musique progressive avec de la passion, et en même temps le souligner pour 
que les gens puissent comprendre et l’apprécier.

Tu as choisi comme nouveau single « Nowhere Kid » qui est une chanson 
fondamentale à tes yeux. Cet enfant de nulle part ne serait-ce pas un peu 
toi ?
C’est définitivement autobiographique mais l’auditeur peut aussi trouver un 
sens à cette chanson pour l’appliquer à sa propre vie. C’est l’histoire d’une 
personne qui grandit dans certaines circonstances et qui ressent tout ce qui 
arrive à l’extérieur, il se sent un peu comme un exclu et n’a pas pour le moment 
trouver des gens qui pourrait lui rendre la vie plus confortable. « Nowhere Kid 
», c’est définitivement quelque chose que je suis capable d’appliquer à moi-
même. C’est un peu un message d’espoir. Tout le monde peut vivre sa passion 
à travers sa propre vie.

Des Rocs, alias « Daniel Rocco «, est un artiste à part de ceux qui suinte le rock’n’roll à force 
d’avoir usé leur guitare dans les clubs où la bière coule à flot. Son public, il l’a conquis show 
après show à la sueur de son front et commence enfin a rencontré un succès bien mérité 
outre-Atlantique. « It’s a long way to the Top » comme dirait AC/DC... Après A Real Good Person 
In A Real Bad Place qui lui permit de se faire remarquer, le voilà reparti avec Dream Machine, 
une véritable pépite rock qui devrait lui permettre d’enflammer les salles du monde entier. 
[Entretien avec Des Rocs, guitare/chant, par Pascal Beaumont – Photo : DR]

Quand le reve devient realite
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Dès le premier morceau « Tales from the North », le ton est donné. Les textes 
de Bloodbound décrivent un monde sanglant, barbare, glorieux, influencé 
par la mythologie nordique. Le tout est bercé par un folk power metal de 
grande qualité, très mélodique, rapide et efficace, fortement inspiré par 
des formations cultes comme Helloween ou Edguy. Nos Suédois enchainent 
alors des hymnes puissants (« Sail Among the Dead », « Land of Heroes » ou 
encore « Sword and Axe ») avec cette aisance pour nous offrir des refrains 
mémorisables instantanément (« Odin’s Prayer »). Ce dixième opus se clôture 
par « 1066 », une pièce magnifique où Bloodbound arrive au sommet de son 
art malgré la difficulté de se renouveler dans ce genre muiscal, nous donnant 
au passage une véritable leçon de power metal ! [Pascal Beaumont]

Vous avez effectué votre première tournée depuis la pandémie du 28 février 
au 11 mars 2023. Je suppose que ça été en quelque sorte une délivrance de 
remonter sur scène ? 
Cela a été fantastique, on attendait depuis longtemps de repartir sur les routes. 
Cette tournée a été annulée pendant deux ans et demi. On a sorti Creatures 
Of The Dark Realm au début de la pandémie. On pensait que cela allait durer 
quelque mois et que nous allions rejouer rapidement. Finalement cela duré 
presque trois ans... On était vraiment excité de rejouer live et la tournée a été 
un succès. On a passé de très bon moments.

Deux ans après Creatures Of The Dark Realm, vous revenez déjà avec Tales 
From The North. Vous enchaînez les albums. On dirait que vous êtes un peu 
les Lucky Luke du power metal ?! (rires)
On écrit en permanence pratiquement tous les jours. Depuis les débuts du 
groupe, on a sorti un opualbum tous les deux ans. Il y a trois compositeurs 
dans la formation et on écrit sans arrêt. Si j’ai une idée, je l’enregistre 
immédiatement, il en est de même pour Fredrik Bergh notre clavieriste, et 
Tomas Olsson, le guitariste. Donc lorsque l’on commence à envisager un nouvel 
album, on a déjà des nouveaux morceaux et on commence à travailler dessus. 
On s’envoie nos idées, le processus d’écriture a lieu en permanence, on ne 
s’arrête jamais !

Vous abordez la mythologie des Vikings à travers cet opus, cela a dû vous 
demander un énorme investissement en termes de travail ?
Ce n’est pas vraiment un concept album. Je dirais que c’est plus un thème que 
nous développons à travers tous les morceaux et qui s’intéresse à la vie des 
Vikings. Mais chaque chanson est indépendante, ce n’est pas une histoire que 
nous développons du début à la fin.

Vous travaillez énormément vos visuels sur scène et dans vos clips. C’est 
important à vos yeux vis-à-vis du public ?
Je pense qu’il faut avoir tout le package nécessaire, pas seulement la musique. 
Aujourd’hui il faut essayer de se distinguer des autres et si tu arrives à avoir un 
visuel qui colle parfaitement à ta musique, alors c’est bien. A commencer par les 
pochettes d’albums qui sont très importantes. Pour nous, c’est important. On a 
grandi avec ça, à l’époque des vinyles comme les pochettes des disques d’Iron 
Maiden. On voulait développer quelque chose aussi allant dans ce sens avec nos 
tenues, nos maquillages. Bref, on voulait que tout colle parfaitement et que ce 
soit comme une forme de concept.

Dans votre single « Drink with the Gods », tu nous invites à boire avec les 
dieux… Quelle est donc cette boisson miraculeuse ?
C’est du lait ! (rires) On a joué ce titre sur notre tournée et sur scène on a mis 
en place un petit gimmick, on se tient sur le devant de la scène avec une bière 
à la main et on annonce au public que c’est le moment de boire avec les dieux. 
Lorsque j’ai vu qu’il y avait des enfants dans le public, j’ai dit que l’on pouvait 
aussi boire autre chose ! (rires)

Bloodbound a déjà derrière lui un long parcours semé de hauts et de bas, la horde suédoise 
ayant débuté en 2005 sous l’égide de Fredrik Bergh (claviers) et Tomas Olsson (guitares). Elle 
Délivre un power metal mélodique de grande classe dans l’esprit d’un Sabaton ou Powerwolf, 
mais dans une veine d’inspiration nordique. Deux ans après Creatures Of The Dark Realm, les 
voilà de retour avec Tales From The North qui nous entraine de nouveau au cœur du monde 
épique des vikings. [Entretien avec Patrik J. Selleby, chant, par Pascal Beaumont – 
Photo : DR]

La loi des Vikings
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Pour ne pas prendre de risque, nos Américains ont fait appel à la même 
équipe en termes de production sur Ruckus! et le résultat est à la hauteur de 
nos espérances. Ça débute très fort avec l’énervé « You’re One Of Us Now », 
fidèle à leurs racines post hardcore/punk, pourtant parfois très dance comme 
sur « Killing Time ». Force est de constater que le coté pop et mélodique 
domine la plupart des morceaux destinés à séduire le plus grand nombre 
grâce à des refrains imparables agencés à la perfection donnant un coté frais 
et dynamique très efficace.  Ruckus!est un opus gorgé de hits en puissance qui 
devrait sans aucun doute séduire le marché US (« Heaven Sent », « A.M.P. » 
ou la magnifique balade « Tightrope » qui débute par un piano/voix imparable 
nappé par des guitares du plus bel effet). « Coeur D’Alene » n’est pas en reste. 
Le coté rock hardcore n’est cependant pas oublié (« I Hope You Choke!» ou 
« Fail You-2 »). Aucun doute, avec  Ruckus!, Movements devrait encore faire 
exploser son record de streams. [Pascal Beaumont]

Vous revenez sur le devant de la scène avec un troisième LP Ruckus ! 
Comment avez-vous abordé sa conception comparé au précédent No Good 
Left to Give ?
Ça ne pouvait pas être plus différent. No Good Left to Give a été écrit sur des 
ordinateurs. Parfois, nous nous rencontrions, mais la plupart du temps, nous 
nous envoyions les fichiers dans les deux sens pour concevoir ces chansons. 
Avec Ruckus!, nous avons passé cinq semaines avec notre producteur et frère 
Will Yip dans son studio à jammer sur de nouvelles idées presque tous les jours. 
La force motrice était vraiment : « faisons ce que nous ressentons ce jour-là », 
sans direction spécifique pour l’album dans son ensemble.

Vous avez justement refait le choix de retravailler avec Will Yip (Circa 
Survive, Code Orange) au Studio 4 à Conshohocken en Pennsylvanie pour 
l’enregistrement, producteur avec qui vous collaborez depuis vos débuts. 
C’était une évidence pour vous ?
Will est considéré comme un cinquième membre de ce groupe, et nous sommes 
convaincus que nous ne serions pas là où nous en sommes sans lui. On ne 
s’ennuie jamais, et toujours une idée pour nous faire avancer avec ce type.

Ruckus! est un disque important pour Movements. Quel a été le principal défi 
auxquel vous avez été confronté lors de son écriture ?
Je ne me souviens pas du début et quelles chansons ont été un challenge, mais 
nous avons certainement rencontré des occasions où nous avons dû réécrire 
ceci ou cela. Je pense que nous sommes sortis de n’importe quel accroc assez 
facilement. Nous avons un bon système qui fonctionne bien entre nous cinq.

L’un des thèmes que vous abordez lyriquement et personnellement sont les 
problèmes lié à la santé mentale, est ce important pour vous de garder un 
dialogue et de réduire la stigmatisation souvent associée à ces maladies via 
votre musique ?
Je pense que c’est quelque chose qui sera toujours important pour nous, même 
si sur ce nouvel album nous plongeons dans d’autres sujets plus légers. C’est 
toujours un thème du groupe, nous avons juste senti qu’il était temps d’élargir 
notre éventail de narration.

Vous existez depuis 2015. Comment vous êtes-vous rencontrés ? C’est une 
histoire de copains à la base ?
Pat et Austin sont allés au même lycée et ont joué de la musique ensemble 
pendant des années, tandis qu’Ira et moi nous les avons rencontrés sur la scène 
musicale locale grâce à des amis communs.

Si Movements est considéré comme un combo de post harcore à tendance alternative, il est 
aussi un véritable leader du revival emo, et cela fonctionne à merveille au vu du succès de leur 
seconde galette, No Good Left to Give, qui a cumulé plus de 200 millions de streams à ce jour aux 
usa. Autant vous dire que leur troisième album Ruckus ! est très attendu et devrait engendrer 
de nouveaux addicts envoutés par le phénomène californien ! [Entretien avec Spencer 
York, batterie, par Pascal Beaumont – Photo : DR]
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Polar Veil est une œuvre qui prend littéralement aux tripes ! Moins léger et 
mélancolique qu’All Tree (2019), moins folk et psyché que Kindred (2020), ce 
nouvel opus est surtout envoûtant et personnel. Hexvessel réussit un tour de 
force en exprimant avec douceur et mélancolie la violence de l’esprit humain. 
Errant dans une nature glaciale, Mat McNerney nous invite à une méditation 
musicale proche de ce qu’offre généralement le black metal at-mosphérique. 
Certains titres à l’instar de « Eternal Meadow », « Homeward Polar Spirit » 
ou encore « Listen To The River » sonnent plus black tandis que d’autres 
empruntent au doom metal. Plusieurs collaborations viennent agréablement 
colorer, et ce, de façon surprenante, cet album d’excellente facture ! Entre 
black metal et musique expérimentale psychédélique, tout cela fonctionne à 
merveille chez Hexvessel ! [Louise Guillon]

Pourquoi cet album évoque-t-il les fantômes de ton passé ? 
Il évoque mon travail passé dans le black metal, car je suis impliqué dans cette 
musique depuis 1991.

Pourquoi le faire maintenant ?
La vie fonctionne selon des schémas circulaires. Björk parle de « tunnels 
temporels » - dans le documentaire Medulla : « Un tunnel temporel s’ouvre 
soudain sur l’époque où vous aviez 18, 19 ans... dans un étrange sentiment 
de continuité » - c’est ce que je ressens aujourd’hui. Je n’ai jamais été aussi 
connecté à ce que j’étais à dix-huit/dix-neuf ans que lorsque j’avais quarante-
quatre ans, voire quarante-cinq ans. Hexvessel est un voyage spirituel. C’est 
même dans le nom, vous êtes soit sur le vaisseau, soit vous êtes le vaisseau 
et vous portez votre magie. Chaque album est un marqueur, un lieu et un 
sentiment, une façon d’être et un sens de la découverte. Cet album représente 
une période où j’ai découvert et accepté ma maison spirituelle. C’est-à-dire 
que la maison a toujours été à l’intérieur et que l’appel du nord a toujours 
été à l’intérieur, de mon travail musical à l’endroit où je cherche à être. C’est 
également synonyme de la façon dont j’ai commencé mon voyage et de ce qui 
informe et inspire ma musique. Pour moi, le black metal n’est pas un genre. 
C’est un mode de vie. Le paganisme est lui aussi un mode de vie. Le mysticisme 
de la nature est à la base de mon lien avec la musique et la spiritua-lité. Lorsque 
nous parlons de l’obscurité, nous parlons de la nature, l’endroit que l’Homme 
n’habite pas.

Est-ce l’album le plus personnel et le plus intime du groupe ? 
Chaque album de Hexvessel est personnel et intime, en ce sens qu’il vient du 
cœur et de l’âme. Je pense donc que c’est peut-être l’album le plus fidèle en 
ce sens que le genre est celui dans lequel je suis enraciné, et que le son est le 
mien. L’intimité dépend vraiment de l’auditeur, mais je pense que tout ce qui est 
honnête peut être intime et proche. Il y a une brutalité dans l’honnêteté et un 
mur épais de la réalité auquel nous nous heurtons lorsqu’un auteur est capable 
d’exprimer son être intérieur. Polar Veil parle de cet être spirituel intérieur, qui 
se trouve sous le linceul du gel et qui attend d’émer-ger.

Ou seulement pour toi ? 
Non, c’est personnel. Vous pouvez aussi le prendre comme ça.

En effet, pour vous citer, c’est le « zénith » du voyage musical d’Hexvessel.
Oui, c’est le zénith jusqu’à présent et c’est ce vers quoi je me suis toujours dirigé. 
Il n’y a pas d’erreur ou d’expérience ici. Tout s’est déroulé comme prévu. Chaque 
album contient un début et une fin, comme tout art devrait être une vie et une 
mort en soi.

C’est la fin d’un (premier, nous l’espérons) long voyage musical. Hexvessel nous invite plus 
que jamais à vivre le black metal dans ses plus sombres profondeurs et à sonder notre cœur 
face à l’immensité de la nature. Entre spiritualité, mysticisme gothique et paysages enneigés, 
Polar Veil délivre un message sur l’être  à travers une musique philosophique qui touche l’âme. 
[Entretien avec Mat McNerney, chant, par Louise Guillon – Photo : DR]

L’ame fragile du nord

HEXVESSEL 
Polar Veil
Black metal/folk rock
Svart Records
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Cinquième galette pour les Norvégiens et premier constat : le départ du 
chanteur Erlend Hjelvik est largement digéré et la régularité du groupe (un 
album tous les trois ans) reste un gage de qualité (excepté pour Nattesferd). 
D’autant qu’il n’était pas si facile de succéder au déjà excellent Splid. Les trois 
premières minutes de « Kroterverg Te Helvete » sont une bande-son parfaite 
pour les futures entrée du groupe sur scène, avant de laisser place à une 
déferlante punk n’roll. Quelques touches black metal sont parsemées ici ou là 
(« Fedrekult », « Degeniktens Kvad »), les sing-alongs sont toujours bien placés 
(« Likvote »), le surprenant « Skoganggr », plus mid-tempo qu’à l’accoutumée, 
reste imprégné d’un véritable esprit punk, tout comme le diptyque « Paranoia 
297 » et « Svart September ». Puis « Morild », plus lent et bien heavy sur une 
bonne partie, offre un final digne… d’une fin de show ! Les gars du Rogaland 
nous offrent donc un album généreux avec quatre chansons dépassant  - 
allègrement - les cinq minutes, remplies de subtilités décelables après plusieurs 
écoutes. La comparaison pourra paraître osée, mais dans l’esprit, Endling et ses 
dix titres se rapprochent d’un Appetite for Destruction qui aurait bouffer de la 
dynamite (le chant d’Ivar Nikolaisen n’y étant pas étranger), sauf que Kvelertak 
reste unique en son genre. [Norman Garcia]

Splid, votre précédent album, a été enregistré juste avant la crise du covid, ce 
qui vous a en partie empêchés de le défendre live sur les routes. Quel était 
donc votre état d’esprit au moment d’enregistrer son successeur ?
Je ne dirais pas qu’on avait quelque chose à prouver mais on avait comme un 
esprit revanchard. Et on espère bien pouvoir défendre notre nou-vel album sur 
la route cette fois ! 

Justement, vous ne venez pas jouer en France cette année, c’est une véritable 
anomalie, non ?
Oui, c’est bien dommage, mais bien sûr qu’on va revenir en France. On a aussi 
l’Angleterre, et l’Espagne à faire. Donc pas d’inquiétude à avoir, vous pouvez 
être rassurés !

Avec un titre d’album comme Endling, doit-on s’attendre à la « fin » du 
groupe ?
Non, absolument pas ! La première définition de ce terme est relative à 
l’extinction d’une espèce animale donnée, et est aussi utilisé lorsqu’il n’en reste 
plus qu’une ! C’est d’ailleurs valable également pour l’Homme. C’est juste une 
belle expression pour laquelle tu peux aussi t’amuser à imaginer d’autres sens. 
On est d’ailleurs peut-être le dernier groupe à faire ce qu’on fait… ou peut-être 
qu’il ne reste que cinq minutes avant la fin, ha ha ! (rires) Il y a aussi plein de 
rapaces autour du hibou sur la pochette de l’album, qui sait ce qui va se passer… ?

Depuis 2020, on peut dire que votre line-up s’est stabilisé, comment vit le 
groupe depuis ?
Eh bien on n’a pas mal tourné depuis cette foutue crise sanitaire, et on a passé 
beaucoup de temps ensemble, beaucoup pourraient penser que c’est trop. 
Mais on est des musiciens accomplis, tu sais, moi ça fait trente ans que je joue, 
j’ai fait ça toute ma vie, je ne sais faire rien d’autre ! En fait, on adore faire ça, 
être dans un groupe et tout ce que cela implique, être en tournée, faire des 
disques. Le groupe n’a jamais été aussi fort et soudé, je suis vraiment fier d’en 
faire partie.

La majorité de vos chansons sont écrites en norvégien, penses-tu que ce soit 
un frein pour trouver un public à l’international ?
Bien sûr que si tu chantes dans une langue que personne ne comprend ça peut 
être un problème, mais d’un autre côté certaines personnes peuvent trouver 
ça intéressant. On n’a jamais passé trop de temps à discuter de cet aspect, tu 
vois dans notre précédent album Splid, il y a quand même deux chansons en 
anglais. C’est en fait naturel et plus facile pour nous de chanter en norvégien, de 
montrer nos racines, mais qui sait, peut-être que dans le prochain album il y a 
aura des titres en anglais.

Quels sont donc les sujets abordés dans ce nouvel opus ?
L’album est en fait basé sur les traditions et l’histoire de la Norvège, qui ne 
sont pas si souvent abordées que ça dans d’autres groupes. Il s’agit aussi d’en 
savoir plus sur nos origines, et d’en tirer des perspectives, c’est en fait super 
intéressant et original dans un sens. Bon après, je ne suis pas l’auteur des 

paroles, donc pas le mieux placé pour t’en parler, je ne suis que le pauvre 
batteur de service, ha ha ! (rires)

Mais tu approuves ces paroles ?
Bien sûr, sans problème !

Pour ce nouvel album vous avez donc encore bossé avec Rise Records...
Oui, ils font un super boulot, avec une équipe qui nous soutient… ce qui me 
fait penser que je dois t’en dire plus sur la façon dont on a enregistré l’album, 
qui a été à l’exact opposé de ce qu’on a pu faire avec Splid. On a procédé pas à 
pas, on a commencé par les parties de batterie, puis on a rajouté les guitares, 
la basse, etc., comme beaucoup de groupes le font en fait, mais on a tenu à 
enregistrer dans des conditions « live », tous les six ensemble… Je pense aussi 
que beaucoup de groupes sont trop stricts dans leur manière de faire, toujours 
à la recherche de la perfection, et que le rendu est alors parfois trop lisse et 
manque de personnalité. On n’est pas du tout dans cet esprit et c’est pour cela 
que je suis particulièrement fier de cet album qui a beaucoup de caractère, car 
tu sais la « compétition » dans la sphère rock/metal est vraiment relevée. 

J’ai aussi l’impression que le son est moins, comment dirais-je, « rugueux » 
que sur Splid. Partages-tu cet avis ?
Je dirais plutôt que le son se rapproche de l’esprit punk, rock n’roll, mais en 
étant tout aussi massif et puissant, à l’image d’un bulldozer ! Pour moi, il sonne 
comme aucun autre album à l’heure actuelle, et on a vraiment essayé de faire 
quelque chose de différent de nos autres produc-tions.

Les membres du groupe ont pas mal de projets parallèles (Beachhedas pour 
Marvin et Vidar, The Good The Bad And The Zugly pour Ivar,  Askeregn pour 
Bjarte), et toi avec Dang !! Cela veut-il dire que Kvelertak ne vous suffit pas ?
En fait, hormis pour les tournées à l’international, la Norvège est un tout petit 
pays et tu as vite fait le tour à vrai dire quant tu pars en tournée, donc tu 
ressens vite le besoin de faire autre chose quant tout ça est terminé. Jouer de 
la musique, c’est ce que l’on aime faire, c’est aussi simple que ça ! Et aussi pour 
le plaisir de toucher à d’autres genres musicaux, des trucs sonnant comme Neil 
Young pour ma part… Et puis ça nous permet de rester frais en quelque sorte, et 
de ne pas rester enfermés dans Kvelertak, c’est une bonne chose en fait !

Dis-moi, je vois au dessus de ta tête une photo de deux artistes, mais j’ai du 
mal à les distinguer...
Ce sont Rod Stewart et Roonie Wood, je suis un grand fan et un vrai rock 
n’rolleur, comme tu peux t’en douter, ha ha ! (rires)

Les Norvégiens, très attachés à leurs racines et traditions, s’apprêtent, avec la sortie de 
leur cinquième opus Endling, à enflammer une fois n’est pas coutume, nos esgourdes et à tout 
retourner en live sur son passage. D’ailleurs, de l’aveu même de son batteur, Kvelertak ne s’est 
jamais aussi bien porté ! [Entretien avec Håvard Takle Ohr, batterie, par Norman 
Garcia – Photo : DR]

S’il devait n’en rester qu’un...

KVELERTAK
Endling
Punk rock/black n’roll
Rise Records
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Mais quel est donc le petit plus de Bio-Cancer qui lui permettra de se 
distinguer de la légion d’autres formations thrash sur la scène internationale ? 
Déjà une détermination de fer, de méchants uppercuts (« Citizen… Down ! »), 
de belles influences à la Exodus, Overkill, Death Angel…, et une production 
sonore sublime signée Pete Rutcho (Havok, Revocation…) qui met en avant des 
mélodies particulièrement affutées à la guitare (des passages death mélo du 
plus bel effet sur « Footprints On My Back » ou « 44 Days In Hell ») apportant 
leur charme, même si l’ensemble reste d’une férocité redoutable typique du 
thrash (la tuerie finale de « Bludgeoning Skullcrushing Mayhem »). Si en plus, on 
vous dit qu’ils sont aussi sympas à la ville qu’à la scène, alors ce Revengeance 
du retour de la mort qui tue vous changera un peu des formations crossover 
à la mode. [Seigneur Fred]

Comment allez-vous en Grèce actuellement car de terribles incendies ont lieu 
cet été à Rhodes mais aussi autour d’Athènes d’où vous êtes originaires ? Êtes-
vous en sécurité chez vous ? (Ndlr : entretien réalisé courant juillet 2023)
Oui, malheureusement, il y a beaucoup d’incendies de forêt autour d’Athènes 
et dans toute la Grèce en ce moment. Nous sommes en sécurité, merci, mais 
beaucoup de gens se battent pour leurs maisons. C’est donc plutôt inquiétant…

On ne vous connait pas encore très bien ici en France, et j’espère que ça va 
changer. Alors, pourrais-tu résumer rapidement l’histoire du groupe depuis sa 
fondation en 2010, s’il-te-plaît ?
Bio-Cancer a débuté en 2010. Après la formation du premier line-up, notre 
premier album Ear Piercing Thrash est sorti en 2012. Ce qui a suivi fut 
principalement des concerts locaux, quelques-uns à l’étranger, mais le groupe 
resta principalement à un niveau underground. Après quelques changements de 
line-up, on a sorti Tormenting The Innocent en 2015 et c’est à ce moment-là que 
nous avons commencé à faire plus de choses en dehors de la Grèce. On a fait 
deux tournées en Europe avec Marduk, dont une également avec Immolation 
et Origin. Nous avons ouvert pour Voivod lors de leur tournée européenne en 
2018, et on a aussi joué au Japon, tourné en Chine et fait pas mal de concerts 
ponctuels à l’étranger ici ou là. Et après huit ans, nous sommes enfin prêts à 
sortir notre troisième album Revengeance en septembre 2023 !

D’où vient le nom du groupe Bio-Cancer ? Vous avez mixé différents noms 
de groupes bien connus comme Vio-lence, Biohazard, et aussi Cancer (UK) ? 
(sourires)
Je n’étais pas dans le groupe à l’époque, mais on m’a dit que cela venait 
essentiellement d’un brainstorming sur des noms qui conviendraient à un 
groupe de thrash metal extrême. Bien sûr, Bio-Cancer emprunte des éléments 
à ces groupes que tu as cités, et à l’ambiance thrash que ces types de noms 
évoquent.

Votre nouvel artwork est très réussi. Il est signé Dan Goldsworthy 
(Corpsegrinder, Aborted, Glory Hammer, Xentrix, Alestrom, Accept...) et me 
rappelle étrangement la pochette de l’album Failure For Gods d’Immolation, 
pas musicalement bien sûr ! Est-ce un clin d’oeil à ce célèbre groupe de death 
metal US avec lequel vous avez déjà tourné ?
Je n’avais pas vraiment remarqué pour être honnête, mais tu as raison, la mise 
en page est un peu similaire ! (sourires) Ce n’était pas vraiment fait exprès, 
c’était juste la disposition idéale pour le concept visuel, sombre et diabolique, 
que nous avions en tête. Bravo aux gars d’Immolation avec qui nous avons 
tourné, ce sont des gars vraiment géniaux !

Quand on évoque la scène metal grecque, quelques illustres noms nous traversent immédiate-
ment l’esprit : Septicflesh, Nightfall, Rotting Christ… mais qu’en est-il précisément en matière 
de thrash ? Biens sûr, il y a les excellents Suicidal Angels, mais connaissez-vous les non moins 
excellents Bio-CANCER dont le troisième brûlot risque fort d’allumer le feu dans les pits et 
vos chaumières cet automne ? [Extraits d’entretien avec Thanasis Andreou, guitare, 
par Seigneur Fred – Photo : DR]

Tout feu, tout flamme

BIO-CANCER
Revengeance
Thrash metal
Hammerheart Records
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L’énième changement de staffing d’Heart of a Coward a eu le mérite d’insuffler 
une dynamique rafraichissante pour le cinquième opus d’un groupe plus si 
jeune que ça. Dans This Place Only Brings Death, la thématique révèle le cruel 
besoin de se libérer face au manque de sens mis à l’épreuve par les années 
covid. Le brillant « Decay » résume de manière impactante cette sensation, 
sans dépenser plus de mots que néces-saires : un vrai travail d’écriture à 
saluer ici ! La composition est soigneuse (« Devour Me », « This Place Only 
Brings Death ») et les effets élec-troniques suffisamment dosés pour ne 
pas dénaturer l’essence hardcore de la formation britannique. Alors pour 
reprendre leurs termes : « sous ces ciels toxiques, peut-être oserons-nous 
apercevoir une lueur d’espoir ? ». [Marie Gazal]

Entrons dans le vif du sujet : le titre de votre dernier album ! Qu’est donc cet 
« endroit qui n’apporte que la mort »? (sourires)
This Place Only Brings Death recouvre beaucoup de significations, avec une 
lecture à plusieurs niveaux. On a voulu signifier que tout a une durée limitée, 
tout doit se terminer un jour. Le message, c’est de faire de votre mieux dans le 
temps imparti. Certes, c’est avant tout négatif, mais cela peut aussi se révéler 
positif. Le dernier morceau « All Life Is Finite » montre que la vie est un cycle, 
peu importe ce que tu fais et où elle se finit : c’est plus grand que nous.

Pourquoi avoir choisi cette couleur rouge pour l’identité globale de ce ce 
nouvel album ?
Premièrement, ça rend bien ! (rires) Quand on cherchait des idées de concepts, 
de visuels, on a senti que le rouge et le noir s’inséraient dans une certaine 
tradition pour le metal, et ça fonctionnait bien avec l’esthétique qu’on cherchait 
pour l’album. 

Comment vous y êtes-vous pris pour l’écriture de celui-ci ?
Ça a été un challenge. On a eu du mal à revenir en forme et à apprécier faire 
de la musique à nouveau. Il y a eu beaucoup de changements ces dernières 
années. Je pense que ça s’entend dans notre musique, tout cet aspect négatif. 
On a un nouveau guitariste Dan. Il a apporté énormément d’idées et a motivé 
les troupes à se remettre au boulot et à être créatif. Il était très enthousiaste et 
c’était contagieux ! Dan (Thornton) et Carl (Ayers), l’autre guitariste, ont créé la 
structure ensemble et on a ensuite ajouté les voix et les idées de chacun. On 
prend les idées de tout le monde, on les teste, on les change et on réorganise 
le tout. Puis, j’écris les paroles. La plupart du temps, on travaillait chacun de 
notre côté et c’est en studio qu’on a tout mis en commun pour voir ce que les 
chansons donnaient une fois jouées ensemble.

This Place Only Brings Death est votre cinquième album et ton deuxième 
en tant que chanteur de Heart of a Coward. Tu as noté des différences par 
rapport à l’écriture de The Disconnect ?
Il y a des différences majeures. Avec cet album, on voulait vraiment créer un 
ensemble cohérent, avec une vision, alors qu’à l’époque de The Disconnect, on 
a plutôt fait en sorte d’arranger des morceaux pour qu’ils fonctionnent bien 
ensemble.

Si tu devais choisir un mot pour résumer l’album, que dirais-tu ?
La mort ! La certitude de ta fin. Ces dernières années, c’est le seul sujet que je 
jugeais pertinent d’aborder. La mort est certaine donc autant être à l’aise avec 
l’idée. C’est cathartique pour moi, ça m’aide à me sentir mieux. 

Heart of a Coward n’a connu qu’instabilité depuis ses débuts. Leur guitariste Timfy James 
préféré fonder Hacktivist en 2011 et le chanteur Jamie Graham (ex-Sylosis) partit en 2017 pour 
être remplacé par Kaan Tasan. 2022 fut marquée par le départ de Steve Haycock, guitariste 
depuis 2012, lui aussi remplacé au pied levé par le talentueux Dan Thornton. N’est-ce pas dans 
les périodes de changement que naissent les plus grandes œuvres ? A méditer en écoutant leur 
excellent This place only brings death... [Entretien avec Kaan Tasan, chant, par Marie 
Gazal – Photo : DR]

Fatalisme et resignation

HEART OF A COWARD
This Place Only Brings Death
Metalcore
Arising Empire
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Le trio de Stockholm nous avait déjà mis une belle claque en 2021 avec sa 
précedente galette Seeds, la marche était donc haute pour cette nouvelle 
offrande des Suédois. Côté mixage, on retrouve Karl Daniel Lidén (Lowrider, 
Dozer, Katatonia...) pour un résultat sans appel : un son puissant et massif ! 
L’album débute par un « Whispers » jouissif, avec une montée en puissance à 
la Tool (!), fuzz et riffs de mammouth en plus ! La basse de Martin Wegeland 
se fait également entendre sur l’ensemble des compos, accompagnée par la 
batterie d’Anders Dalhlgren qui frappe fort, très fort, alors que « Magnetism » 
et son riff oriental ne laisse pas indifférent. Mais l’autre élément marquant est 
la voix du bassiste et frontman, qui exprime une palette d’émotions rare dans 
ce style. Encore plus que sur Seeds, le chant se veut non seulement aérien, 
mais aussi torturé et plaintif, loin d’être monocorde donc, ce qui apporte une 
aura supplémentaire à Sonic Moons (grâce à un petit effet de delay au micro). 
Domkraft, qui marche sur les pas de Sleep, Monolord ou Yob (avec ce côté 
psyché en plus), commence à posséder une discographie de grande qualité 
(pour avoir une idée de ce que ça donne en live, jetez-vous sur leur Day of 
Doom Live paru en 2020). Alors ne les manquez surtout pas en concert ! 
[Sergent Garcia & Seigneur Fred]

Fin 2021, quelques mois après la sortie de Seeds, vous avez fait la reprise 
d’AC/DC « Night Prowler » dans le cadre d’une participation au Best of AC/
DC Redux (Magnetic Eye Rec.). Le résultat était très fort, lourd, typiquement 
Domkraft ! Pourquoi avoir choisi cette chanson plus qu’une autre, et 
comment est né ce projet ?
L’idée est venue du label, et on devait reprendre initialement « Highway to Hell 
» dans son intégralité. Donc, nous avons rapidement décidé que nous voulions 
faire cette chanson, et puis finalement on a fait « Night Prowler » car on a pensé 
que l’on pouvait lui donner son propre caractère plus facilement. En plus c’est 
un super morceau.

Avez-vous eu des échos peut-être de la part d’Angus Young ou Brian Johnson 
d’AC/DC depuis sa sortie ? (sourires)
Pas de retour du groupe lui-même à ce jour, heureusement ! L’idée même de 
faire des reprises d’AC/DC n’a pas vraiment de sens quand on y réfléchit car c’est 
un groupe si unique, donc moins ils ont entendu notre version, et mieux c’est. 
(sourires)

À présent, doit-on considérer Sonic Moons comme la suite logique et directe 
de l’album Seeds ?
Je ne pense pas que nous ayons prévu de faire une suite directe à Seeds, mais, 
bien sûr, du point de vue sonore, il y a absolument une relation étroite entre 
les deux albums. Je suppose que cela a plus à voir avec le fait que nous ayons 
une façon d’écrire et d’interpréter des chansons qui est en quelque sorte 
reconnaissable maintenant. Notre idée était cependant de faire un album plus 
direct, plus ciblé et précis que Seeds - mais je n’ai aucune idée si c’est comme ça 
que ça s’est passé au final... Ce n’est pas vraiment à nous d’en juger.

Pourquoi enregistrez-vous vos albums à Göteborg alors que vous vivez à 
Stockholm ? Il n’y a pas d’assez bons studios dans la capitale suédoise ? Et le 
studio d’Abba alors ? (rires)
On aime vraiment ce studio, pour faire court. De plus, c’est bien pour nous de 
partir et de nous concentrer uniquement sur l’enregistrement lorsque nous 
faisons un album. Il y a aussi de très bons studios à Stockholm, bien sûr, mais 
nous travaillons bien avec l’ambiance de Kalle Lilja et Per Stålberg au Welfare 
Sounds Studio. C’est un peu comme aller en colonie de vacances, tu sais, avec 
plein d’anecdotes rock’n roll et punk au retour. (sourires)

Les illustrations de vos pochettes de disque sont toujours uniques et 
étranges. Celle de Sonic Moons n’échappe pas à la règle…  Que représente-t-
elle ici ? On dirait un voilier qui s’échappe d’une lune monstrueuse...
C’est notre ami Björn Atldax réalise toutes les pochettes de nos albums. On 
discute essentiellement d’un thème, puis il part de là. C’est toujours sa propre 
interprétation de la musique, et nous aimons tout ce qu’il fait. Cela ajoute 
toujours une nouvelle couche à la musique, et j’irais même jusqu’à l’appeler le 
quatrième membre du groupe. Il a cet esprit unique où tout est possible - et il 
aime vraiment la pêche, d’où tous les hameçons partout sur pratiquement tous 
nos albums. (rires)

Plus généralement, où puisez-vous l’inspiration pour vos textes, et 
particulièrement pour ce quatrième album ?
Honnêtement, je n’en ai plus aucune idée. Je suppose que c’est un mélange 
de diverses choses, et plus encore... Quand les chansons commencent à 
s’assembler, quand on obtient une ambiance claire, assez précise des choses, 
alors j’écris juste des trucs qui ont du sens avec le morceau. Et d’une manière 

ou d’une autre, cette fois, c’est devenu fortement biaisé vers des thèmes 
d’évasion allégoriques car on a eu l’idée d’ajouter plus d’espace et d’air à 
l’ambiance générale. J’ai toujours aimé les paroles assez simples et ouvertes à 
l’interprétation.

Vous évoluez sous la forme d’un trio. Penses-tu qu’il y a une énergie spéciale 
qui convient parfaitement au rock/metal quand on joue à trois, comme les 
vieilles légendes que furent The Police ou Nirvana (entre 1990 et 1993) ?
Il est déjà assez difficile de réunir trois adultes avec des familles et des emplois 
professionnels dans la même pièce au même moment, alors être plus que cela 
au niveau du nombre peut vite ressembler à un cauchemar logistique. Mais, oui, 
il y a à la fois des avantages et des limites qui accompagnent le format trio, et je 
pense qu’il y a beaucoup à gagner à travailler dans un cadre aussi clairsemé et 
nu. Il n’y a nulle part où se cacher, tous les instruments doivent faire leur travail 
pour que cela fonctionne et gérer l’espace. De plus, l’autre avantage, cela rend 
les voyages moins chers aussi pour partir en tournée. (rires)

Question matos, qu’utilise Martin Wildholm (guitariste) pour obtenir ce son 
de guitare, si bien sûr, ce n’est pas top secret ? On veut tout savoir ! Micros ? Pédales 
de disto et autres effets spéciaux (fuzz, overdrive, wah-wah…) ? Ampli à 
lampe ? Accordage ?
Martin Wildholm : Je joue exclusivement sur guitares Fender Jaguar. J’en 
ai quelques autres, mais les Jaguar sont celles sur lesquelles je compte. 
Actuellement, j’en possède deux. L’un est un modèle modifié de 1967, équipé 
d’un micro Quarter Pound dans le chevalet, tandis que l’autre est un Modern 
Player Jaguar avec un manche en aluminium, une création personnalisée d’EGC 
(Electrical Guitar Company). En ce qui concerne les amplis, à lampe, oui, et je 
m’en tiens à Orange par pure habitude. Au cours des deux dernières années, 
mon préféré a été le Custom Shop 50, car il est plus proche du son Marshall à 
l’ancienne. Concernant les pédales, j’utilise la Green Russian Big Muff et la Proco 
RAT pour tous mes besoins en en son sale, complétées par une Space Echo et un 
déphaseur Small Stone des années 70. Bien sûr, j’expérimente beaucoup avec 
d’autres pédales en studio ou à la maison juste pour le plaisir, mais cela finit 
toujours par me ramener à ces fidèles compagnons. Et depuis l’album Seeds, on 
s’accorde en C standard (Do). C’est notre créneau préféré.

Fans de riffs stoner et sludge bien heavy matinés de pédale wah-wah, d’ambiance fumante et de 
longues digressions, alors Domkraft risque de devenir votre nouvelle drogue douce tant ses 
chansons sont puissantes et hypnotiques. En l’espace de trois albums, le trio de Stockholm 
s’est progressivement imposé sur la scène européenne malgré la concurrence. Place à 
présent à leur nouveau bébé tout aussi réussi que ses prédécesseurs : Sonic Moons. [Extraits 
d’entretien avec Martin Wegeland, basse/chant, par Seigneur Fred – Photo : DR]

DOMKRAFT
Sonic Moons
Stoner / Sludge metal psychédélique
Magnetic Eye Records
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« Guess who’s back ? Me, motherfucker ! » C’est sur ces douces paroles en 
anglais que s’ouvre cette onzième galette studio de Danko Jones. Le trio cana-
dien, qui porte le nom de son chanteur et guitariste, nous plonge directement 
dans le bain. Et disons le franchement : cela fait plaisir ! Ce retour en force ne 
pourra que ravir les fans, car plus qu’un simple disque de hard rock générique, 
Electric Sounds s’apparente à une gifle en pleine figure. Avec un son brut à 
souhait, Danko Jones ne fait pas dans la dentelle et va à l’essentiel, tout en 
gardant la même recette depuis maintenant vingt ans. Des riffs musclés et des 
rythmes énergiques rappelleront aux auditeurs pourquoi ils ont accroché avec 
ce groupe originaire Toronto la première fois. Nos rockeurs nous offrent aussi 
des titres comme « Get High », « Let’s Make Out » ou encore « Eye For An Eye » 
qui, avec leurs airs entêtants, nous donnent envie de faire la fête. Cela rend tout 
de suite l’ensemble plus accessible, sans toutefois partir vers une dimension 
aseptisée ou trop commerciale. Electric Sounds est un bon album qui vous 
mettra un shot de pur rock survolté. De quoi combler ceux qui sont en manque 
d’adrénaline musicale en cette rentrée ! [Aurélie Cordon-nier]

Le groupe est finalement de retour ! Qu’est-ce que ça fait ?
C’est bien. Nous avons été très occupés en fait, même s’il semble que ce ne 
soit pas le cas dans notre emploi du temps, mais nous avons toujours écrit, 
toujours joué. Et nous sortons un disque tous les deux ans ou deux ans et demi, 
depuis vingt ans. Cela a donc été plutôt bien. C’est différent aujourd’hui, après 
la pandémie, et les choses ont changé, mais on continue à écrire ce que je crois 
être de bons disques, donc c’est bien.

Comment les choses ont changé pour vous depuis la pandémie justement ?
Nous ne vivons plus dans la même ville. Pendant la pandémie et le dernier 
album, nous vivions tous à Toronto et nous avons fait Power Trio, qui était 
notre dixième album. Mais nous avons écrit l’album à l’écart les uns des autres 
parce que c’était la pandémie et que nous ne pouvions pas être là les uns pour 
les autres. On a donc pris l’habitude de s’envoyer des fichiers, ce que nous 
n’avions jamais fait auparavant. Nous écrivions toujours les albums dans une 
pièce ensemble, en jammant pendant des heures et des heures. Nous avons 
découvert que l’envoi de fichiers permettait de réduire les heures d’attente et 
d’aller à l’essentiel de ce que nous voulions transmettre. Que ce soit JC ou nous 
qui arrangions les chansons d’une certaine manière, ou que nous envoyions des 
riffs, Rich pouvait prendre son temps avec ses parties de batterie, etc. Même si 
pour Power Trio, le précédent album, nous avions quatre ou cinq idées écrites 
avant la pandémie, et les avons terminées pendant la pandémie, séparément 
les uns des autres. Cela nous a montré que nous pouvions le faire. Ces gars-là, 
Rich et JC, ne vivent plus à Toronto. JC vit en Finlande et Rich a déménagé dans 
une autre province, au Canada, mais à l’autre bout du pays, sur l’île du Prince 
Édouard. Nous nous sommes donc envoyé des fichiers pour faire ce nouvel 
album, même si l’été dernier, nous sommes allés répéter à Berlin pendant trois 
jours et nous avons échafaudé quelques idées. Je dirais que quatre-vingt dix 
pour cent du disque a été écrit séparément, en s’envoyant donc des fichiers. 
C’est ce qui a le plus changé pendant et après la pandémie pour notre groupe. 
Nous ne vivons plus dans la même ville.

Pensez-vous que ce changement a eu un impact sur votre musique par 
conséquent ?
C’est à vous, les auditeurs, de décider. Nous sommes un groupe de rock, nous 
savons comment nous sonnons, nous existons depuis longtemps, nous avons 
sorti dix albums. À ce stade, si nous sonnons différemment, nous ne sommes 
pas très bons. Et je pense que c’est la marque d’un très très bon groupe, d’avoir 
une signature sonore. Nous nous inspirons de groupes comme The Ramones, 
Slayer, Motörhead et AC/DC. Ils n’ont pas de grands changements dans leur son. 
Vous savez ce que vous obtenez lorsque vous achetez un nouvel album de ces 
groupes. C’est probablement la chose la plus difficile à réaliser pour un groupe 
de rock. Avoir une signature sonore, faire en sorte que les gens écoutent une 
chanson et, sans aucune information, soient capables d’identifier ce groupe. On 
peut entendre une chanson et se dire «ça sonne comme Motörhead». C’est un 
tel accomplissement. C’est ce que nous essayons de faire et je pense que nous y 
arrivons, si ce n’est déjà fait.

En tout cas, pour moi Electric Sounds reste fidèle à votre style. Pas de gros 
changements mais tout de même, comment décririez-vous l’ambiance 
générale de cet album ?
Je ne sais pas s’il y a une ambiance spécifique parce qu’une chanson comme 
« Guess Who’s Back » est différente d’une chanson comme « She’s My Baby ». 
Je ne sais pas s’il y a une ambiance que nous essayons de créer avec chaque 
chanson ou chaque album, parce que chaque album est différent. Il y a un 
morceau qui ressemble plus à Thin Lizzy et puis il y a une chanson qui est 
plus rapide et punk-rocki. Il y a aussi un titre qui sonne comme une chanson 
classique d’AC/DC. Je ne sais pas si le fait de les mettre toutes ensemble donne 
un tonnalité spéciale. C’est difficile à dire pour moi.

L’idée de rompre avec cette ligne vous est-elle venue lorsque vous travailliez 
sur ce nouvel album ou était-il évident pour vous de rester fidèle à ce son 
purement rock ?
Ce sera toujours le cas. Je peux déjà vous dire que le prochain album, nous 
ne l’avons pas encore écrit, mais il sonnera comme le dernier, tout comme ce 
nouvel album sonne comme les dix derniers albums. Nous sommes un groupe 
de hard rock et nous voulons simplement faire de la musique hard rock. Je 
trouve très arrogant de la part de groupes qui ont un succès établi de penser 
soudainement qu’ils peuvent écrire n’importe quel type d’album et supposer 
que leur public l’aimera. C’est assez arrogant de leur part. Nous le voyons tous 
tout le temps, mais je lève les yeux au ciel quand j’entends ça...

Pourquoi penses-tu alors que c’est arrogant ? Ce serait très intéressant d’avoir 
ton point de vue...
Qu’est-ce qui est arrogant dans cette manière de penser d’après moi ? C’est 
l’idée que les gens vous suivent aveuglément et vous soutiennent, qu’ils 
soutiennent chaque aventure musicale que vous entreprenez et qu’ils pensent 
que ça vaut le coup. Je ne dis pas que les gens ne devraient pas le faire, je dis 
juste que si vous avez établi votre chanson signature ou votre album signature 
et que vous pensez soudainement que vous pouvez prendre un virage àquatre-
vingt-dix degrés et faire, je ne sais pas, un album symphonique et que vous vous 
attendez à ce que le public vous suive aveuglément, je pense que vous vous 
prenez alors pour un musicien incroyable, au-delà de tout le monde, au-delà 
de tout reproche. Je pense que c’est assez arrogant. Ce n’est pas impossible, 
je sais qu’il y a probablement quelques musiciens qui pourraient y arriver avec 
une certaine partie de leur public qui serait certainement intéressé par tout ce 
qu’ils feraient et qui les suivrait où qu’ils aillent, mais pour la plupart, je pense 
que c’est vraiment arrogant. C’est pourquoi c’est ou c’était si beau de voir 
des groupes comme Motörhead, AC/DC ou The Ramones. Ils s’en tiennent au 
scénario et gagnent la confiance du public qu’ils ont acquise en étant fiables, 
en faisant ce qu’ils savent le mieux jouer. Je crois que les gens pensent qu’ils 
veulent de la maturité musicale de la part des groupes, des musiciens et des 
chanteurs qu’ils écoutent. Ils pensent que c’est ce qu’ils veulent et quand on 
leur donne cela, je pense que beaucoup de gens disent : « non, ce n’est pas 
ce que je veux finalement ». Et si Nick Drake faisait un album de metal ? Je 
veux dire que ce serait une curiosité et une nouveauté, mais personne ne 
s’attendrait à ce que cela se produise. Ce serait plutôt une curiosité. Mais je 
pense qu’en fin de compte, on veut que Nick Drake sorte un album qui sonne 
comme du Nick Drake. Tout comme on veut que Slayer sorte un album de Slayer. 
Vous ne voulez pas que Slayer sorte un album de Nick Drake. Si je l’écoutais, 
ce serait simplement parce que je suis très curieux. Et même s’il est bon, je le 
reconnaîtrais, mais ce que je veux vraiment, c’est que Slayer sorte un album de 
Slayer.

Quand un artiste éVOLUE depuis plus de vingt ans, la sortie d’un nouvel album peut, soit faire 
l’objet d’une grande surprise ou, au contraire, soi rester dans la lignée de ses prédécesseurs. 
Pour danko jones et ses membres, c’est cette dernière possibilité qui a fait et fait encore la 
recette d’un bon groupe de hard rock, tout simplement. [Entretien avec Danko Jones, 
chant/guitare, par Aurélie Cordonnier  - Photo : DR]

Fidele a soi-meme

DANKO JONES
Electric Sounds
Hard rock
AFM Records
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Les musiciens d’Asphodelus demeurent bercés depuis leur tendre enfance par 
l’eau (lacs, mer Baltique), élément qui les inpira sur leur premier essai Stygian 
Dreams en 2019. Leurs nouvelles chansons continuent d’en être imprégnées, 
à commencer par leurs titres et paroles. Du classique « Waterside » à « 
Where Sirens Wept » avec ses discrets claviers tubulaires à la Mike Oldfield, 
en passant par le magnifique interlude « The Moon In Pisces » (« La Lune en 
Poissons »), interprétée par Rosanna Mantila (Ajastaika) sur une seule guitare 
folk, l’omniprésence de l’eau coule dans l’ADN des compos des Finlandais, 
créant ce spleen nordique typique. Les amateurs des vieux Katatonia, Tiamat, 
My Dying Bride, voire quelques formations grecques (old Septic Flesh, Rotting 
Christ) seront comblés dans cette tristesse absolue. [Seigneur Fred]

La plupart des membres d’Asphodelus viennent de Hamina (Kymenlaakso) 
près de la mer Baltique en Finlande, mais vous avez déménagé à Helsinki plus 
tard. Pourquoi ? Peut-être à cause de la proximité avec la Russie qui est en 
guerre ? Pour bénéficier de plus d’opportunités pour le groupe de jouer en 
live, partir en tourner, et avoir plus de visibilité sur la scène scandinave ?
Nous avons déménagé à Helsinki il y a huit ans maintenant, et nous 
rendons encore régulièrement visite à nos parents à Hamina. La raison du 
déménagement n’est pas si dramatique, nous avons juste déménagé pour les 
opportunités professionnelles et culturelles qu’offre Helsinki (emplois, scène 
musicale). La guerre ne se resent pas plus à Hamina qu’à Helsinki, mais c’est 
principalement dans la hausse du coût de la vie que ça se sent au quotidien.

A présent, parlons de votre second album. Est-il vrai que Sculpting From Time 
a été inspiré par la mer et ses remous ? S’agit-il d’un concept album faisant 
suite au précédent Stygian Dreams dont l’artwork représentait des sirènes 
sur un rocher au bord de la mer ?
Non, ce n’est pas un album concept, bien qu’il y ait des thèmes communs dans 
les chansons, comme la discorde et les luttes. Et bien que la mer Baltique et 
les lacs finlandais nous entourent et nous inspirent, ils ne sont pas l’objectif 
principal. Ce n’était qu’un texte promotionnel, et non un lien avec notre 
précédent disque Stygian Dreams.

Selon vous, quelles sont les principales évolutions musicales entre Stygian 
Dreams et le nouveau Sculpting From Time ? La pandémie de covid-19 vous 
a-t-elle donné plus de temps pour développer des idées de chansons (riffs, 
paroles), et l’expérience du premier album vous a-t-elle aidés à devenir de 
meilleurs compositeurs ?
Nos compétences en écriture de chansons ont définitivement fait un bond en 
avant pendant cette période, oui, et beaucoup de réflexion a été consacrée à 
l’arrangement des chansons et aux mélodies. On est donc arrivé en studio bien 
mieux préparés, en comparaisons à Stygian Dreams, où Jari (Ndlr : Jari Filppu) 
a conçu les mélodies de guitare principale à peu près sur le moment en studio 
sans aucune réflexion. (rires) Cependant, le covid ne nous a pas donné plus de 
temps libre.

Il y a un grand travail mélodique des guitares car vous êtes trois à en jouer, 
et les growls dépressifs de Jari sont vraiment poignants. Tous ces éléments 
me rappellent les tout premiers enregistrements de Katatonia (de Dance of 
December Souls à l’EP Sounds of Decay avec Mikael Åkerfeldt/Opeth), les 
débuts de Tiamat, et un peu My Dying Bride aussi. Ces artistes sont-ils des 
influences pour vous ?
Ces groupes que tu as mentionnés sont des influences, tout à fait. Aussi tout 
le catalogue chez Peaceville, le death metal mélodique en général, un peu de 
black metal, certains groupes grecs aussi… Nous nous inspirons de nombreuses 
sources, tu sais.

J’adore l’interlude « The Moon In Pisces » à la fin du nouvel album qui 
s’enchaîne avec grâce avec le dernier morceau « Sculpting The Time ». Qui est 
donc cette sirène que l’on peut entendre furtivement sur les quelques parties 
de guitare acoustique ?
(rires) C’est Rosanna Mantila du groupe Ajastaika. C’est une grande chanteuse et 
aussi très professionnelle.

Amateurs des premiers Katatonia et de doom metal scandinave old school, c’est avec plaisir 
que nous vous suugérons cette petite perle finlandaise : Asphodelus. Formée en 2016 à Hamina 
sur les cendres d’un ancien combo (Cemetery Fog), elle s’est désormais établie à Helsinki 
dans le but de percer parmi la riche scène metal scandinave. Si Asphodelus ne sort là que son 
second opus, il possède ce petit plus qui vous séduira à l’approche de l’automne... [Extraits 
d’entretien avec le groupe complet par Seigneur Fred – Photo : DR]

Spleen au pays des mille lacs

ASPHODELUS 
Sculpting From Time
Doom/death metal
Hammerheart Records



Si la première salve « The Descent » avec son riff nerveux et sa rythmique bien 
thrash (featuring Marc Rizzo (Ill Niño, ex-Soulfly) qui appose un solo éclair) 
pourrait rappeler par son simple titre un certain Fear Factory, il n’y a pourtant 
rien d’industriel ici. Le ton du père Victor est réso-lument in your face, et va 
droit au but comme sur le précédent et réussi Zero Days (« Breaking Point » 
et ses breaks musclés), car il y a urgence selon lui (« State Of Emergency », « 
Light Turns Black »). On peut néanmoins déceler un p’tit côté indus sur « Non-
Existence » avec son riff dissonant, comme à l’époque de l’indémodable Rude 
Awakening en 1996, ou sur l’aternatif « Disconnected » et son feeling new wave 
à la Killing Joke. Ce qui est dingue, c’est que tout cela sonne frais et efficace, 
aucune nostalgie n’étant éprouvée par son frontman, à part peut-être sur le 
très punk local « Back (NYC) » avec son pote Steve Zing (Danzig) aux choeurs. La 
production sonore est impeccable, assurée par Steve Evetts (Sepultura, Earth 
Crisis, The DEP…), également bassiste ici de session. Une reprise bien heavy de « 
Working Man » d’un autre grand trio (Rush) conclut enfin cet album sans faille. 
Une chose est sûre, malgré les modes et ce monde en déconfiture où règne au 
quotidien le politi-quement correct que dénonce le gang new-yorkais, Prong 
demeure intouchable sur la scène metal/hxc/indus, et ce, encore en 2023. 

[Seigneur Fred]

Comment vas-tu actuellement du côté de New York, car la dernière fois que 
nous t’avons contacté et interviewé, c’était pour la promotion de l’album Zero 
Days en 2017 ? Depuis, beaucoup de choses se sont passées dans le monde…
Eh bien, oui, en effet. Personnellement, ma femme et moi avons déménagé 
principalement parce que nous avions un petit garçon et que nous en 
prévoyions un autre (une fille éventuellement), nous devions donc être proches 
de nos familles respectives pour avoir un peu de soutien. La principale chose qui 
a changé, c’est qu’ils ont causé cette grande conspiration pour augmenter les 
prix de tout (inflation)… Sinon, je te réponds depuis le tour-bus entre deux dates 
de concerts en Europe car je suis en tournée en Allemagne en ce moment avec 
Prong. 
 
Votre ancien bassiste Jason Christopher a quitté le groupe en 2016 et est 
finalement revenu dans Prong plus tard en 2018. C’est donc une très bonne 
nouvelle pour les fans, et tu dois être heureux de son retour, n’est-ce pas ? 
Pourquoi a-t-il choisi de revenir dans le groupe en fait ? A-t-il été impliqué 
dans le nouveau matériel de State Of Emergency ?
Il n’est pas impliqué dans l’écriture, il ne l’a jamais été. C’est Christopher Dean 
qui joue de la basse en ce moment dans Prong en concert. Jason ne peut pas 
tourner pour le moment pour des raisons personnelles. Il pourrait revenir 
cependant.

Pour la promotion de Zero Days, tu nous avais précisé lors de notre précédent 
interview que : « celui-ci n’était pas forcément ton meilleur album, car tu es 
toujours fier des vieux albums de Prong et aussi parce qu’à ce moment-là, tu 
ne savez pas » (sourire). Alors maintenant, six ans plus tard, Zero Days est-il 
ton meilleur album parmi la longue discographie de Prong, ou peut-être que 
le nouveau State Of Emergency est meilleur ?? C’est une question difficile, je 
sais, et voilà pourquoi je te la pose maintenant. (rires)
Le nouveau est toujours le meilleur. Pour l’instant du moins… (sourires)

Au niveau des paroles de State of Emergency, tu sembles très inspiré par ce 
qui s’est passé dans le monde ces dernières années et le flot d’informations 
quotidiennes que nous recevons à travers les médias (TV, internet…) : 
pandémie, guerres, l’omniprésence des réseaux sociaux, les mauvaises 
nouvelles régulières à la télé, la tentative de putsch au Capitole à Washington 
D.C. en janvier 2021 par les patriotes de Trump (dont un certain Jon Schaffer 
(Iced Earth, Demons & Wizards). Tous ces faits survenus dans le monde 
ont-ils été pour toi comme des détonateurs t’ayant inspiré ici, même s’ils 
préexistaient déjà sur Terre ?
Oui, tout cela, bien sûr. Et qu’en est-il des émeutes ici et là ? Qu’en est-il de 
l’oppression ? Qu’en est-il de la fin de la liberté d’expression à cause d’une 
énorme machine de propagande dans nos démocraties ? Il ne faut pas oublier 
ça aussi.
 
Alors, doit-on considérer State Of Emergency comme un bilan de l’état de 
notre monde d’aujourd’hui exprimé à travers tes yeux et tes mots en quelque 
sorte ? Un peu comme l’album référence State of The World Address de tes 
amis de Biohazard en 1995 ? (sourires)
Bien sûr! C’est tout à fait ça. Ouais, tu dois te taire maintenant pour garder ton 
travail ou ne pas être annulé en concert quelque part ou blacklisté. La seule 
façon de parler est à travers des chansons dorénavant.

Autrefois, dans les années 80/90, c’était la tradition de s’inviter 
mutuellement sur les chansons des uns et des autres, surtout dans la riche 
scène hardcore de New York (Life Of Agony, Madball, Sick Of It All, Agnostic 
Front, Biohazard, Carnivore, et Prong !). Il y a d’ailleurs un morceau intitulé « 
Back (NYC) » sur l’album. Par conséquent, State of Emergency contient-il des 
duos de ce genre parmi les onze nouveaux titres ?
Ouais, Marc Rizzo (Ill Niño, ex-Soulfly) fait le solo de guitare sur le titre « The 
Descent ». Il y a aussi Steve Zing (bassiste de Danzig) qui vient justement chanter 
en choeur sur ce morceau « Back (NYC) ».

Quand tu regardes derrière toi, es-tu cependant nostalgique de cette époque 
avec Prong ?
Beaucoup de ces autres gars des groupes dont tu as parlé ne vivent plus à NY de 
toute façon, tu sais… Non, je ne crois pas être trop nostalgique. J’aime plutôt la 
façon dont Prong s’en est sorti en fin de compte.

Le son de ce treizième album est très propre et puissant comme d’habitude 
chez Prong ! Où avez-vous enregistré cette fois-ci pour State of Emergency ? 
Chez toi à la maison à New York ? Tu as l’habitude de travailler seul avec les 
années en studio, non ?
Merci. Non, en fait, je suis allé au studio de Steve Evetts dans le New Jersey. Il a 
produit, conçu et mixé le disque. Il a également assuré des choeurs et la basse.
 
Pourrais-tu revenir un jour à des sonorités plus atmosphériques et 
industrielles comme tu l’avais fait sur votre chef d’oeuvre Rude Awakening, 
avec pourquoi pas une nouvelle collaboration avec Terry Date ? (sourires)
Je ne sais pas. Mais la réponse en avant-première au titre « Non-Existence » 
a été excellente, et c’est peut-être comme un retour à Rude Awakening d’une 
certaine façon. Quant à Terry, il est sur la côte ouest américaine à présent, et 
c’est trop cher d’y faire venir des gars...

Avant de conclure, quelles sont les nouvelles de Danzig aujourd’hui ? Es-tu 
toujours en contact avec Glen Danzig et membre du groupe ?
Ouais, quand je sors de cette tournée cet été, nous allons faire une énorme 
tournée en Amérique. Pas de nouvel album prévu pour l’heure.

S’il y a bien un artiste fidèle à ses fans et à la presse spécialisée depuis des années, 
sympathique et pro dans tout ce qu’il entreprend, c’est bien notre ami Tommy Victor. Malgré les 
modes, son bébé Prong est toujours resté sincère, lui qui a su mixer dès les années 80 le punk/
hardcore, le thrash metal et l’indus. Avec un agenda bien chargé entre son nouveau rôle de 
papa et un treizième album studio, son leader a pris le temps de répondre à nos questions juste 
après son concert au festival Alcatraz (Belgique) à propos de son actualité dont une tournée 
automnale à venir avec Life Of Agony… [Entretien avec Tommy Victor, guitare/chant, par 
Seigneur Fred – Photo : DR]

PRONG
State Of Emergency
Power/thrash crossover
Steamhammer/SPV
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Shades Of Sorrow risque fort de mettre à mal certaines formations masculines 
même si ce n’est pas le but ici de la part de leurs auteures. En effet, elles 
cherchent à exprimer par leur expérience personnelle les différences nuances 
de la tristesse, sentiment que l’on éprouve tou(te)s un jour ou l’autre dans 
sa vie. Musicalement, les deux gratteuses Jéssica Falchi & Tainá Bergamaschi 
abattent un boulot considérable, multipliant les coups de génie (« Agents of 
Chaos », « Lord of Ruins »), soignant la mélodie dans leurs soli (« Stronghold »), 
alors que les riffs sont quant à eux plus complexes dans leur structure et leur 
rythmique. Les blasts beats de l’ex-Nervosa Luana Dametto tabassent à tout 
va (peut-être un peu trop), alors que l’ex-chanteuse de Nervosa, Fernanda 
Lira, hurle à la mort et développe des growls à faire rugir ses pairs, comme 
le regretté Chuck Schuldiner (R.I.P.) mais aussi des screams black à faire palir 
Dani Filth. Désormais, le death metal se conjuge au féminin et à la brésilienne 
avec Crypta. [Seigneur Fred]

Comment allez-vous depuis votre dernière tournée avec Morbid Angel 
en Amérique du Nord marquée par cet évènement tragique ? (Ndlr : Une 
tempête à Belvidere (Illinois/USA) a fait tomber le toit de la salle Apollo 
Theater sur le public devant la scène, tuant une personne et blessant vingt-
huit spectateurs dans le public, juste après le concert d’ouverture de Crypta 
le 30 mars 2023)
Oui, nous allons bien maintenant. Mais ce fut difficile de continuer la tournée 
après ça. C’est un peu dur à dire…

Votre premier album studio Echoes of The Soul a rencontré un joli succès 
critique en 2021. On y retrouvait l’héritage des légendes du death metal 
old school comme Possessed, Death, et Morbid Angel justement. Alors en 
tournée, avez-vous eu les félicitations du jury, c’est-à-dire Trey Azagthoth et 
Steve Tucker (Morbid Angel) ? (sourires)
Trey et Steve étaient super avec nous en tournée. Ils ont regardé la plupart 
de nos shows le soir, et ont déclaré être vraiment heureux de nous avoir en 
tournée avec eux. Ils ont adoré apparemment. Trey est resté en contact avec 
nous depuis. (Ndlr : depuis, Trey Azagthoth a fait un malaise lors du dernier 
concert à Tampa en avril) Nous avons beaucoup parlé de guitares et d’écriture 
de chansons avec lui.

Quand avez-vous composé les treize nouvelles chansons de Shades Of Sorrow : 
lors de vos tournées passées en 2022 dans le tour bus ou à l’hôtel ; ou bien à 
la maison comme Echoes (...) ? Certains musiciens sont incapables d’écrire ou 
composer sur la route...
Shades of Sorrow a été en fait composé à la maison lors des pauses entre deux 
tournées. Dans le groupe, sur la route en tournée, nous n’avions pas le temps 
d’écrire les choses. On a donc fait de notre mieux pour tout terminer à temps.

Quels étaient vos principaux objectifs pour ce deuxième album ? Y 
développer votre propre style ? Ecrire des paroles pour dénoncer certaines 
injustices dans le monde, notamment au Brésil ? Combattre la religion et la 
guerre, peut-être ? Sur le premier single « Lord Of Ruins », vous assassinez un 
personnage rouge, semblant symboliser la religion ou le patriarchat... C’est 
très sanglant et violent.
Ce nouvel album Shades Of Sorrow n’a rien à voir avec la religion, ni des trucs 
politiques. Il s’agit des différentes phases de douleur et de souffrance que les 
gens traversent. Il s’agit donc plutôt d’un album personnel que vous pouvez 
interpréter, chacun, à votre manière en fonction de votre propre expérience de 
vie.

Deux ans après un Echoes of The Soul plutôt bien accueilli, et passée une pandémie, Crypta, 
toujours mené par ses deux ex-membres de Nervosa, récidive déjà avec Shades Of Sorrow. Ce 
second brûlot death metal dévoile une plus grande technicité de jeu chez nos quatre amazones, 
mais aussi une approche lyrique personnelle et sensible dépeignant les différentes formes 
de peine dans la vie. [Extraits d’entretien avec Tainá Bergamaschi, guitare, par 
Seigneur Fred – Photo : DR]

La tornade death metal venue du BrEsil

CRYPTA 
Shades Of Sorrow
Death metal
Napalm Records





Pour ce nouvel opus, Eclipse déclare avoir travaillé plus en profondeur afin 
de dévoiler davantage sa musique. Par rapport à l’œuvre précédente Wired, 
très bien accueillie en 2021, Megalomanium s’avère en effet mieux structuré 
et plus varié. Le quatuor suédois s’est tout particulièrement investi dans les 
compositions, ce qui s’entend dès la première écoute. L’album offre onze plages 
variées et plaisantes à écouter. Eclipse nous délivre ici un hard rock de qualité, 
avec des guitares peu avares en soli et épaulées par une section rythmique au 
diapason. Comme d’habitude, la voix du leader Erik Mårtensson n’est pas en 
reste, bien au contraire. C’est la grande forme ! Ceci donne alors au final un 
album de hard rock de très bonne facture, pouvant permettre au groupe de 
Stockholm de franchir un nouveau palier. On est curieux de voir comment il va 
évoluer. Quoi qu’il en soit, le potentiel est au rendez-vous. [Sante Broccolo]

Comment s’est passé l’enregistrement de l’album ? Avez-vous procédé 
différemment cette fois ?
En fait, ce n’est jamais le même processus. Je ne peux certainement pas dire 
c’est que c’est un rituel répétitif même si nous travaillons toujours dans les 
mêmes conditions et le même studio qui est celui dans lequel Erik (Ndlr : Erik 
Mårtensson, chant) enregistre, mixe et produit. Lors des présentations, tu as 
mentionné Wired qui, lui, répondait à un besoin spécifique : celui de nous 
exprimer enfin après la longue période de pandémie. Nous étions tellement 
contents de recommencer à jouer que l’objectif était essentiellement de s’en 
donner à cœur joie. Avec le présent album, nous souhaitions aller plus en 
profondeur et dévoiler davantage ce qu’est réellement notre groupe Eclipse et 
sa musique. Pour ce qui est des compositions, la plupart des morceaux ont été 
conçus en studio, et quelques-unes en tournée. Nous nous sommes évertués à 
apporter un soin tout spécial aux démos ; nous visions un son qui soit entre le 
live et l’album de studio poli. Nous y avons inséré bon nombre d’éléments et de 
variations que le public détectera, et, on l’espère, les appréciera.

Combien de temps avez-vous consacré à cette réalisation ?
En fait, Eclipse alterne des séries de concerts et des retours au bercail. C’est en 
général pendant les périodes de repos que nous composons. Ici, nous avons 
commencé à composer au printemps 2022 et cela a duré quelques mois. La 
chanson « Anthem » est la seule exception ; elle remonte en 2021. Pendant 
toute cette période d’élaboration, nous échangeons nos idées et le processus de 
confection se met en route.

Pourquoi ce titre d’album Megalomanium ?
En premier lieu, nous l’avons trouvé assez comique. Ensuite, je dirai que 
l’objectif était de varier les genres, raison pour laquelle ce titre est resté. En fait, 
si tu analyses bien, il s’agit globalement d’un album de rock’n’roll qui s’inspire de 
différents genres (hard rock, metal…).

Selon toi, dans quelle mesure Megalomanium est-il une évolution par 
rapport à Wired ?
Comme je te l’ai dit au début, l’objectif est différent. Wired apparaissait comme 
la délivrance après la pandémie alors qu’ici nous avons souhaité montrer 
davantage ce qu’était Eclipse ; nous y avons introduit plus de variations et de 
nuances. Nous avons également créé l’album en fonction des concerts qui vont 
suivre. Nous pensons que bon nombre de morceaux se prêtent particulièrement 
bien au live dans la mesure où ils sont davantage structurés et dynamiques.

Il y a deux ans, j’avais demandé à Erik, votre chanteur, ce qu’il conseillerait 
à un tout nouveau groupe qui se lance. Il m’avait répondu qu’il leur dirait de 
jouer ce qu’ils aiment sans penser au succès ; le but étant de vivre en faisant 
ce en quoi on croit et que l’on aime. En fonction de ce que tu m’as dit à 
propos de cet album, peux-tu confirmer qu’Eclipse joue aujourd’hui ce qu’il a 
vraiment envie de donner public ou bien se force-t-il ? (sourires)
Je pense qu’en tant que musicien, tu dois être le plus grand fan de ton propre 
groupe. Je suis convaincu que c’est notre cas. Nous enregistrons, nous jouons la 
musique que nous apprécions dans différentes parties du monde, nous avons de 
très bons contacts avec le public, nous sommes vraiment comblés ! A la fin de 

la soirée, on s’assied entre amis et on se regarde en se disant que l’on a un tout 
petit peu contribué à faire avancer le monde de la musique. Quel bonheur !

Lors de votre récent passage au Graspop Festival en Belgique, vous avez joué 
un titre du nouvel album. Quelle sensation avez-vous éprouver à interpréter 
ce morceau en avant-première, et quelle fut la réaction du public ?
Au Graspop, nous avons en effet joué « The Hardest Part Is Losing You » et je 
dois t’avouer que nous prenons beaucoup de plaisir à jouer live ce type de 
morceau qui convient bien en concert. Les réponses du public belge et de ceux 
d’autres pays ont été particulièrement favorables et cela nous encourage pour 
le futur. Tant que tu parles de la Belgique, je me souviens que nous avons été 
invités à un festival de taille moyenne à Kortrijk (Alcatraz) et que la plupart des 
groupes qui y passaient étaient fous de joie de jouer pour la première fois après 
la pandémie. Par ailleurs, ils avaient été très sévères à l’entrée mais il n’y avait 
pratiquement pas de personnes avec des masques dans le public. Surréaliste cet 
événement !!

La plupart des artistes qui jouent au Graspop apparaissent également au 
Hellfest, ce qui ne fut pas votre cas. Comment expliques-tu  cela ?
Crois-moi, nous aurions vraiment apprécié de jouer au Hellfest qui est un des 
plus grands festivals européens mais nous nous étions déjà engagés à participer 
à un festival espagnol qui n’était pas mal non plus. La scène se trouvait au centre 
d’une ville médiévale. (Ndlr : Osteguna Rock à Vitoria Gasteiz, en Pays basque 
espagnol)

Appréciez-vous jouer en France ? En général, quelle est la réaction du public 
français à vos concerts ?
Depuis que j’ai rejoint le groupe nous n’avons pas joué en France mais je 
me demande si nous n’avons pas une date en 2024, du moins en cours de 
discussion. Quoi qu’il en soit, ce n’est pas l’envie qui me manque de jouer 
dans votre pays et surtout au Hellfest. Lors des concerts en Allemagne ou en 
Belgique, nous voyons régulièrement des Français dans le public et la réaction 
est enthousiaste. J’ai hâte de venir jouer chez vous. C’est un grand pays avec une 
culture incroyable ! (Ndlr : Eclipse se produira le samedi 09/09/2023 au Raismes 
Fest en France)

Deux ans après la sortie de Wired, Nous avons eu l’opportunité de contacter un membre 
d’ecliPse à propos de leur dernier ouvrage intitulé Megalomanium. Cette fois, c’est le bassiste 
Victor, alias « Vicke », qui nous reçoit pour évoquer la réalisation de leur nouvelle galette de 
hard rock, l’évolution du quatuor scandinave, leur tournée actuelle, ainsi que divers sujets. 
[Entretien avec Victor Cruser, basse, par Sante Broccolo – Photo : DR]

ECLIPSE
Megalomanium
Hard rock
Frontiers Music
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LYON - HALLE TONY GARNIER
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CD | VINYL | DIGITAL | LIMITED EDITIONS
AVAILABLE EXCLUSIVELY VIA NAPALMRECORDS.COMOUT 29.09.

Judas Priest legends KK DOWNING & Tim “Ripper” Owens!
The fury of CLASSIC HEAVY METAL!

“KK’S PRIEST feels like a supersonic flight,  
heading for a thunderstorm.” “KK Downing at his very best!”
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